


Nacemos y aprendemos a ser hijos del tiempo.

Aprendimos a correr junto a los segundos que son interminables

Porque seguirán estando cuando no estemos.

Nada se detiene,

Ni la firmeza de una piedra gigante se detiene,

Porque en el mundo en el que vive se mueve alrededor de ella.

Y si el mundo se mueve, todos nos movemos.

Por eso hay que morir, para que otros nazcan,

Para que nada se detenga.

Para que todo siempre empiece.

313, de René Pérez “Residente” i Sílvia Pérez Cruz.



Tempus fugit, Carpe Diem, Memento mori… La fugacitat i la finitud de l’existència (la
nostra i la de tot el que ens envolta) ha sigut un dels grans motius de la Història de l’Art. 

Com revisitar-lo avui en dia des d’una proposta escènica de carrer? Com abordar el pas
del temps des dels seus racons i la quotidianitat de les vides que l’habiten? On trobar les
seves marques? Quines senyals i històries podem rastrejar? I fins a on? 

Tallem! (títol provisional) és un projecte escènic de carrer que explora els conceptes del
pas del temps, de la memòria (individual, col·lectiva, dels espais urbans i del Planeta) i
del desig de transcendència. 

Concebut com un díptic (dues peces interconnectades o una sola peça dividida en dos),
s’inspira en dues convencions populars: la del rodatge cinematogràfic d’exteriors i la del
cinema a la fresca. Com a part de la dramatúrgia, el projecte desitja articular les
interrelacions entre l’art en viu i el cinema, centrant-se en la naturalesa intrínsecament
efímera de l’una i la capacitat per capturar i, d’alguna manera, immortalitzar el pas del
temps de l’altre. Per últim, el projecte també comprèn la realització d’un curtmetratge
que servirà de pont entre ambdues parts del díptic.



Mira aquest punt. Això és aquí, això és casa nostra, això som
nosaltres. En ell tots els qui estimes, tots els qui coneixes, tots

aquells de qui has sentit parlar, cada ésser humà que va existir
alguna vegada... hi ha viscut la seua vida. La suma de totes les

nostres alegries i dels nostres sofriments; cada caçador i
recol·lector, cada heroi i covard, cada creador i destructor de

civilització, cada rei i camperol, cada jove parella enamorada,
cada mare i pare, nen amb esperança, inventor o explorador, hi
ha viscut: en una partícula de pols suspesa en un raig de sol. 

[...] I quan la Terra mori, d’aquí uns cinc mil milions d’anys, quan
hagi quedat reduïda a cendres o potser hagi estat engolida pel Sol,
sorgiran altres mons, estrelles i galàxies que res sabran d’un lloc

anomenat al seu dia “la Terra”. 

Pale Blue Dot, Carl Sagan (1994).



Llum, càmera, acció! Arribar i prendre l’espai. Interrompre la quotidianitat, intervenir-la, capturar-la i després esvair-se. A la primera
part del díptic, un equip de rodatge s’instal·larà en un espai de la ciutat per enregistrar-hi les últimes escenes d’un curtmetratge.
Talls, repeticions, suspensions, contrastos, flashbacks, flashforwards... elements temporals de l’univers cinematogràfic que s’acabaran
estenent al conjunt de la proposta. 

El set s’instal·larà al voltant del portal d’un habitatge, frontera permeable que, intuïm, ens permetrà traçar ponts entre el visible i
l’invisible, allò públic i allò privat, la realitat i la ficció, el present i el passat. 



Seguint amb la línia de la cia, ens interessa elaborar proposta on els moments de composició visual-física-sonora, on s’espera un rol
més observador per part de l’espectador, es convinin amb moments més participatius i de relació directa, on el públic és protagonista
i element indispensable de la peça. 

En aquest cas, doncs, es tractarà d’un rodatge on el públic assistent ocuparà el rol de figurant (i potser protagonista). D’aquesta
manera, seran convidats a entrar a escena, progressivament, segons perfils, individualment i en grup, per acabar, potser, amb una
última escena multitudinària on participa tothom. Els participants seran cridats per la figura auxiliar de producció, que els donarà
les indicacions mentre la figura de caracterització els provarà alguna peça de vestuari, els farà algun retoc de maquillatge i
perruqueria, etc.

Posteriorment, des de la complicitat d’haver aconseguit fer quelcom junts, ens emplaçarem a trobar-nos aquella mateixa nit a la gala
de l’estrena de la pel·lícula. Durant aquestes hores, l’equip acabarà el muntatge del film, incorporant al curtmetratge fix que tindrem
les escenes noves que que haurem capturat in situ. Un film que s’ha pogut completar gràcies a la col·laboració d’un col·lectiu de
persones anònimes que, de forma casual, ha coincidit en aquell moment i en aquell lloc de la ciutat.  



Malgrat que cadascuna de les parts del díptic tindrà el seu propi recorregut i podrà funcionar autònomament, el nostre objectiu és
llençar durant el rodatge nombrosos fils sense resoldre que generin el desig d’assistir també a la segona part. D’aquesta manera, amb
aquest format partit, el que proposem és allargar el vincle amb el públic a altres temps no estrictament performatius: l’espectacle no
dura només el temps que estem junts sinó també tot el temps entremig, per part de l’equip editant els materials i, per part del públic,
amb el record del que ha sigut i l’expectativa del que vindrà.



Amb la caiguda del sol, doncs, instal·larem el
dispositiu d’un cine a l’aire lliure, preparat per acollir
l’estrena: pantalla, catifa vermella, photocall,
crispetes… i molt glamur (cuidar de cada moment és
lògic quan saps que mai més no es repetirà). De nit,
doncs, la pantalla encesa (reminiscència de les
fogueres ancestrals) ens permetrà reunir-nos per
visionar i descobrir la globalitat del film del que,
hores abans, hem acabat formant part.

Lluny de tractar-se d’un visionat convencional, la
reaparició progressiva d’elements performatius, així
com el joc i la composició amb els elements del
dispositiu durant la projecció, ens permetrà viure una
experiència de dissolució dels límits entre el cine i el
teatre, entre allò virtual i la presència de l’ara-i-aquí,
entre l’etern capturat per la càmera i l’efímer
experimentat per les retines dels espectadors. 

Paper Landscape, de Guy Sherwin. El performer i cineasta és una gran font
d’inspiració del projecte pel que fa al camp del cinema expandit i les arts
paracinemàtiques, que exploren els límits i potències del dispositiu «cine» de
manera juganera i adisciplinària.



Documentació al voltant dels conceptes fonamentals del projecte en diferents disciplines: filosofia crítica contemporània,
història de l’urbanisme, geologia històrica, astronomia, física i altres fonts filosòfiques no occidentals. 

Estudi de referents de teatre contemporani (amb especial atenció a la mescla de llenguatges i l’ús d’elements
cinematogràfics): Christiane Jatahy, Conde de Torrefiel, La Veronal, Baró d’Evel, Peeping Tom, Needcompany. 

Cerca de referents d’altres disciplines i anàlisi dels recursos dramatúrgics en relació al pas del temps: el còmic (Building
Stories, Chris Ware), la novel·la gràfica (Here, Richard McGuire), o les arts paracinemàtiques (Guy Sherwin). 

Observació i anàlisi de rodatges d’exterior i cinemes a la fresca. 

Exploració física i visual dels materials i objectes que formen part del dispositiu d’un rodatge i una projecció (càmera,
pèrtiga, pantalla...), més enllà del seu ús ordinari.

Treball en diferents localitzacions a l’espai públic on trobar i/o projectar rastres del pas del temps. Cerca d’històries,
situacions i imatges a partir dels espais i de les persones que els habiten (individuals i col·lectives).  

Focus en diferents llenguatges: la paraula, el moviment, la composició amb l’espai, el so i la llum. 

Possibilitat de realitzar laboratoris amb persones i col·lectius del territori (especialment de persones grans i/o infants) per
explorar conjuntament alguns dels conceptes del projecte. 

Possibilitat d’incorporar alguns dels participants dels laboratoris en el rodatge i que ells mateixos acabin protagonitzant
parts del curtmetratge fix que rodarem. 



· Direcció: Ana Claramonte i Marc Guillén.

· Dramatúrgia: Ana Claramonte, Marc Guillén
i Verónica Navas.

· Guió curmetratge: Verónica Navas.

· Mentoria artística: Prisca Villa.

· Mirada externa: Xavier Bobés. 

· Producció: Marina Cardona.

*La resta de l’equip s’anirà completant a
mesura que avanci el procés de creació. 

Here, la novela gràfica de Richard McGuire, és un dels grans referents del projecte, per la
capacitat de condensar en un sol espai la totalitat de les etapes de la Història de la Vida. 



Llum de Fideu som una companyia nascuda i ubicada a Barcelona des del 2019. Codirigida per Ana Claramonte i Marc Guillén,  i amb
Marina Cardona a la producció, actualment centrem la nostra feina en explorar noves formes d’expressió a l’espai públic, posant al
centre la recerca d’una poètica pròpia, la mescla de llenguatges i l’elaboració de dramatúrgies amb múltiples capes. Enamorats de les
arts de carrer però també de les arts escèniques de sala, investiguem la possibilitat de portar a l’espai públic una escriptura de traç fi,
sensible i detallista. 

Com a persones i artistes, ens solem fixar en allò que no acostuma a tenir el focus, en allò que, sovint, tot i estar dins el quadre,
queda invisibilitzat degut a l’enfoc al que estem habituats. Des d’aquesta mirada han nascut els nostres anteriors treballs, com
Obsolescència (Festival l’Estació Escènika, Barcelona, 2019), una peça per espais no convencionals que, des del teatre de l’absurd,
explorava la trobada de dos personatges marginals que intentaven imaginar un futur no apocalíptic; Eteris (Festival FAT, Barcelona,
2021), espectacle de sala que explorava la nostra relació amb l’aire, element invisible i indispensable, des d’una dramatúrgia que
integrava el moviment, la paraula i la plàstica de l’espai escènic; i Sfumato (assajant per la caiguda dels contorns) (Festival Mercè Arts
de Carrer, Barcelona, 2022), una proposta de carrer i site-specific que ens convida replantejar-nos la manera com ens relacionem
amb les altres formes de vida amb les que compartim l’espai públic. 

link material audiovisual Eteris: 
https://vimeo.com/965584641/6b2086f976

link material audiovisual Sfumato: 
https://vimeo.com/839680050/49bb864230

https://vimeo.com/839680050/49bb864230


Amb Sfumato hem crescut molt com a companyia i hem pogut passar per grans festivals de Catalunya, Espanya i França, com ara el
Festival Escena Poblenou de Barcelona, el Sismògraf d’Olot, el Festus de Torelló, el Sense Portes d’Argentona, el Festival Internacional
MUT de Castelló, el Festival Internacional TAC de Valladolid, la Mostra d’Igualada, Festival de Rue de Ramonville i properament al
Festival Chalon dans la Rue. 

També, hem estat nominats als Premis de la Crítica Catalana 2022 en la categoria «Nova Veu», i hem guanyat els premis «Companyia
Revelació» al Festival de Rue de Ramonville 2023, «Millor Espectacle de Carrer» a la Mostra d’Igualada 2024 i «Millor Espectacle» al
Festival Internacional TAC de Valladolid 2024.

Seguint amb la nostra recerca al voltant de la perspectiva, el detall i el focus, hem arribat al nostre nou projecte, Tallem! (títol
provisional), amb el que volem emprar el món del cinema per reflexionar sobre el pas del temps, la memòria i les seves traces a
l’espai públic. 

Actualment, el projecte compta amb el suport de Fira Tàrrega, la Nau Ivanow i Patea, i està prevista la seva estrena el setembre de
2025.



Com a artistes fem una aposta per la bellesa, per sumar bellesa a un món (humà) que sovint sentim molt violent, destructiu i hostil. Entenent
la bellesa en un sentit ampli, com un espai on poder crear des d’una mirada atenta, des de la cura i la delicadesa. En aquest sentit, ens agrada
pensar que els nostres projectes artístics poden tenir un component “contraapocalíptic”, és a dir, el potencial d’obrir escletxes i possibilitats a
una realitat que sovint se’ns presenta com un mur opac i infranquejable. Ens agrada anar més enllà de la crítica, el diagnòstic, el judici
contra nosaltres com a civilització. Volem aportar quelcom constructiu, ja sigui obrint nous imaginaris o rescatant possibilitats que ja estan
en el present però que necessiten espai per poder germinar. Sense considerar-nos pròpiament artivistes ni voler reduir l’art a una eina
política, busquem generar una transformació social des de la sensibilitat, des d’allò que no pot ser dit (només) amb paraules.

Com hem esmentat, una bona part de l’equip encara està per determinar, ja que en aquest punt del procés volem detectar les necessitats reals
de la peça abans de començar a definir-lo. El que tenim clar és que volem seguir la estela de Sfumato, on la paritat de gènere i la
multiculturalitat són presents i indispensables. En aquest sentit, volem aprofitar també, la temàtica de la nova peça per explorar la possibilitat
de formar un equip intergeneracional (per exemple incorporant un actor/actriu de més de 60 anys), on diferents edats aporten diferents
mirades. 

Pel que fa a la nostra manera de treballar, alguns dels valors són intentar tenir cura i deixar el mínim de petjada ecològica. Per Sfumato, pel
que fa a vestuari, màscares, titelles i atrezzo, quasi un 90% dels materials eren reciclats i/o biodegradables. Actualment també hem reelaborat
la manera de guardar tots els materials per tal de poder viatjar en tren o un altre transport públic sempre que sigui possible. A Tallem! volem
seguir amb aquesta línia des del començament. Una de les idees que tenim per reduir el consum i la generació de residus és la de prioritzar
el lloguer per davant de la compra o, en el cas d’haver de comprar, crear una xarxa amb altres companyies amb les que compartir alguns
d’aquests materials (projector, acumulador elèctric, etc.). 



Per últim, un altre dels nostres valors creiem que és el de no voler fer teatre només per la gent de teatre. Ens mou la recerca,
l’investigar allò que no coneixem, l'arribar a llocs inesperats, l'intentar de trobar una cosa diferent, singular, que sorprengui.. però
també que pugui connectar amb un ventall de públic el més ampli i divers possible. Creiem que l'experiència de treballar en una
proposta de carrer ens ha marcat força en aquest sentit, doncs ens trobem sempre amb un públic molt divers i amb bagatges
culturals molt diferents: des de la persona que està a la "última" fins a la que casualment passava per allà i potser és la primera
vegada que veu una proposta escènica; i a nosaltres ens agrada pensar que qualsevol d'elles té les mateixes possibilitats de connectar-
hi i de sentir que allò (també) ha estat pensat per ella. 

En aquest sentit, ens mou el desig que les nostres propostes també siguin accessibles al màxim de diversitats funcionals, perceptives i
intel·lectuals. En aquest cas, juga a favor el nostre imaginari visual i la mescla de llenguatges, donant la possibilitat a que la paraula
no sigui la única font de significat. Ens interessa que el missatge pugui arribar des de diferents vies, com la física, la visual o la
sonora. En aquest últim cas, tenim tota una investigació encetada per la nova peça, per aconseguir que l’àudio per si sol pugui evocar
imatges i fins i tot descriure-les; o seguir explorant la presència del text en múltiples formats i suports (tant visuals com sonors). A
més, també estem pensant en altres mesures com: un equip multilingüe on diferents idiomes convisquin simultàniament (al menys
català, castellà, francès i anglès), en comptar amb la presència d’un traductor dins el dispositiu del rodatge, i l’ús de subtítols durant
la projecció del curtmetratge. 



Ana Claramonte Salvador (1993, Vila-Real) amb estudis de Magisteri i Humanitats a la rereguarda, inicia la seva formació
escènica a l’Aula de Teatre Carles Pons de la UJI de Castelló de la mà de Cesca Salazar i Joan Comes. Però és a Barcelona on
construeix el gruix de la seva formació professional, sent graduada en Art Dramàtic a l’Institut del Teatre, en l’especialització de
teatre textual. 

Els seus principals interessos són el teatre per la transformació social, el clown i la creació escènica. Dins de tota la seva
formació destaca: la tècnica Meisner amb Iñaki Moreno; la tècnica Viewpoints amb Carlota Subirós i a l’escola True Acting Studio
Valencia; Tècnica Daulte amb Sandra Monclús; diversos tallers de “La Cualidad” amb Andrés Lima (Teatro del Barrio); Comèdia
amb Ruhms i CIA (Teatro de la Abadía); Taller de creació amb Bárbara Mestanza; Teatre físic i performance (Cia Sbalvard, Teatre
de l’Abast, Sergio Fernández, Moveo o a la Escuela de Mar Navarro). El seu gran interés pel món del clown la porta a formar-se
amb diferents mestres (Virginia Imaz, Caroline Dream, Alex Navarro, Merche Ochoa, Antón Valen, Paolo Nani, Leo Bassi o Alain
Vigneau). Durant els últims temps, la feina a l’espai públic també ha estat important, sobretot arrel del grup dirigit pel Sergi
Estebanell del que forma part: The Shakers. Pel que fa a la interpretació, destaca la seva feina amb grans actrius i mestres
inspiradores com Fernanda Orazi o Marta Nieto o amb la Lali Álvarez.

Actualment col·labora amb a la companyia Eléctrico 28, i participa com actriu als espectacles en gira Full House i The Frame
(nominat als premis MAX com a millor espectacle de carrer 2024). També ha participat d’altres espectacles de la companyia com
ara: Urbanautes per al CCCB o Definicions ambulants, estrenat a Fira Tàrrega i Plaça Catalunya al 2023. També participa com
actriu el nou espectacle de la companyia de Toti Toronell, Paquets, una peça estrenada a la Fira de Titelles de Lleida aquest 2024.

Junt amb el Marc Guillén va crear la companyia Llum de Fideu, on pot explorar el seu interès per la dramatúrgia i la direcció. El
llenguatge i la poètica de la companyia són també una casa confortable on poder créixer i seguir sumant aprenentatges com
actriu-creadora. 



Marc Guillén Casanova (Barcelona, 1988) és graduat en Humanitats (UPF) i màster en Psicologia
social (UAB). El gruix de la seva formació en arts escèniques es concentra a l’Institut del Teatre,
on es gradua en Interpretació físic-visual (2017-2022). Tot i això, complementa la seva formació
en dramatúrgia (Carlota Subirós, Nuria Legarda, Victòria Szpunberg, Jana Pacheco), dansa (Àrea
centre de formació i Nunart) i clown (Merche Ochoa, Factoría Dimo, Sergi Estebanell). Igualment
també realitza cinc anys d’estudis musicals al Taller de músics de Barcelona, especialitzant-se
en guitarra flamenca.

De la seva trajectòria professional destaca la creació i codirecció, juntament amb Anna
Claramonte, de la companyia Llum de Fideu. D’altra banda, també destaca la seva col·laboració
amb la companyia de teatre de carrer Kamchàtka, amb què des de 2022 col·labora com a artista
convidat als seus espectacles Kamchàtka i Alter (Premi Max 2022). 

Per últim, dins l’àmbit de les arts escèniques de sala, també ressalta el seu treball amb el
creador escènic Xavier Bobés. Amb ell ha iniciat un procés de transmissió que culmina amb la
reestrena del seu primer treball, El Cap als Núvols, aquesta vegada amb Marc Guillén com a
intèrpret (estrenada a Madrid recentment i que passarà pel Festival Grec de Barcelona el proper
estiu), procés que s’extendrà també a la seva obra Cosas que se Olvidan Fácilmente. 



Verónica Navas Ramírez és artista. La seva pràctica es desenvolupa en l’àmbit del cinema, l’audiovisual i les arts en viu.
Amb independència del format d’expressió que prenguin, desplega els processos de creació des d’una perspectiva
interdisciplinària. 

És Llicenciada en Comunicació Audiovisual (UPF), Màster en Guió de Cinema i TV (ALMA, UC3M) i Graduada en Direcció
Escènica i Dramatúrgia (Institut del Teatre). 

Des de 2015 crea, dirigeix i escriu per a l’àmbit de les arts escèniques. Ha estrenat dues peces pròpies per a l’escena —Hasta
Agotar Existencias (Ensayando para que la muerte de mi madre no me pille desprevenida) i La Ciudad, coproduïdes i
exhibides per festivals com GREC, SÂLMON, Temporada Alta o TNT, i per espais com l’Antic Teatre, Teatro Pradillo o La
Caldera—, i set obres més en col·laboració —des de la creació col·lectiva, la direcció, la dramatúrgia, l’acompanyament
creatiu, la tutorització de projectes en entorns educatius, etc. La feina s’ha compartit arreu de l’Estat, a Alemanya, França,
Uruguay i Argentina. 

El seu interès entorn de la imatge, la matèria i el temps es canalitza actualment en el projecte artístic de llarg recorregut DE
LLUNY, que desenvolupa des de 2022. DE LLUNY rep una beca de recerca de l’OSIC en 2022 i és un projecte en residència a
La Caldera Les Corts (2023) i a l’Àrea Tallers de la Universitat Pompeu Fabra (2023-2024). Amb DE LLUNY, l’artista se centra
per primer cop en les pràctiques paracinemàtiques i el cinema expandit i conceptual, per abordar la creació d’una pel·lícula
que es mira, es toca i es passeja.

Des de 2016 codesenvolupa guions per a cinema, televisió i publicitat. Actualment, coescriu el llargmetratge Llengua pare. 



Marina Cardona Saleta (Barcelona, 1980). Diplomada en Dansa Clàssica i Contemporània a la Rambert School of Ballet and
Contemporary Dance, Master En Arts Escèniques (URJC) i Postgrau en Producció d'Espectacles i Festivals (UB).

En la seva trajectòria com a intèrpret destaquen les companyies del Ballet de Braunschweig, el Ballet de Kassel, el Cirque de Soleil,
Lanònima Imperial i Thomas Noone Dance. Durant anys compagina aquesta activitat amb la docència, treballant a diverses
escoles de Dansa a l'Institut del Teatre de Barcelona durant tres anys. El 2016 funda la companyia de Dansa Teatre per infants
Blink Flash, juntament amb la Montserrat Roig i en Joan Cases, amb qui continua col·laborant a dia d'avui com a productora i ull
extern. Fa també d´assistent coreogràfica per a companyies diverses, entre elles la Crea Dance, dirigida per Maria Rovira. 

El 2020 assumeix rols de gestió de la Crea Dance que la porten cap a la producció executiva i a fer de Cap de producció i
Coordinadora de la Fundació Crea Dance eventualment. En aquest temps s´encarrega de la gira del repertori de la companyia
(Carmina Burana, Rèquiem de Mozart) i de la creació i la gira posterior d´Odissea , una coproducció entre el Mercat de les Flors i
teatros del Canal. 

El 2023 s´estableix com a productora independent d´arts escèniques i crea l'associació La Clau, entitat especialitzada en la
producció i acompanyament a creadors i esdeveniments vinculats a llenguatges escènics d´avantguarda.

Actualment, des del rol de productora executiva, acompanya a la companyia Llum de Fideu en la gira del seu repertori i en la
creació de Tallem!, a la companyia de dansa integrada Yurdance amb la seva obra In Vacuo (estrena al Mercat de les Flors 2024),
al col·lectiu We Are Novias amb l´obra You Are Not A Ghost (estrena al Mercat de les Flors 2025) , i al coreògraf Marc Fernàndez en
la gira del seu repertori, que és duu a terme principalment en espais no convencionals i carrer i en la creació d´Aleta, obra que
està en fase inicial d´investigació. 



llumdefideucia@gmail.com


