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Katharsis neix l’any 2020 amb la 
voluntat de qüestionar com fem i 
experimentem el teatre.  
Amb la presència d’artistes locals i 
internacionals, aquesta 
programació especial del Lliure 
que s’ofereix durant dues 
setmanes el mes de gener es 
proposa ampliar els marges del 
teatre per trencar amb la seva 
definició més convencional. 
Enguany arribem a la quarta edició. 
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Sobre aquesta quarta edició: 
 
Després de preguntar-nos què és el teatre, què ens defineix, de citar a Rilke 
per “viure les preguntes” amb les conferències performatives, d’admirar els 
marges i la indefinició –sempre positiva– de les arts escèniques, Katharsis 
arriba al quart any amb una crisi existencial més fonda que quan va néixer. 
Adquirim profunditat i ens encanta.  
 
Artistes internacionals. Locals. O a mig camí. Una plaça. Una farmàcia. Una 
casa. Un sopar. Un tour. Hospitalitat. Intimitat. Violència. Addicció. Distorsió. 
Imperfecció. Deformació. Neguit. Identitat. Alteració. Transmissió. Humor. 
Judici. Reconeixement. Escolta. Observació. TEATRE? 

 
 
 
 

INFO WEB 

https://www.teatrelliure.com/ca/katharsis-22-23 
 
TRÀILER 

https://youtu.be/LrmF76d6IW0  
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ENTREVISTA 

Parlant amb Georgina Oliva, 
directora de programació i 
continguts del Teatre Lliure 

Què tenen en comú les propostes que formen 
part de la quarta edició de Katharsis?  

Les sis propostes d’aquesta edició tenen en 
comú que passen en llocs comuns com una 
casa, una farmàcia, al voltant d’un sopar, en 
una visita guiada pel teatre, en un plaça, al 
nostre propi cos... però, en tots els casos, els 
creadors alteren aquests espais quotidians 
amb reflexions i experiències. L’objectiu és 
traslladar-nos a un lloc des d’on es qüestioni 
la naturalitat amb que vivim aquests espais i 
com de complexos són realment. 

 
El programa inclou 6 artistes: 3 de locals i 3 
d’internacionals. Com i per què els heu 
escollit? 

Sobre el com es trien, no hi ha una fórmula 
específica. Es tracta d’anar a cercar 
propostes escèniques en altres espais arreu 
de Catalunya, d’Espanya o d’Europa que 
aposten per un altre tipus de teatre, o bé, 
cercar aquelles propostes que donen visibilitat 
i evolució a artistes que demanen del públic 
un esforç intel·lectual, emocional i, fins i tot, 
físic extra. D’altra banda, la necessitat de tenir 
artistes locals i artistes internacionals sorgeix 
perquè volem oferir un ventall més complert 
d’aquest tipus de teatre més arriscat. Sense 
mitificar només el que ve de fora, ja que és 
evident que tots tenim preguntes o inquietuds 
comunes vinguem d’on vinguem.  
Sí que hi ha en aquesta edició la voluntat 
especial de “rescatar” artistes locals que, o bé 
han marxat a viure i treballar fora de 
Catalunya i de l’Estat i se’ls ha oblidat, o bé 
estan aquí, després de temps fora i, per tant, 
cal fer-los visibles i assegurar-los-hi un teixit 
que els doni de nou la benvinguda. Per últim, 

també hi ha artistes locals que han rebut 
major suport a fora que a casa (són els casos 
de Laia Fabre, de Marga Socias i d’El Conde 
de Torrefiel).  
Pel que fa als artistes internacionals, la seva 
selecció respon a la voluntat de donar a 
conèixer la seva feina a Barcelona, perquè no 
se’ls coneix (no han vingut abans) i perquè  
tenen un segell molt particular, com per 
exemple, l’artista suec Markus Örhn.  

 
A qui va dirigida aquesta programació 
especial?  

No té un tipus de públic determinat: es tracta 
d’una programació que s’ofereix a la 
ciutadania i, segons el seu bagatge, cadascú 
viurà una experiència o una altra. És una 
programació que, amb només sis propostes, 
pot arribar a molts tipus de persones, sigui un 
públic aficionat al teatre, o no.  
Però aquesta diversitat de públic sí que ha de 
tenir un denominador comú: venir amb tots 
els sentits oberts, sense definicions 
establertes ni prejudicis sobre què és el 
teatre.  

 
Amb quina reflexió voldries que el públic 
marxes a casa? 

Esperem que marxin amb ganes de fer un 
sopar a casa com el que han experimentat 
amb RAW o replantejant-se els fàrmacs que 
circulen en el nostre dia a dia per combatre 
temes com la depressió, després de participar 
a Happiness. Perquè les reflexions no només 
estan sobre el fet teatral i les seves formes, 
també en els temes que els artistes posen 
sobre la taula i les formes que els han donat 
per transmetre-ho. 
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Happiness 
idea Dries Verhoeven 
 

19/01 - 28/01 
Plaça Margarida Xirgu 
 
L'artista holandès explora el món de la felicitat artificial que cada cop està més 
disponible en forma de fàrmacs, analgèsics i antidepressius. A la seva obra 
Happiness, el director escènic i artista visual Verhoeven presenta una instal·lació-
performance en sessió contínua. Un petit edifici de formigó està situat a l’espai 
públic. Sembla un encreuament de lavabo públic i farmàcia. Aquesta botiga il·lícita 
és despatxada per una humanoide, un robot d’aspecte humà. Ella ens parla de les 
diverses drogues, analgèsics i antidepressius que podem fer servir per ajustar la 
nostra realitat emocional canviant els nivells de serotonina i dopamina del nostre 
cervell. En la combinació de robòtica i drogues, el treball explora la zona en què la 
humanitat i l’artificialitat es fusionen; en la qual, amb l’ajut de substàncies 
sintètiques, podem tornar a humanitzar-nos o arribar a ser més que humans. O 
escapar-nos del tot de l’estat humà, durant una estona. Espectacle estrenat el 
01/08/19 al Boulevard Festival Den Bosch (Països Baixos). 

 
 
 
 

INFO WEB https://www.teatrelliure.com/ca/katharsis-22-23-happiness  

TRÀILER https://youtu.be/IN2ObiAIEYE  
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En paraules del creador 
 
 
El robot és una entitat que no té coneixement de les connotacions socials de 
les drogues recreatives i dels antidepressius. Al ser un ésser no humà, 
esdevé un mirall per a la nostra pròpia humanitat, que ara podem influir amb 
mitjans artificials. Es podria dir que ens tornem programables en els nostres 
sentiments. Intento fer tangible allò que normalment es parla al lavabo de la 
discoteca o darrere de la porta del psiquiatre o del metge. 
 
 
Dries Verhoven 
(Entrevista de Selm Wenselaer – Mister Mostly, 19/03/19) 
 

 
 
ENTREVISTA 

Parlant amb Dries 
Verhoeven 
 
Sovint s'escolta que el primer pas per curar-
se és acceptar la malaltia. Som una societat 
trista? De què patim?  

Sento que ens hem convertit en una societat 
sense enemics. L'eslògan del neoliberalisme 
és 'Sí que pots'. Suposadament tot és 
possible, sempre que t'esforcis prou. El que 
amenaça tenir una bona vida, doncs, s'ha 
mogut cap endins, el nostre propi àrbitre crític 
és el nostre enemic. Quan no aconseguim 
satisfer les demandes que ens imposem, la 
depressió i l’ansietat estan a l'aguait. Molts 
creuen que no són prou bons i que són els 
responsables d'aquests "fracasos". 

 
Per què vas col·locar un robot en aquesta 
farmàcia per receptar medicaments? 

L’humanoide representa per a mi el regne de 
l’artificial. És com si les substàncies ens 
parlessin; les drogues i els antidepressius 
semblen defensar-se. Es podria dir que 
nosaltres mateixos ens convertim en cyborgs, 
la frontera entre allò natural i artificial és cada 
cop més difuminada. 

 

Estàs marcant la diferència entre la felicitat 
artificial i la felicitat orgànica a través de les 
drogues (il·legals o no)? 

No, jo no. Al robot no li molesten l'ètica, ni el 
biaix; ella simplement explica com podríem 
utilitzar determinades substàncies i per a què. 
El robot parla de l'efecte neurològic de les 
substàncies, sense tenir en compte el seu 
origen o el seu estatus social. És una manera 
perquè l'espectador pugui considerar la 
hipocresia en com tractem les drogues: 
algunes substàncies amb efectes perjudicials 
per al nostre cos (com l'alcohol) són legals, 
mentre que les substàncies amb un perill molt 
més suau (com la ketamina) poden comptar 
amb la sospita social. 

 
Què t'agradaria que penses el públic després 

de la performance? 

Espero abordar l'ús omnipresent, però 
invisible de substàncies psicoactives. Per què 
busquem la intoxicació? Per què busquem la 
distància amb allò quotidià? O, per què volem 
maximitzar el nostre rendiment dins d'aquesta 
vida quotidiana?
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La premsa n’ha dit... 
 
"Aquesta lletania de descripcions, la repetició mecànica d'aquella veu gelada i 
aquella mirada vidriada produeixen un vertigen inquietant". 
 

Nicolas Garnier - Maculture.fr, 31/01/22 
 
 
"La felicitat explora subtilment la mal·leabilitat de les nostres emocions... 
l'empatia més que la moralització habitual". 
 

Fransien van der Putt – Theaterkrant, 03/09/19 
 
 
"Absolutament fascinant... els humans esdevenen mecànics i el mecànic 
esdevé humà" 
 

Hein Janssen – Volkskrant, 04/08/19 
 
 
"Per a un enfocament radicalment diferent, Grapperhaus (ministre holandès de 
Seguretat) i Halsema (alcalde d'Amsterdam) haurien de visitar la instal·lació de 
Verhoeven. No per obtenir consells sobre el consum de drogues, sinó per veure 
per si mateixos com d'arbitrària és la frontera entre les drogues sancionades i 
il·legals i entre les drogues utilitzades amb finalitats medicinals i recreatives”. 
 

Christiaan Weijts – NRC, 30/08/19 
 
 
“A Happiness, intento imaginar un món en què les drogues formen part de la 
vida quotidiana. Depèn de l'espectador decidir si aquesta és una visió 
utòpica o distòpica del futur". 
 

Herien Wensink - Volkskrant, 25/07/19 
 
 
"Si el metge te les recepta [les drogues], està bé. Però si, ve d’un dealer, és 
brossa – això és el que pensem, però hi ha més coses que això". 
 

Thomas van Huut – NRC, 30/07/19 
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Fitxa artística: Happiness
 
TITELLAIRE DIGITAL 
Stefano Trambusti 
 
VEU 
Annie Saunders 
 
DRAMATÚRGIA 
Hella Godee 
 
CREACIÓ HUMANOIDE 
Chris Creatures Filmeffects 
 
PROGRAMACIÓ 
Sylvain Vriens 
 
VESTUARI 
Saskia Schoenmaker 
 
SO 
Jimi Zoet 
 
AJUDANT DE DIRECCIÓ 
Bart van de Woestijne 

 
CAP TÈCNIC 
Roel Evenhuis 
 
TÈCNIC 
Peer Thielen 
 
SUPLENT 
Yurie Umamoto 
 
PRODUCCIÓ 
Studio Dries Verhoeven 
 
PER ENCÀRREC DE 
SPRING Festival Utrecht (NL) i Stichting 
NDSMwerf (NL) 
 
FET POSSIBLE AMB EL SUPORT DE 
Fonds Podiumkunsten, Gemeente Utrecht, BPD 
Cultuurfonds, Fonds Fentener van Vlissingen, 
stimuleringsfonds creatieve industrie, 
Amsterdams Fonds voor de Kunst i BNG 
Cultuurfonds.

 
 
 

Informació pràctica 
 
HORARI 

de 15.00 h a 23.00 h 
passi en bucle 
 
DURADA 

25' 
 
LLOC 

Plaça Margarida Xirgu 
 
IDIOMA 

En anglès sense sobretítols 
 
PREU 

Gratuït  
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Tête-à-tête 
de Stéphane Gladyszewski 
 
19/01 - 22/01 
Espai Lliure 
 
Tête-à-tête és una obra experimental a mig camí entre el teatre d’objectes, la 
instal·lació òptica i el conte existencial. Per viure aquesta experiència, l’espectador 
ha de ficar el rostre en una màscara que està incrustada en un plafó desmuntable. 
Es tracta, de fet, de la cara de l’artista (i de l’intèrpret) a través del qual ell mira com 
si fos pel forat del pany. Confonent la seva mirada amb la de l’intèrpret, l’espectador 
observa aquesta posada en escena d’un home i de diverses matèries orgàniques 
(tions, foc, fulles d’arròs, màscara de guix...) que es desplega davant seu. 
 

Amb uns auriculars acoblats a un sistema de so ambient, l’espectador es banya en 
un univers sonor immersiu en el qual la veu d’un noi li xiuxiueja les paraules del 
poeta Octavio Paz, Dos cuerpos frente a frente (...). Una il·luminació calibrada 
curosament i elements òptics d’alta precisió posen l’espectador davant del seu 
propi reflex hologràfic. Com si li diguessin “vine dins del meu cap”, l’espectador 
viatja i llisca entre diversos estrats identitaris. Se li retira la màscara. Al final, 
l’artista es fon literalment amb l’espectador, amb la seva pell, la seva mirada, les 
seves expressions. Dos rostres es combinen per crear-ne un de tercer. La il·lusió 
de ser penetrat, habitat per un cos estrany.  

 
 
 
 

INFO WEB https://www.teatrelliure.com/ca/katharsis-22-23-tete-a-tete 

TRÀILER https://youtu.be/hQIoZ68r6Mw 
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ENTREVISTA 

Parlant amb Stéphane  
Gladyszewski 
 
Darrere d'aquest projecte, s'expressa el desig, 
molt primitiu, de convertir-se en algú altre? 

Inicialment sí. En la gènesi del projecte, vaig 
treballar en el desenvolupament de la 
màscara amb un amic retratista amb aquesta 
idea, la de crear-me una altra personalitat. En 
anar depurant la idea, el primer tema al 
voltant del qual vaig començar a crear va ser 
la trobada. "Convertir-se en un altre" va 
evolucionar cap a "fer-se un amb l'altre". I el 
treball va continuar al voltant d'aquest 
element. La mirada intercanviada de dues 
persones es va imposar com a pauta directriu. 
I en lloc de buscar convertir-se en una altra 
persona, ha esdevingut més aviat la recerca 
íntima de la consciència/presència, amb el 
desig primer de reconèixer-nos en la nostra 
humanitat comuna. 
 

Com s'aconsegueix crear un espectacle per a 
un sol espectador? 

Acollir una persona d’espectador demana una 
empatia/curiositat real per part de la persona 
present, però també el desig de posar-se 
completament a disposició de l’altre. 
L'experiència proposada només es pot dur a 
terme amb el retrobament de dues persones 
amb el dispositiu muntat. Cada espectador és 
convidat a participar de l’experiència durant 
15 minuts. Repetim l'exercici en bucle durant 
diverses hores amb un màxim de 12 persones 
per dia. En l’elaboració d’aquest projecte, 
crear per a una sola persona ha requerit 
treballar permanentment en un context de 
trobada i d’intercanvi amb gent convidada a 
unir-se al procés creatiu. Podem parlar d'una 
"mirada externa” o d’un procés a través del 
qual el meu paper passava constantment 
d'espectador a actor, en un bucle retroactiu. 
Tot aquest treball s’ha dut a terme en estreta 
col·laboració amb Jean-Sébastien Durocher, 
que ha ancorat l'experiència a un context 

sonor immersiu. Sempre m'ha atret la llum, 
l'òptica i alguns mecanismes de percepció 
associats a les il·lusions visuals. Des del punt 
de vista tècnic, la idea de crear una 
anamorfosi perfecta va animar també aquesta 
investigació. 
 

Què veurà l'espectador a través dels teus 
ulls? 

Sovint m'adono que no importen les 
expectatives que em creo respecte d’una de 
les trobades, l'únic que està garantit és que 
no serà com me la imagino. El millor és venir 
a provar-ho! Tête-à-tête és una obra vivencial 
que combina el teatre d'objectes, la 
instal·lació òptica i diferents estats del cos. 
Per viure l'experiència, l'espectador ha 
d'introduir la cara dins d'una màscara 
incrustada en un plafó de paret desmuntable. 
Se’l convida a mirar per un forat del pany que 
té la forma de la meva cara. 
Segons els principis de l’anamorfosi, el punt 
de vista únic ofert a qui mira em permet 
treballar la llum i la perspectiva d'aquests 
quadres vius en un trompe-l'oeil perfecte. 
 

Sovint estàs al marge del teatre, què et 
permet això? Entre quins sectors desplegues 
el teu treball? 

Probablement em dona la llibertat 
d'expressar-me amb els codis que em 
convenen, tant si pertanyen al cinema com a 
les arts plàstiques, o a la dansa, etc. Això em 
permet comunicar-me a través d’una poesia 
sensorial que incorpora el cos, la matèria i la 
llum. La cambra fosca m'atrau més que el 
teatre. Sovint treballo a partir d'imatges 
mentals o d’experiències sensorials que 
intento materialitzar o fer tangibles. Potser em 
permet també escapar-me d'una certa 
linealitat per crear una experiència que pot 
provocar empatia sensorial. 
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La premsa n’ha dit... 

 
“El coreògraf i ballarí Stéphane Gladyszewski estrena al Festival Temps 
d'Images un inquietant tête-à-tête. Sol amb l'artista durant un quart d'hora, amb 
la cara coberta amb una màscara, l'espectador es limita al seu paper de 
voyeur: presoner, protegit i exclòs alhora. Valent-se aquest cop de la llum, la 
perspectiva i els límits de la visió del vídeo, Gladyszewski signa una peça curta 
potser, però impecable, cisellada amb intel·ligència, desestabilitzant per aquell 
que la veu.” 
 

Le Devoir, Montreal (Canadà) 
 
 
“L'actuació crea un fort sentit de la fugacitat de la vida humana.” 
 

The Gazette, Montreal (Canadà) 
 
 
“Amb projeccions i reflexions enginyoses, Gladyszewski deixa que la seva cara 
es confongui amb la del espectador que està de públic. Un contacte neix, però 
sense que hi hagi víctimes d'una participació forçada. Fascina i commou. Quan 
va desaparèixer en silenci, vaig pensar que m'hauria agradat aplaudir aquesta 
experiència profunda i esquiva." 
 

Het Parool, Amsterdam (Països Baixos) 

 
 
“Una extensa representació que dura 24 hores, però també és un solo privat de 
quinze minuts. Aquest joc subtil de llum i foscor, de distància i proximitat, 
després de la violència de la marató de l'Olympe (de Jan Fabre), ens ha 
impressionat de nou, remarcable." 
 

NRC Handelsblad, Amsterdam (Pays-Bas) 
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Fitxa artística: Tête-à-tête 
 
PERFORMER 

Stéphane Gladyszewski 
 
VEUS DEL POEMA 

Dylan Emiliano Sprent Pérez 
Matías Kolb 
 
SO 

Jean-Sébastien Durocher 
 
ASSESSOR ARTÍSTIC 

Peter James 
 
AJUDANT DE REALITZACIÓ 
Justine Ricard 
 
DIRECCIÓ TÈCNICA 

Jean-Sebastien Durocher 

 
PRODUCCIÓ 

Stéphane Gladyszewski 
 
PRODUCCIÓ DELEGADA 

Daniel Léveillé Danse 
 
AMB EL SUPORT DE 

Conseil des arts et des lettres del Québec, 
Conseil des arts del Canadà i Conseil des arts de 
Mont-real 
 
MENCIONS 

Stéphane Gladyszewski rep un ajut administratiu 
i al desenvolupament de la companyia Daniel 
Léveillé Danse (Mont-real, el Canadà) en el marc 
del seu programa d'apadrinament 
 

 
Informació pràctica 
 
HORARI 

de 15.30 h a 22.00 h 
1 passi cada 30' 
 
AFORAMENT 

1 persona 
 
DURADA 

20' 

 
LLOC 

Espai Lliure 
 
IDIOMA 

Espectacle sense text (poema en castellà) 
 
PREU 

7,5 € - 15 €.
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Domestic Violence 
idea i direcció Markus Örhn 
 
21 i 22/01 
Sala Fabià Puigserver 
 
En una funció de 5 hores de durada (de la qual es pot entrar i sortir), l'artista suec 
Markus Öhrn examina la banalitat i la brutalitat de la violència domèstica. 
 

Mobles blancs d'Ikea, flors a la taula, el quadre a la paret, un rellotge de cucut... 
una llar que es podria reduir en qualsevol lloc als elements més essencials, i 
alhora un caldo de cultiu per a un dolor i un patiment terribles. Amb aquest treball, 
Öhrn examina els extrems de la violència domèstica sense fer servir cap diàleg. 
Amb el seu equip artístic fa una expedició al costat fosc dels patrons de relació 
íntima, els models a seguir i els estereotips de gènere. 
 

Markus Öhrn treballa amb estadístiques reals i basa el seu treball en casos de 
violència domèstica que han arribat als tribunals. Ha utilitzat aquest material per 
desenvolupar una actuació de cinc hores per a dos intèrprets i un pianista. 
 

Espectacle estrenat el 08/06/2018 al Wiener Festwochen. 
 
 
 

 
INFO WEB  

https://www.teatrelliure.com/ca/katharsis-22-23-domestic-violence  
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La premsa n’ha dit... 
 
'Domestic Violence' in LaVallée: 'The most unsafe 
place for a woman is often her own home' 
Reportatge de Bruzz.  

 
 
 
 

VEURE’L SENCER (en anglès) 
https://www.bruzz.be/en/videoreeks/zaterdag-2-en-zondag-3-april-2022/video-
domestic-violence-lavallee-most-unsafe-place  

 
 
Altres 
 

Too close for comfort 
Entrevista a Markus Öhrn d’Erika Sprey i Tessel Holsbergen (Kaaitheater, 
Brusel·les), amb la col·laboració de Suzanne Cleerdin.  

 
 
 
 

ENTREVISTA SENCERA (en anglès) 

https://kaaitheater.be/en/articles/too-close-for-comfort  
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Fitxa artística: Domestic Violence 
 
INTÈRPRETS 

Jakob Öhrman 
Janet Rothe 
 
PIANISTA 

Arno Waschk 
 
ESPAI ESCÈNIC 

Markus Öhrn 
 
MÀSCARES 

Makode Linde 
 
COPRODUCCIÓ 

Wiener Festwochen, Institutet i Wiesbaden Biennale 

 
 
Informació pràctica 
 
HORARI 
18.00 h 
 
DURADA 
5 h (es pot entrar i sortir de la sala) 
 
LLOC 
Sala Fabià Puigserver - platea 
 
IDIOMA 
Espectacle sense text 
 
PREU 
7,5 € - 15 €  
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The Hole & Corner Travel Agency 
creació i direcció Marga Socias 
 
26/01 - 28/01 
Montjuïc. Espectacle itinerant 
 
Recuperem una proposta de l'artista catalana Marga Socias, que col·labora 
habitualment amb la companyia danesa Carte Blanche i amb la francesa Théâtre à 
l'Envers. Es tracta d'un viatge organitzat per l'interior del Teatre Lliure a Montjuïc. 
 

The Hole & Corner Travel Agency és una passejada per a un grup reduït de públic, 
guiada per l'artista mateixa, Marga Socias, directora i fundadora de l'agència. A 
través de la seva peculiar observació de la realitat les persones que visiten l’agència 
tenen l'oportunitat de submergir-se en un món paral·lel i trobar-se amb una nova 
ciutat que emergeix dels detalls, de les esquerdes, de les cantonades, dels petits 
universos que hi són, però que no sempre es veuen. És un espectacle on la realitat 
històrica i la ficció màgica van de la mà i construeixen un nou relat. Ens trobem 
doncs amb una agència que adapta recorreguts en forma d'interrogants, convidant a 
la gent a trobar les històries invisibles que hi ha dins dels espais quotidians. 
 

La seva versió de carrer es va estrenar a FiraTàrrega - Arts de carrer l'any 2015 i la 
peça va girar per Dinamarca, les Illes Feroe i Itàlia. Aquest any 2022 s'ha recuperat 
però en una versió d'interior, a la Casa Museu Castellarnau de Tarragona, dins el 
Festival de Dansa i Moviment Espais Inerts. 

 
 
 

 

INFO WEB https://www.teatrelliure.com/ca/katharsis-22-23-hole-corner-travel-agency 

TRÀILER https://youtu.be/MSCO-FKazxw 



 
 

 

ENTREVISTA 

Parlant amb Marga Socias 
 
Com neix The Hole & Corner Travel Agency?  

Neix durant una residència amb un grup de 
creadores internacionals, amb el qual ens 
reunim una setmana a l’any, des de fa deu 
anys. El nostre acord és sempre bidireccional: 
per una banda, arribar cadascuna amb una 
pregunta per compartir i mirar de trobar-hi 
resposta juntes des de la mirada i l’expertesa 
de les altres i, d’altra banda, marcar-nos una 
forma comuna de treballar durant els dies que 
estem juntes. L’any que The Hole & Corner... 
va néixer va sorgir l’acord de treballar amb el 
que existia, no fer servir res que haguéssim de 
comprar. Començàvem a imaginar formes més 
sostenibles de treballar, en què el preu de les 
entrades fos només per als salaris dels 
professionals artístics o tècnics. Va ser en el 
marc del Cross Festival (Itàlia), que ens va 
cedir un espai per treballar, una villa amb un 
gran exterior enjardinat i l’interior d’un museu 
buit, decadent i meravellós alhora. La meva 
proposta inicial va ser de designar certs atributs 
màgics al que hi havia a les parets  (esquerdes, 
motllures, taques d’humitat) i a partir d’aquí 
escriure narratives que promoguessin 
experiències de transformació a les visitants.  

 
És una proposta site specific. Com es prepara o 
s’adapta a cada cas? Hi ha feina de recerca?  

Cada lloc és diferent i cada peça requereix ser 
dissenyada segons el lloc on és i tot el que 
l’envolta. Per exemple, si treballo en un edifici, 
l’espai escènic és tot arreu i aquest espai, a 
vegades, és canviant. Primer de tot, parteixo 
d’una estructura que ja existeix i que és la 
columna vertebral de la peça. Per tal de fer la 
tria del recorregut o dels llocs on em pararé  i 
també per guionitzar la nova versió, he de fer 
immersió en la vida d’aquest lloc, des de la 
vessant històrica, social, arquitectònica. També 
he d’investigar la diversitat d’opinions que la 
gent en té, les diferents mirades, etc. Tot això 
es pot tocar, llegir, escoltar. També hi ha la part 
de la memòria més profunda i  l’empremta 
invisible del que ha passat en aquest lloc: aquí 
s’ha de furgar una mica més. Per algunes 
persones els edificis són el que són i el que s’hi 
fa, altres hi afegeixen el que s’hi ha viscut i les 
capes de records que s’han quedat 

sobreposades amb el temps. El món de la 
percepció és un misteri i com tothom sap a 
vegades res no és el que sembla. Més enllà de 
tota la informació que pugui recollir, m’agrada 
tirar del realisme màgic i aportar el meu granet 
de ficció. Finalment, l’ingredient que falta és el 
que hi puc afegir en el moment que el públic 
apareix. Al final, em sento com una sastressa 
que acaba fent l’última puntada al vestit de 
l’edifici quan arriba el públic.  

  
El muntatge proposa narratives alternatives per 
a edificis emblemàtics o equipaments culturals. 
Cal reinventar-nos constantment?  

Estem en un moment en que es difícil valorar el 
que es real i el que no. No atribueixo aquest 
desconcert a una herència de la vida en 
pandèmia, suposo que és la suma de moltes 
coses i, sobretot, de l’esbojarrada propulsió de la 
vida moderna. No has acabat de canviar la pell 
que ja estàs tornant a canviar-la. Estem 
experimentant un temps de transformació sense 
precedents: organitzacions, empreses, individus, 
fins i tot governs s’estan reinventant per 
sobreviure. A mi no m’agrada sentir que m’he de 
reinventar per sobreviure, si em reinvento per 
sobreviure és una reinvenció d'urgència i per un 
motiu econòmic o d'inclusió en la societat. Però, 
més enllà d'això, sí que m’agrada reinventar-me 
per la salut de la meva ànima, i molt, viure sis 
vides i poder ser altres o descobrir altres en mi. 
En aquest sentit, sento que sí cal que ens 
reinventem i que, abans de fer-ho, parem a 
mirar-nos per veure quines son les extensions de 
nosaltres que poden florir i fer-nos millor. 

  
Què t’agradaria que el públic s’endugués a 
casa després de l’espectacle?  

Una de les coses que m’agrada més del món és 
sorprendre’m. Poder veure diferent una cosa que 
has mirat mil vegades. En aquest nou mirar, hi 
passa l’aire, tot es fa més lleuger i, fins i tot, hi 
cap la possibilitat que et meravellis. Aquest oh! 
que et fa dir la sorpresa, l’estranyesa, el teu món 
capgirat, aquest oh! que dius quan una porta se 
t’obre en algun lloc que no sabies ni que hi havia 
porta. M’agradaria que el públic s’emportés això: 
la sensació d’un vent fresc de ficció sense haver 
de moure’s del món real.  



 
 

 

La premsa n’ha dit... 
 
“Amb un joc beneit i la necessària complicitat de l'espectador visiten i 
aprofundeixen en detalls dels edificis i la ciutat [...] per construir una visita 
ideal per als que creuen en les xacres i les connexions ultraterrenals. El 
mèrit del personatge és que, amb tics d'una notable comicitat [...], 
aconsegueix anar implicant l'espectador en un món cada cop més íntim i 
descobrint nous plecs en la qualificació d'estimació personal, sense 
necessitat que ningú digui gaire res; simplement seguint la invitació de la 
guia que convida a parlar amb els desapareguts a través de la paret que 
escolta.” 
 

Jordi Bordes - Recomana.cat, 12/09/15 
 
 
“Partint d'una reflexió sobre l'empresa turística i transformant el públic en 
accidentals visitants d'un espai sense interès, aquesta divertida peça de Marga 
Socias i Kristofer Krarup aprofita per criticar també la banalització d'una societat 
entregada a misticismes de pa sucat amb oli, capaç de creure qualsevol cosa si 
és convincentment ensabonada per promotors que aspiren a treure suc. El més 
interessant de tot plegat és que fins i tot un espectacle que parteix d'aquesta 
base és capaç de crear moments d'intimitat “còsmica” de certa volada.” 
 

Manuel Pérez i Muñoz - Recomana.cat, 18/09/15 
 

 
“Una simpàtica i imaginativa experiència itinerant de Marga Socias”  
 

Imma Fernández – El Periódico, 12/09/15 
 
 
“En les seves representacions, Socias convida un grup reduït d'espectadors 
a recórrer amb ella els pocs carrers que envolten una mançana de Tàrrega i 
aconsegueix que els presents vegin com un armari electrònic es converteix 
en una caixa plena d'històries d'amor, una paret es transforma en un íntim 
confident i una rotonda en el centre de tota una filosofia. Tot això amb molt 
de sentit de l'humor i amb la sensibilitat i la convicció necessàries per 
aconseguir que el públic trenqui barreres”. 
 

Rosa Díaz – Efe / La Vanguadia, 11/09/15 
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Fitxa artística: The Hole & Corner 
Travel Agency 
 
INTÈRPRET 

Marga Socias 
 
ACOMPANYAMENT ARTÍSTIC 

Sarah John i Jordi Duran 
 
ASSISTÈNCIA TÈCNICA 

Thomas Roper 
 
VESTUARI 

Betina Möller 
 
PRODUCCIÓ EXECUTIVA 

Mamen Juan-Torres 
 
DISSENY GRÀFIC 

Sigrid Astrup 
 
AGRAÏMENTS 

Carte Blanche 2.0, Cross Festival i The Art of listening 

 
 
Informació pràctica 
 
HORARI 

17.00 h 
 
DURADA 

55' aprox. 
 
LLOC 

Espectacle itinerant. Sortida de la Plaça Margarida Xirgu 
 
IDIOMA 

En català 
 
PREU 

7,5 € - 15 € 
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La Plaza 
dramatúrgia i direcció Tanya Beyeler i  
Pablo Gisbert 
El Conde de Torrefiel 
 
26 i 27/01 
Sala Fabià Puigserver 
 
La companyia El Conde de Torrefiel torna a Montjuïc amb un espectacle que 
retrata un paisatge, l'últim front de resistència a la facialització constant que 
desfigura avui el nostre món. 
 

La Plaza comença amb un final, el final d’una peça que ha durat 365 dies i en 
la qual no ha passat absolutament res. La lectura dels pensaments que s’agiten 
al cap d’un dels espectadors davant d’aquesta única imatge és l’únic moviment 
en escena. Aquest hipnòtic tram inicial es transforma aviat en el camí cap a 
casa d’un individu que traça el seu pas pel món a través dels pensaments. Un 
paisatge en moviment que muta de manera imperceptible a través de paraules 
projectades, on personatges habituals són representats de manera inquietant, 
sense rostres, però reconeixibles per la seva identitat social. Els pensaments, 
idees, sensacions i records d’aquest personatge configuren una mirada i 
signifiquen de manera atzarosa aquests tableaux vivant que conformen el món 
exterior. Una realitat donada per percepció subjectiva que s’endinsa en la seva 
consciencia i de la qual, de vegades i a partir de la màxima senzillesa, aflora 
alguna cosa més profunda i inquietant. 
 

La Plaza dibuixa un paisatge impressionista mitjançant llums, son i una estètica 
de caràcter eteri i espectral, que pren l’espai públic com a paradigma reduït del 
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món contemporani. Un espai i un temps els límits dels quals estan difuminats 
per una realitat que ja és líquida i que es construeix amb vides que es fan 
invisibles gairebé per omissió voluntària; una realitat fosa, dissolta en 
nombroses subjectivitats que cohabiten, sense tocar-se. 
 

La proposta es narra en la segona persona del singular, anul·la el “jo” o el 
“nosaltres” com a representació col·lectiva i activa un joc de percepció d’un 
món forçadament alienat, alienador, immòbil, pròxim a la mort i al no-res, on els 
altres només arriben a la categoria d’imatge; una imatge superficial que amb 
prou feines es pot ja ni tocar. 
 

 
 
 

 

INFO WEB https://www.teatrelliure.com/ca/katharsis-22-23-la-plaza 

TRÀILER https://youtu.be/ojzQJZwOV3Q 
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ENTREVISTA 

Parlant amb El Conde 
de Torrefiel 
 
Com va sorgir la idea de crear La Plaza? 

Més que una idea, va ser una invitació per 
part del llavors director del festival 
Kunstenfestivaldesarts de Brussel·les 
[Christophe Slagmuylder], que ens va 
proposar produir un espectacle perquè 
s'estrenés al seu festival en l'edició de 2018. 
A partir d’aquesta invitació, vam configurar un 
equip de treball i vam començar a assajar. 
Les nostres creacions sempre tenen com a 
punt de partida, com a ancoratge fonamental, 
un equip de treball tant tècnic com artístic, 
juntament amb algunes intuïcions formals. 
Les persones que conformen el projecte són 
una part essencial del caràcter de la creació. 
Llavors, amb aquestes persones vam 
començar a improvisar i a generar material 
que després vam seleccionar, depurar i que 
vam fer confluir amb el text. El text és part 
essencial del resultat final, però és el darrer 
dels elements que entra en joc en el procés 
de creació. 
En el cas específic de La Plaza, a més de 
l’equip, l’embrió es va donar en un element 
del vestuari: el zentai, una muda que cobreix 
tot el cos i esborra la cara, una segona pell 
color carn. Era una imatge que intuíem molt 
potent, vam començar a explorar les 
possibilitats amb els actors i va donar molt de 
sí. Al final dels assajos teníem unes vuitanta 
escenes/situacions treballades, de les quals 
finalment només n’apareixen cinc. La forma 
final que va adquirir el text que acompanya 
les imatges en escena es va orientar 
conceptualment cap a la relació amb el 
llenguatge de les imatges, el seu significat i la 
problemàtica de la representació, la tensió 
entre veure i conèixer.  

 
Què veurà el públic a escena? 

En termes de veure, el públic veurà dos 
moments diferents, dos escenaris: un 

d’estàtic i un altre en moviment. Un en fons 
negre i un altre en fons blanc. Un d’interior i 
l’altre d’exterior. 
En termes dramàtics, el públic llegirà la 
història d'una persona, d’un espectador 
anònim que és en un teatre al final d'una 
representació que ha durat 365 dies i que, 
després del final d'aquesta peça/instal·lació, 
recorre els carrers de la ciutat fins arribar a 
casa. El públic de La Plaza llegirà en pantalla 
els pensaments d'aquest espectador anònim 
primer, al teatre, després al carrer i finalment, 
dina la intimitat de casa seva. Es tracta de 
pensaments que es relacionen amb les 
situacions amb què topa i amb allò que les 
imatges li evoquen. 

 
La Plaza pivota entre el teatre i la 
instal·lació… quin efecte vol aconseguir? 

La nostra feina sempre busca jugar amb la 
convenció teatral i estirar-ne les fronteres, 
investigar els límits del medi teatral i el seu 
llenguatge per actualitzar-lo i enriquir les 
formes del fet teatral. Intentem articular un 
discurs estètic i conceptual contemporani 
alhora que vivim. 
 

Torna a Barcelona després de passar pel 
GREC festival el 2018 i fer gira per Europa, ja 
era hora de tornar a la ciutat? 

Barcelona és la ciutat on s’ha gestat La Plaza 
i torna a la ciutat després d’un llarg recorregut 
de presentacions. L'obra ha madurat aquests 
anys. A més, La Plaza es va estrenar abans 
de la pandèmia i aquest any ha tornat a 
reprendre la gira, després d'aquest 
esdeveniment que ha sacsejat el món. La 
Plaza adquireix nous significats després 
d´aquesta circumstància i és un privilegi 
poder tornar a presentar-la a Barcelona per 
als seus habitant.  



 
 

 

La premsa n’ha dit... 
 
“El Conde de Torrefiel escenifica la psique amb una veu de la consciència i un 
riu d’escenes protagonitzades per éssers anònims. Tan bell i original, com 
inquietant. Són persones sense rostre que deambulen en la seva quotidianitat 
alienes a l’observació externa i, tanmateix, hi interactuem. Perquè hi convivim. 
Perquè ens les creuem sense fixar-nos-hi en aquesta gran plaça d’enlloc que 
per tots és la mateixa, però per on hi transitem diferentment”. 
 

Núria Cañamares - Recomana.cat, 06/07/18 
 
 
“Aquest anar i venir entre l’espai públic i l’espai íntim és un soroll del món que 
recorda Michel Houellebecq: sense pietat ni alè, perquè fa trampa amb el buit i 
la por.” 
 

Brigitte Salino – Le Monde 
 
 
“Es fascinant veure com pot ser d’encisadora aquesta peça amb la seva 
narrativa contemplativa. El Conde de Torrefiel se celebra com a nous favorits 
del teatre europeu, no equivocadament.” 
 

Stefan Michalzick – Frankfurter Runschau 
 
 
“Es tracta, en definitiva, d’una elevada experiència sensorial d’intel·lectuals, de 
la qual podem extreure moltes reflexions personals, que desperta la ment i els 
sentits, tan plena de contingut i arestes com per ser a l’alçada de les seves 
pròpies pretensions.” 
 

Ivan F. Mula – Teatre Barcelona 
 
 
“Una cosa és segura, ficant-nos així al cor d’allò que apareix com la nostra 
psique contemporània, El Conde de Torrefiel signa la seva creació més 
madura.” 
 

Hugues Le Tanneur – Culturebox France 
 
 
“La Plaza és, en la meva modesta opinió, un cop de martell a qualsevol 
autocomplaença, a qualsevol complaença completa, un cop de martell que 
apel·la a la nostra barbàrie tolerada, als nostres prejudicis, al nostre sistema de 
creences i a la nostra manera de mirar.” 
 

Núria Corominas – Teatron  
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Fitxa artística: La Plaza 
 
IDEA I CREACIÓ 

El Conde de Torrefiel en col·laboració amb 
els performers 
 
PERFORMERS 

Mònica Almirall 
Nicolás Carbajal 
David Mallols 
Gloria March 
Albert Pérez 
Amaranta Velarde 
i 8 intèrprets més 
 
TEXT 

Pablo Gisbert 
 
ESPAI ESCÈNIC 

El Conde de Torrefiel i Blanca Añón 
 
VESTUARI 

Blanca Añón i els performers 
 
IL·LUMINACIÓ 

Ana Rovira 
 
SO 

Rebecca Praga 
 
ROBOT 

Oriol Pont 
 
DIRECCIÓ I COORDINACIÓ TÈCNICA 

Isaac Torres 
 

TÈCNICS DE GIRA 

Javi Castrillón, Roberto Baldinelli i Uriel Ireland 
 
PRODUCCIÓ EXECUTIVA 

CIELO DRIVE 
 
OFICINA 

Mireia Donat i Uli Vandenberghe 
 
DISTRIBUCIÓ 

Alessandra Simeoni 
 
UNA PRODUCCIÓ DE 

Kunstenfestivaldesaarts (Brussel·les) i CIELO 
DRIVE 
 
EN COPRODUCCIÓ AMB 

Alkantara & Maria Matos Teatro (Lisboa), 
Festival d’Automne & Centre Pompidou (París), 
Festival GREC (Barcelona), Festival de 
Marseille, HAU Hebbel am Ufer (Berlín), 
Mousonturm, Frankfurt am Main, Triennale di 
Milano, Vooruit (Gant), Wiener Festwochen 
(Viena), Black Box Theater (Oslo) i Zurcher 
Thetaerspektakel (Zuric) 
 
AMB EL SUPORT DE 

Zinnema (Brussel·les) , Festival SÂLMON, 
Mercat de les Flors i El Graner - Centre de 
Creació, Barcelona, Fabra i Coats, centre de 
creació Barcelona, INAEM Ministerio de Cultura, 
Institut Ramon Llull i ICEC Generalitat de 
Catalunya

 
Informació pràctica 
 
HORARI 

19.00 h 
 
DURADA 

1 h 25' aprox. 
 
LLOC 

Sala Fabià Puigserver 

 
IDIOMA 

En castellà 
 
PREU 

7,5 € - 15 € 
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RAW 

creació i direcció Laia Fabre i Thomas 
Kasebacher  
notfoundyet 
 
27 i 28/01 
Espai Lliure 
 
Laia Fabre és una artista catalana multidisciplinària que viu a Viena des de fa 
anys. Més coneguda en els circuits internacionals que aquí, amb Thomas 
Kasebacher i la companyia notfoundyet porta ara a Barcelona un particular sopar 
amb artistes i xefs locals. 
 

RAW barreja l'art de la cuina i la trobada d'artistes en un esdeveniment ric. Un 
intercanvi de mons, d’idees i de gustos: crus en el sentit més veritable de la 
paraula. Kunst (art) i Kochen (cuina) - dues paraules que comencen amb la 
mateixa lletra a Alemanya i que no són un plaer instantani, sinó que cal digerir.  
El mateix menú l'elabora Fabre i Kasebacher com a amfitrions, amb la 
col·laboració dels artistes convidats en cada cas: Així doncs, bon appétit!. 
 

El 27 de gener, comptarem amb l’artista plàstica catalana Marria Pratts a l’àpat que 
ens preparà el xef Joseba Cruz, al capdavant de Le Clandestin. El 28, és el director 
de cinema Albert Serra qui s’asseurà a sopar amb el públic, que degustarà el menú 
proposat pels germans Max i Stefano Colombo, xefs del Xemei.   

 
 
 
 

INFO WEB https://www.teatrelliure.com/ca/katharsis-22-23-raw  
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En paraules dels creadors 
 
"Volem explorar i recontextualitzar els aspectes rituals de compartir un àpat 
junts i celebrar aquests aspectes durant dos vespres amb artistes convidats, 
xefs i públics. Combinant plats, begudes, actuacions i instal·lacions 
meticulosament seleccionades, crearem experiències gastronòmiques pirates 
que se centraran en el servei dedicat, la col·laboració artística i, no menys 
important, el menjar creatiu. 
 

Junts, ens esforçarem per ser un antídot per a un sector massa rígid en 
l'hospitalitat que, malgrat les bones intencions, limita la naturalesa impredictible 
d'una festa culinària amb tota mena de regles i rutines. RAW es una invitació a 
gaudir d'un descobriment i una sorpresa per a tots els sentits. Creiem que cap 
àpat és sagrat i que una experiència gastronòmica compartida pot ser un 'camp 
de batalla perfecte' per promoure idees importants. Estem disposats a apel·lar 
no només als sentits del gust i de l'olfacte, sinó també a tots els altres sentits, 
per fer de RAW una experiència performativa en el sentit més ampli del terme." 
 
 
Thomas Kasebacher, Laia Fabre 
notfoundyet. 

 
 
 
 
ENTREVISTA 

Parlant amb Thomas 
Kasebacher 

Com neix RAW? 

La idea de RAW va sorgir dels 
desenvolupaments recents en el nostre 
treball: fer que la performance sigui més 
oberta i trobar noves maneres de connectar la 
gent a través de la performance. El menjar 
semblava ser un vehicle perfecte per crear un 
espai temporal en el qual les persones 
poguessin connectar les unes amb les altres i 
pogués donar-se un intercanvi dins d'un 
context artístic. 

 
RAW és una experiència gastronòmica i 
alhora performàtica... què els espera als 
assistents? 

RAW connecta els dos mons -s'espera que el 
públic sigui actiu i contribueixi a la vetllada, 
que sempre és un element important en els 
nostres espectacles i també ho és a RAW.  
Així que sí, és una proposta activa, en què la 
gastronomia i la performance estan 

connectades i, combinades, conformen una 
experiència integral. 
 

Què vol expressar/reivindicar la proposta? 

RAW és una mena de happening -en el sentit 
històric i cultural més clàssic- que només 
passa una vegada d'aquesta manera i això el 
fa un moment únic. 

 
És una proposta site specific que varia 
segons la ciutat on la feu. Com la prepareu? 
Posa en valor les especificitats de cada 
territori? 

Comencem establint contactes entre cuiners i 
artistes, que després ajuntem en 
combinacions. No és tan important on 
succeeix -la part important són les persones 
que estan connectades i el que surt d'aquesta 
connexió. Segons d'on siguin els artistes, els 
cuiners i el públic, la nit també canvia



 
 

 

Fitxa artística: RAW 
 
27/01: artista i xef convidat 

Marria Pratts, artista 
Joseba Cruz, xef 
 
28/01: artista i xef convidat 

Albert Serra, director de cinema 
Colombo Brothers/Xemei, xef 
 
PRODUCCIÓ 

notfoundyet 

 
 
Informació pràctica 
 
HORARI 

20.30 h 
Després de l'àpat hi haurà un final obert 
 
DURADA 

màxim 4 h 
 
LLOC 

Espai Lliure 
 
IDIOMA 

En català, castellà i anglès 
 
PREU 

35 € (sopar espectacle) 
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© Victoria Ushkanova 

BIOGRAFIA 

Dries Verhoeven 

creador  
 
Dries Verhoeven és un creador de teatre i artista visual holandès. Des del 2020 
és membre de l'Akademie van Kunsten (Societat Holandesa de les Arts). 
Verhoeven crea instal·lacions, performances i happenings en museus, teatres, 
sites specific i en espais públics de la ciutat. A la frontera entre l'art de la 
performance i la instal·lació, avalua críticament les relacions entre els 
espectadors, els intèrprets, la realitat quotidiana i l'art. L'espectador està 
directament implicat en l'obra o té l'oportunitat de dirigir les seves pròpies 
experiències. 
 

En la seva obra, Verhoeven destaca aspectes de la realitat social comuna en 
què vivim. No es preocupa de transmetre una afirmació sobre la realitat, sinó 
principalment de desequilibrar el visitant per evocar una vulnerabilitat 
compartida entre l'espectador i l'obra vista. Amb gestos, que afecten 
radicalment l'ordre públic de la vida quotidiana, espera sembrar les llavors del 
dubte sobre els sistemes que influeixen de manera discreta en els nostres 
pensaments i accions.  
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© Dominique Maleterre 

BIOGRAFIA 

Stéphane Gladyszewski 

coreògraf, ballarí i performer 
 
Artista del cos, la imatge i la llum, va estudiar i treballar Fotografia abans de 
formar-se en Belles Arts a la Universitat del Quebec i a la Universitat 
Concordia, de Montreal. D’orientació multidisciplinària i atret pel moviment, va 
acabar formant part de la companyia Daniel Léveillé Danse amb qui ha creat 
Amour, acide et noix, La pudeur des icebergs i Crépuscule des océans. La seva 
inclusió en la dansa també s'aconsegueix mitjançant objectes escènics creats 
per a diversos coreògrafs com Peter James, Anne Thériault i Hinda Essadiqi.  
 

És amb l'obra Aura (2005) que consolida el desenvolupament del seu propi 
llenguatge surrealista combinant matèria, cos i somni encantador. El 2008 
dissenya un sistema de projecció de "vídeo tèrmic" que utilitza a Corps noir. 
Utilitzant el mateix principi tecnològic, fa la coreografia del duet Chaleur 
humaine (2011) presentat com a part del projecte Danse à 10. Amb la seva 
creació Tête-à-tête (2012), continua la seva recerca identitària i les seves 
exploracions sobre les relacions d'intimitat amb actuacions en directe. El 2012, 
va ser guardonat amb el premi Art + Émergence, atorgat pel Conseil des arts 
de Montréal i la Conférence régionale des élus de Montréal, per a les creacions 
Corps noir i Tête à tête. El 2015, crea Phos. 
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© Maurycy Stankiewicz 

BIOGRAFIA 

Markus Örhn 

artista visual 
 
Markus Öhrn és un artista visual que treballa amb vídeo, instal·lacions de so i 
performance, tot i que principalment presenta la seva obra al teatre. Va debutar 
com a director escènic el 2010 amb la peça Conte d'Amour, que va guanyar el 
primer premi a l'Impulse Theatre Festival 2011 (Alemanya). Conte d'Amour es 
va convertir després en la primera part d'una trilogia que inclou We Love Africa i 
Africa Loves Us (2012) i Bis zum Tod (2014). Aquestes obres s'han mostrat en 
festivals d'arreu del món, com ara Theatertreffen, Berlín; Wiener Festwochen, 
Viena; Festival d’Avinyó; Festival TransAmériques e, Montreal; i el festival 
ambulant alemany, Theatre Der Welt. 
 

Va començar a experimentar amb l'especificitat del lloc i els formats de sèrie el 
2015. El primer projecte creat així va ser Azdora, una banda de black metal 
formada per mestresses de casa locals que va actuar durant deu dies 
consecutius. Creada originalment per al Festival italià de Santarcangelo, la 
peça es va mostrar a la Biennal de Wiesbaden (2016) i als escenaris d'Europa 
amb un nou repartiment de mestresses de casa de cada ciutat on anava. Altres 
performances de durada inclouen un “calendari d'advent” format per 24 peces 
interpretades durant 24 dies al teatre Volksbühne de Berlín el desembre de 
2015; i la funció d'onze dies Wir Sind die Guten (We’re the Good Ones) creada 
per al mateix teatre el 2017. Häusliche Gewalt (Domestic Violence) va ser 
encarregada per al Wiener Festwochen el 2018, i la següent, 3 Episodes of Life 
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-creada en format de pel·lícula muda- va guanyar una menció especial al premi 
de teatre austríac Nestroy. 
 

Öhrn considera que aquest format de durada proporciona un antídot i, fins i tot, 
revoca "les coses ben empaquetades i sobreproduïdes de les quals ens 
alimentem dins la nostra societat. Els espectadors han d'invertir el seu temps, i 
a ells mateixos, en l'obra, en lloc de només experimentar alguna cosa que es 
veu forçada a un format fàcil de digerir". 
 

Com a mentor, busca artistes que treballin amb formats en directe —sols o en 
combinació amb altres mitjans artístics— i estiguin interessats a explorar un 
tema concret mitjançant l'eina de l'actuació amb durada i amb diversos episodis 
per rebutjar respostes fàcils. 
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BIOGRAFIA 

Marga Socias 

artista visual 
 
Creadora inquieta i versàtil. Actua, escriu i idea espectacles. Parteix de la 
quotidianitat, de les seves escletxes i podríem dir que el que fa, per complex i 
extens, és inclassificable. Però hi ha una constant: persegueix crear 
experiències per als altres, de tota mena i amb tots els recursos disponibles. 
 

Per cada espectacle tria la forma que se li adapta millor, fa espectacles de 
carrer, instal·lacions immersives o musicals. El resultat és un híbrid, un espai 
d’intersecció entre el teatre experimental, la narrativa oral, la instal·lació i el 
xamanisme ancestral. Això l’ha portat a viatjar pel món participant en projectes 
molt diferents. Treballa sobretot amb l’imprevist, la curiositat, la confusió entre 
la ficció i la realitat i amb la riquesa que aquesta confusió ofereix. En les seves 
creacions submergeix el públic dins del seu univers, establint-hi connexions 
irònic-inesperades a través dels sentits, del cos i de la memòria. La seva 
manera de fer cavalca entre la ironia i la innocència. 
 

Treballa en espectacles propis i també fa col·laboració amb d’altre companyies, 
com, per exemple, Carte Blanche, Hello!Earth i Art of Listening a Dinamarca, 
TVAZZ a les Illes Faroe, Lis Lab a Italia i Theatre A l’Envers a França. Va formar 
part del grup estable de la companyia Teatro de los Sentidos. Ha compartit les 
seves eines al Màster de Creació en Arts de Carrer organitzat per FiraTàrrega i 
la Universitat de Lleida, també del Postgrau Poètica dels Sentits organitzat per la 
Universitat de Girona i Teatro de los Sentidos i també del Postgrau sobre 
Disseny escenogràfic organitzat per l’escola Universitària en disseny i enginyeria 
(Elisava). També ha fet de professora convidada al grau d’Arts Escèniques de 
l’ERAM. 
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© Estrella Jover 

BIOGRAFIA 

El Conde de Torrefiel 

companyia 
 
Els treballs escènics d’El Conde de Torrefiel es caracteritzen per posades en 
escena en les quals convergeixen coreografia, text i imatges plàstiques per crear 
narracions inusuals i fragmentades on les tensions entre allò individual i allò 
col·lectiu que caracteritzen la societat europea en el segle XXI afloren i es 
materialitzen en escena de manera sorprenent. 
 

Inicia la seva trajectòria professional el 2010, amb l’estrena de La historia del rey 
vencido por el aburrimiento, i des d’aleshores ha produït els espectacles: 
Observen cómo el cansancio derrota al pensamiento, Machenschaften, Escenas 
para una conversación después del visionado de una pel·lícula de Michael 
Haneke, La chica de la agencia de viajes nos dijo que había piscina en el 
apartamento, La posibilidad que desaparece frente al paisaje, Guerrilla, Kultur, Los 
Protagonistas, Se respira en el jardín como en un bosque i Una imagen interior), 
que han comptat amb extenses gires internacionals, especialment a Europa, però 
també a Amèrica Llatina i a Àsia. 
 

A més de les creacions de peces escèniques amb un llenguatge de caràcter 
contemporani i amb segell molt personal durant aquests 10 anys, la companyia ha 
treballat amb altres formats com el vídeo, la instal·lació, el site specific o la 
publicació de textos, en castellà amb l’editorial La Uña Rota i en francès amb 
Actualité Editons. També realitza col·laboracions en dramatúrgia amb altres 
artistes, especialment en el camp de la dansa, a vegades a títol personal dels seus 
directors Pablo Gisbert i Tanya Beyeler. 
 

Les seves creacions han estat presentades en sales i festivals com el 
Kunstenfestivaldesarts de Brusel·les, el Théâtre de Lausanne-Vidy, el Festival 
Steirisches herbst de Krems, el Wiener Festwochen de Viena, el Festival 
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d’Automne de París, el Festival de Otoño, el Centro Dramático Nacional i Teatros 
del Canal de Madrid, el Mercat de les Flors i el GREC Festival de Barcelona, la 
Triennale di Milano, el Short Theater de Roma, Vooroit de Gant, DeSingel 
d’Amberes, el Noorderzon Festival de Gröningen, l’Internationaal Festival 
d’Amsterdam, el MMCA de Seül, el Nowy Theater de Varsòvia, el Dublin Theater 
Festival, l’Hellenic Festival d’Atenes, el Zürcher Theater Spektakel, el Gessnerallee 
de Zurich, el Festival Actoral de Marsella, el CDN de Montpellier, el Festival Cena 
Contemporánea de Brasilia, el Museo del Chopo de Ciutat de Mèxic, el Festival 
Danzalborde a Valparaíso, el Festival Transamérique de Montréal, l’Alkantara 
Festival de Lisboa o el Teatro Municipal Rivoli de Porto, el HAU Berlin i el 
Mosontourm de Frankfurt. 
 
 

Tanya Beyeler 

dramatúrgia i direcció 
 
Neix a Lugano, Suïssa on viu fins als 20. Es trasllada a Espanya per continuar els 
seus estudis en Art Dramàtic. La seva carrera professional comença en la 
modalitat de teatre textual, però aviat, el temps i la experiència l'apropen a la 
dansa i les arts en viu de caràcter més performatiu. Actualment desenvolupa el 
seu projecte escènic amb Pablo Gisbert, sota el nom d’El Conde de Torrefiel. Ha 
treballat regularment com a intèrpret i en l’equip artístic de la companyia de dansa 
La Veronal fins al 2013. Ha col·laborat en qualitat de dramaturgista amb la 
ballarina suïssa Eugénie Rebetez en les seves peces Éncore, Bienvenue i Nous 
Trois, amb la coreògrafa basca Olatz de Andrés, la mallorquina Eulàlia Bergadà, el 
col·lectiu Big Bouncers i la Company Flamenco Projects. Després dels seus 
estudis en art dramàtic ha completat la seva formació amb professionals com La 
Ribot, Ricardo Bartís, Marta Galán, Xavier Le Roy, Romeo Castellucci o Motus, en 
diferents països com Alemanya, Espanya, Argentina, Bielorrusia, Italia o Suïssa.  
 
 

Pablo Gisbert 

dramatúrgia i direcció 
 

Estudia filosofia a la Universitat de València i Art Dramàtic. Després, es trasllada a 
Madrid per a estudiar Dramatúrgia i direcció a la RESAD. Obté el títol superior en 
Dramatúrgia l'any 2011. Al mateix any guanya l'accèssit al Premi Nacional Marqués 
de Bradomín de l’INJUVE pel seu text Un cine arde y diez personas arden. Des del 
2008 codirigeix el seu projecte artístic, juntament a Tanya Beyeler, sota el nom d’El 
Conde de Torrefiel. Treballa regularment com a dramaturg per a la companyia La 
Veronal, treball pel qual va rebre el premi per a les Arts Parateatrals Sebastià 
Guasch 2013 juntament amb Marcos Morau i Roberto Fratini. Forma part de la 
plataforma de dramatúrgia europea Fabulamundi. Al llarg d’aquest darreres anys ha 
completat la seva formació amb professionals com José Sanchis Sinisterra, Juan 
Mayorga, Juan Navarro o Juan Loriente entre d’altres. A la tardor de l'any 2015 va 
publicar els seus textos per a la companyia El Conde de Torrefiel amb l’Editorial La 
Uña Rota. 
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© Susanna Hofer  

BIOGRAFIA 

notfoundyet 
companyia 
 
Laia Fabre i Thomas Kasebacher han estat col·laborant sota el nom 
notfoundyet des del 2008, posicionant-se contínuament com a amfitrions 
inusuals.  
 

El seu primer treballar junts va ser Linger, que es va estrenar a Brut Wien el 
2013. Els seus treballs col·laboratius s’han mostrat tant a Àustria com 
internacionalment. També han impartit tallers al festival ImPulsTanz (Viena). . 
Notfoundyet va formar part també del programa MITTEN de Wiener 
Festwochen 2021. Ara, amb el seu nou format RAW, estenen invitacions en 
diverses direccions: als artistes, als xefs locals i al públic.  
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Laia Fabre 
artista 
 
Nascuda a Barcelona, Fabre viu a Viena. És una artista multidisciplinària que 
exhibeix un esperit desinhibit, espontani i enèrgic. La seva obra inclou formats 
com la performance, el vídeo, la coreografia, el dibuix, la pintura, combinat amb 
una vessant lúdica. Va cursar un màster en Belles Arts a la Acadèmia de Belles 
Arts de Viena. La seva producció artística mostra els hàbits i estereotips del 
seu entorn. És irònica, forta i utilitza un discurs humorístic, que pren allò mundà 
com a escenari principal. La intensitat de la seva obra sorgeix d'un impuls de 
contemporaneïtat. A les seves obres, el missatge és més important que la 
tècnica, una obra que aborda els problemes i les contradiccions del nostre món. 

 
 

Thomas Kasebacher  
artista 
 
Artista austríac l'obra del qual se situa entre la performance, el vídeo, la 
coreografia i les arts visuals. Va estudiar literatura comparada a Innsbruck i a 
Londres, i arts escèniques a Liverpool. Actualment, viu i treballa a Viena. 
Kasebacher ha impartit cursos a la Universitat de Yale, Connecticut, i a la 
Universitat d'Arts d'Estocolm. 
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Sala de premsa  

 
Per descarregar-se tots els 
materials informatius (dossiers, 
notes de premsa, vídeos, fotos) o 
tenir accés a material de referència 
(llistes de reproducció, etc.) 

 
 
 
 

 
https://www.teatrelliure.com/ca/sala-de-premsa-katharsis-22-23 
 
 
 
 
 
CONTACTE PREMSA 
Rocio Pedrol  
M. 669 06 75 66 
premsa@teatrelliure.com  
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