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Crónica de una curaduría colectiva, caminando hacia el 
ECOSISTEMA #2 Centro de arte y pensamiento 
contemporáneo, TPK 

El Centro de Arte TPK lleva años realizando una exposición colectiva en el Centro de Arte 
Tecla Sala para el Solsticio de Verano, convocando a las comunidades de L’Hospitalet a 
participar de una instancia discursiva atravesada por diversos lenguajes y prácticas 
artísticas: desde la escultura hasta la performance. Esta gran celebración de la creatividad 
dio, hace dos años, un nuevo paso en la problematización de la exposición colectiva como 
espacio de exhibición de individualidades dentro de un espacio común. Así surgieron los 
llamados Ecosistemas para el Solstici: un hackeo a la idea del artista individual y una 
provocación para las y los artistas del TPK. 

Si el año pasado la exposición estuvo atravesada por la pregunta sobre cómo nos 
relacionamos con los problemas sociales, el presente ecosistema desplaza esa pregunta 
hacia el interior del propio colectivo artístico: ¿cómo nos relacionamos a la hora de construir 
una exposición colectiva? ¿Cómo convivimos, escuchamos, negociamos y tomamos 
decisiones en común? 

Para propiciar el Ecosistema #2 con los debidos cuidados para trabajar con una comunidad 
de más de 60 artistas, se incorpora en el proceso a Nuria Prieto en el rol de mediación 
artística, quien desde septiembre del año pasado nos ha invitado a explorar nuestra 
identidad como creadores, generando vasos comunicantes entre nuestras obras, 
escuchando más atentamente los procesos de los demás y comenzando, poco a poco, a 
encontrarnos dentro de una curaduría colectiva. A partir del momento en que las obras ya 
estaban listas para ser compartidas con un público, se han realizado seis sesiones de 
mediación de la curaduría colectiva. Durante estas sesiones me he dedicado a escuchar 
cómo el grupo va tomando forma a través de dinámicas de autoorganización, consensos, 
tensiones y hallazgos, desde la incertidumbre inicial hasta reflexiones más políticas sobre lo 
que implica construir de manera colectiva. 

El proceso comenzó el 27 de abril con una pequeña peregrinación desde los talleres del 
TPK hacia el Centro de Arte Tecla Sala. Carpetas, prototipos, bolsas, sobres y materiales 
cargaban obras todavía frágiles, mientras artistas de distintas generaciones nos reunimos 
entre ansiedad, confusión y expectativa. La primera sesión fue una maratón de 
presentaciones de obra en dos minutos, registrando palabras clave y frases síntesis. A partir 
de ahí comenzó la búsqueda de afinidades, tensiones y resonancias entre obras: el inicio de 
la curaduría colectiva. 

Cada grupo ha absorbido las instrucciones de manera distinta y se ha ido apropiando de las 
reglas del juego. Surgieron metodologías improvisadas, decisiones tomadas al azar, dudas 
sobre si prevalecía la voz del artista o la interpretación del grupo. Poco a poco aparecieron 
códigos internos, sonrisas cómplices y formas de cuidado. Mientras una persona sostenía al 
hijo de otra para presentar su obra, en otro grupo alguien pedía escuchar cómo los demás 
interpretaban su creación porque necesitaba salir de sus propias palabras. “Qué lindo, me lo 
voy a apuntar”, decía alguien al descubrir nuevas lecturas de su trabajo. En varios 



momentos apareció el silencio de la maravillación creativa, mientras las paredes 
comenzaron a llenarse de conceptos, frases e intuiciones. 

A lo largo de las sesiones, el grupo fue afinando sus decisiones y construyendo un lenguaje 
común, organizándose en constelaciones de sentido: memoria junto a genealogía, 
resistencia junto a artivismo, transformación junto a tránsito. Estas palabras derivaron en 
mapas conceptuales y afectivos que estructuraron el espacio expositivo en núcleos como El 
Espejo, El Encuentro, La Raíz, La Plaza y El Horizonte. Entre ellos, La Plaza emergió con 
fuerza, entendida como un lugar de resistencia contra el nihilismo y la competitividad, pero 
también como una construcción compartida que reúne a quienes están dentro y fuera del 
proceso. 

“En el momento que tú juntas a tres personas con ganas de reflexionar, eso se 
convierte en una plaza… es un espacio ficticio que hemos construido en base a estar 
y dialogar”. 

También se hizo visible el diálogo intergeneracional que atraviesa al TPK. Personas de 
distintas edades y recorridos hemos compartido el espacio, intercambiando formas diversas 
de entender la creación, los procesos artísticos y las maneras de relacionarse con lo 
colectivo. Es así como una de las personas participantes expresó sentirse desfasada 
respecto a ciertas dinámicas contemporáneas de colaboración y exposición compartida. 
Para esta voz, el arte sigue siendo un territorio profundamente íntimo y personal, ligado al 
aislamiento y a una relación más silenciosa con la creación. La incomodidad frente a la 
toma de decisiones grupales no implicaba desinterés, sino el temor de interferir en lo 
colectivo. Aun así, su presencia se sostuvo como reflejo de las diversas maneras de habitar 
la práctica artística. 

“Yo no necesito relacionarme con nadie del espacio de exposición… yo me quiero 
aislar completamente”. 

En contraste, otras voces vivieron el proceso como una oportunidad para cuestionar las 
nociones de autoría y ego artístico, entendiendo la experiencia colectiva como 
transformación de la obra a través del diálogo. 

“Entonces, mientras nacía la obra sentí la necesidad de cuestionarme a mí mismo, 
cuestionar lo que es el artista, el ego, esas cosas”. 

También emergió una perspectiva comunitaria que vinculó el ejercicio curatorial con la 
necesidad de reconstruir vínculos sociales frente a contextos de aislamiento y violencia.  

“Si no trabajamos en comunidad, si no volvemos a encontrarnos como seres 
colectivos, no vamos a estar preparados para nada de lo que venga”. 

En paralelo, el proceso avanzó hacia las tensiones de la materialización expositiva: 
decisiones espaciales, necesidades técnicas y coordinación entre grupos. Esto abrió un 
tránsito desde una mediación acompañada hacia formas de mayor autonomía colectiva, 
donde el grupo comenzó a asumir decisiones y sostener incertidumbres compartidas. 



También se realizaron dos sesiones guiadas por artistas residentes del TPK, vinculadas al 
cuerpo y la performance, una centrada en la comunicación corporal y otra en ponerse en el 
lugar del otro, con una evolución visible en la apertura del grupo. 

La mediación fue atravesando también sus propias preguntas: cómo acompañar sin dirigir, 
cómo sostener sin centralizar, y cómo situarse en un espacio con más de cincuenta 
personas sin ocupar el centro. El tiempo se volvió un material sensible, en tensión entre los 
ritmos del grupo y los ritmos institucionales, a veces demasiado acelerados para la 
profundidad que el proceso requiere. 

Hacia el final del proceso, la pregunta se desplazó hacia el visitante: qué queremos dejarle 
a quien atraviese la exposición, cómo se narran estas acciones y qué huellas dejan. 

En la última sesión, aunque aún quedan encuentros antes de la inauguración, aparece la 
sensación de que ya no es el momento de añadir nuevas capas de producción. Se 
comunica además el aplazamiento de la inauguración por motivos administrativos, lo que 
vuelve a reordenar los tiempos del proceso. Surgen dudas sobre cómo se integrarán los 
materiales generados y qué se espera exactamente de cara a la exposición. Una 
participante expresa sentirse sobrepasada por las diversas instrucciones, señalando la 
dificultad de visualizar un resultado. Aunque la invitación es a vivir el proceso, señala que 
para ella los procesos también se disfrutan cuando los objetivos son más concretos. Otras 
personas señalan que algo que les gustaría cambiar sería la falta de comunicación entre 
grupos. 

En este punto aparece con fuerza la tensión entre autoorganización y coordinación 
institucional, un movimiento constante de ajuste, fricción y negociación que atraviesa todo el 
proceso. Aun así, el grupo logra avanzar en las decisiones principales y ya estamos listos 
para comenzar el montaje: pintura de muros y preparación del espacio expositivo, 
desplazando el proceso desde la discusión hacia la materialización. 

Durante las seis sesiones he visto la constancia en la participación de la mayoría de las y 
los artistas del TPK, lo que refleja una disposición a hacer las cosas de manera diferente. 
Esa disposición se expresa desde la escucha al ofrecimiento de tomar notas, asumir tareas 
o roles de liderazgo. También, hacia el final, es un gusto ver pequeños y grandes comités de 
artistas organizados para la muestra, cómo van entrando y saliendo carros con materiales, 
enmarcaciones, y un sinfin de maquetas. Algunos más desafiados que otros aún sin 
visualizar el panorama completo, pero confiando en lo colectivo y también en la suma de 
voluntades individuales. Atravesamos resistencias y dudas con la alegría de avanzar, de 
llegar a acuerdos y de que prime lo común. 

 

 

 

 

 



 

 
 

Bitácora de la curaduría colectiva 
 
A continuación se presenta la radiografía de un proceso donde participaron más de 60 
artistas, donde fui tomando el registro escrito de las sesiones de curaduría, intentando 
reflejar y sobre todo escuchar con atención lo que fuimos tejiendo. En este proceso cumplí 
doble rol, por un lado realizando la relatoría escrita y por el otro como artista residente con 
mi trabajo que será exhibido en la exposición. 
El texto se presenta como una bitácora de las 7 sesiones en que participé y se estructura 
presentando de cada día: un resumen, la relatoría completa y entrevistas a algunos de los 
artistas participantes del proceso. Como cierre, se presenta una entrevista a Diego 
Tampanelli (director) y Nuria Prieto (mediadora del proceso). 
 
 

 
Fotografía del primer encuentro. 

 
 
 
 
 



SESIÓN 1, lunes 27 de abril 
 
Manos que crean y comparten  

 
Trabajamos en 4 mesas, compartiendo nuestras obras a partir de textos e imágenes. Como 
ejercicio, identificamos las palabras clave y frases que sinteticen y den cuenta del trabajo, 
desde la escucha colectiva. la incertidumbre inicial se transformó en confianza y curiosidad 
por el trabajo de los demás, con silencios atentos y conversaciones. Desde ahí, las obras 

crecieron y se abrieron a nuevas lecturas. Las paredes de la se poblaron de vida con 
imágenes referenciales de las obras, dando paso a la siguiente etapa: buscar relaciones 
con la obra de otros, ya sea por resonancia, contraste o afinidad. Como detectives que 

quieren identificar el proyecto común, empezamos a recorrer las creaciones, en búsqueda 
de pistas, que nos lleven a un lugar donde situarnos.  

Las palabras clave que se escogieron en las 4 mesas de forma unánime son: identidad, 
territorio, historia personal, medio ambiente, transformación, resistencia y tránsito  

“de lo íntimo familiar, a lo colectivo” 
“qué lindo, me lo voy a apuntar”  

”me gusta escuchar esto porque me da nuevas ideas” 
 
 
 
 
 

Lunes 27 de abril, 2026 
 

Día uno de nuestras sesiones de curaduría colectiva. Comienzan a bajar lxs artistxs de los 
talleres de la primera planta, empiezan a llegar otrxs desde fuera, se camufla la confusión 
por la hora de partida con la ansiedad, unxs muy puntuales, otrxs confundidxs por el horario 
y el punto de encuentro. Poco a poco somos más, portamos nuestras obras en diversos  
formatos; carpetas, prototipos, bolsas, sobres, rollos de papel alojan nuestro trabajo y se 
sienten las ganas y ansias por comenzar a compartir en qué hemos estado. 
Decidimos partir camino al Tecla, como una pequeña peregrinación, entre conversaciones y 
silencios llegamos a la sala de exposición, y comienza la acción. 
Nos han asignado grupos de trabajo, y nos sentamos separados en 4 mesas. 
Tenemos el espacio de la sala completamente en blanco y en estas 4 semanas lo iremos 
llenando. 
El día de hoy nos adentramos en una gran maratón de presentaciones de obra.  
Una vez repartidos los grupos Nuria nos da las instrucciones sobre la presentación de 
nuestras creaciones. Debíamos traer la imagen y un texto que las describa.  
En una primera etapa cada quien tendrá 2 minutos para presentar su obra y mientras 
presentamos habrá un portavoz o encargado de escribir 3 conceptos clave y dos frases que 
describan la obra. Mientras, haremos crecer una lista con los conceptos clave que emergen 
de las presentaciones, para luego dejar en las paredes las presentación de estos conceptos 
y frases junto a la imagen de las obras.  
Todo ello como un método para pasar a la fase 2 que consistirá en salir a la búsqueda de 
otrxs 3 creadores con que me quiero relacionar, ya sea por afinidad, tensión/contraste o 
complemento. Comienzo de nuestra curaduría colectiva. 



Comienza la acción, cada grupo absorbe de manera diferente las indicaciones y comienza a 
tomar por sus propias manos las reglas del juego.  
Cada grupo va acomodando de forma orgánica las instrucciones, es interesante ver cómo 
cada grupo comenzó de manera diferente  
G4 comenzó por leer primero los conceptos clave 
G1 propone comenzar hablando de los trabajos presentes y al final de los trabajos de las 
personas que no están. Surgen metodologías como el azar para decidir quién comienza 
G4 comienza con los trabajos de quienes no están presentes.  
Buscan elegir las frases en conjunto, no dándole la voz solo al portavoz.  
En conversaciones escucho el dilema sobre cómo situar la mirada de la artista que está 
ausente, ¿como hacemos prevalecer su voz sin interferir? o ¿cuál es la mirada con que la 
interpretamos ?  
Al recorrer las mesas de trabajo observo que muchos llevan su mano a la boca, o sostienen 
el lápiz como si en su mano estuviera el pensamiento y el lápiz estuviera esperando la señal 
para escribir. Manos que piensan con el lápiz, manos en la boca.  
Saltan a la vista quiees toman el rol de portavoces que buscan el consenso colectivo.  
G2 aunque es responsabilidad de 1 persona escribir, se nota la iniciativa grupal y el 
consenso  
Buscar en el artista las palabras, no alejarse de su voz pero darle una mirada externa.  
Encuentran métodos.  
G1 surgen los cuidados colectivos cuando una compañera le pide a un compañero que le 
sostenga al nene para hacer su presentación  
Cuando alguien se pone a explicar su obra y empieza a divagar un poco, otro le pregunta si 
tiene el texto, como indicando que está aquel instrumento para acotar y sintetizar.  
G3 Lee sus textos, pero es insuficiente y nace la necesidad de expresar y contar una 
historia de la obra. Alguien le pregunta cómo sintetizaría lo que acaba de decir en una frase.  
G1 gracias a la escucha del otro, surgen formas nuevas y creativas para nombrar la obra y 
sus conceptos clave. -> a ella le encanta “de lo íntimo familiar, a lo colectivo” queda 
contenta con las palabras.  
Se ve como de un principio incierto, desconocidos los unos de los otros comienzan las 
sonrisas cómplices, códigos internos en cada grupo.  
no siempre es el portavoz quien define la frase /síntesis 
G3 la ternura que emerge al presentar el trabajo de quienes no pudieron estar presentes en 
la sesión  
se abren las manos para acoger lo que crearon otras manos 
G1  la artista solicita al grupo, que se hagan cargo de decir/nombrar lo que interpretan de su 
obra, lo necesita, lo requiere, no quiere que quede en el papel solo lo dicho por ella. 
“qué lindo, me lo voy a apuntar” ”me gusta escuchar esto porque me da nuevas ideas” 
 
En mi experiencia personal cuando presenté mi trabajo, sentí como crecía, se ramificaba la 
creación al ser interpretada.  
Se siente la belleza de cómo las palabras y aportes de otros nos ayudan a que la obra 
crezca.  
 
 
Parte II 
Se van poblando las blancas paredes. A ratos se hace un extraño silencio, el de la 
maravillación creativa, a otros ratos, nos hacen callar por el ruido y el eco.  



G3 emergen conceptos, técnicas comunes pero expresadas de formas muy diferentes, 
como por ejemplo retratos.  
Al comenzar la segunda parte, se oye por ahí la sensación de desborde, abismo al 
asomarse a todas las obras.  
También comentarios sobre las sensaciones con tu propia obra, que aún no se termina de 
resolver.  
Afinidades con obras ya conocidas o por personas ya conocidas.  
como detectives empezamos a recorrer las obras, en la búsqueda de pistas, que nos lleven 
a un lugar donde situarnos.  
Intenso 
Cansado 
No alcanzamos a elegir las tres obras, nos vemos el próximo lunes a ver si llegamos antes 
del horario acordado o venimos otro día para terminar.  
Comentarios: varias personas tomaron nota por gusto por conocer en qué trabajan los 
demás. 
Se incorporó en la ficha conceptual la técnica con que se trabaja. 
Observé que había mucha escucha en grupos muy heterogéneos e intergeneracionales 
Fue una maratón de autovaloración de nuestra obra, de escucha, de abrirnos a otras formas 
de mirar el mundo.  
 
 
 
 
 
 
 
 
 
 
 
 
 
 
 
 
 
 
 
 
 
 
 
 
 
 
 
 
 



SESIÓN 2, lunes 4 de mayo 
 
Afinando el coro de voces 

Hoy buscamos sintetizar aún más aquello que queremos comunicar colectivamente: la 
misión de esta exposición. En un gran círculo en la pared empezamos a plegar del 

conceptos que trabaja nuestra obra y la invitación es a escoger cerca de qué palabra me 
quiero arrimar. Surgen palabras cómplices: memoria se queda al costado de árbol, 

genealogía, tiempo e inefable. La palabra transformación se repite varias veces, junto a ella 
va distorsión, reconstrucción,recomposición y tránsito. Artivihsmo se junta con resistencia. 
Identidad con máscara y feminismo. Paisaje, tierra y arquitectura. Melancolía, impotencia y 

zozobra. Sin darnos cuenta se va afinando el coro de voces que susurran en diferentes 
tonos. Luego, entre conversaciones, desacuerdos y búsquedas de consenso, cada grupo 
intentó construir una frase común que exprese la misión de la exposición ecosistema, ahí 

surgió: desindividualizarnos colectivamente, con identificación hay acción y expansión. 
Potenciar y expandir la belleza para mejorar el mundo, permear fronteras para construir 
implicación.Ante la pregunta sobre cómo este proceso puede mejorarme, mejorar a mi 

comunidad y al mundo, alguien comenta: “para mí eso está claro. Como si nos hiciera falta 
explicar por qué hacemos esto.” Y alguien le responde: “pero poder verbalizarlo nos ayuda”. 

Y replica: “ya me gustaría poder hablar con los pinceles. Pintar al son de las palabras”. 

Para todxs el desafío es diferente, hay quienes pueden expresar muy bien de forma 
conceptual su trabajo y al contrario quienes no lo han hecho nunca, estos encuentros van 

provocando a hacer cosas que no estamos acostumbrados.  La sesión dejó abiertas 
preguntas sobre cómo habitar juntos este proceso y cómo volvernos más permeables al 

encuentro con otrxs.  
 
 
 
 

Lunes 4 de mayo, 2026 
 

Día 2 de la curaduría colectiva. Con el proceso ya iniciado se olfatea cada vez más 
familiaridad y camaradería. Las mesas de trabajo se han separado más para evitar tanto 
ruido y nos podamos escuchar mejor. Las paredes repletas de imágenes de las obras dan 
cuenta que durante la semana muchos vinieron para ponerse al día y no quedar fuera del 
proceso. 
Palabras iniciales de Diego. Nos recuerda que el planteamiento que se propone es habitar 
la idea de que el arte no está alejado de la vida y la realidad, y que en este espacio nos 
estamos planteando una nueva forma de gobernanza. También nos contó que Candela está 
haciendo un trabajo videográfico documental de los talleres de creación a la curaduría y 
preparación de la exposición.  
Nuria nos introduce a las temáticas de la sesión, hoy la invitación es a pensar en los por 
qué? en los cómo ? para pensar entre todxs un objetivo/misión común de la exposición. 
Rápidamente nos vamos al lío y se plantea la siguiente provocación, si la semana pasada 
teníamos que elegir tres conceptos claves que describieran a nuestra obra, hoy tenemos 



que destilar aún más y quedarnos con uno solo, para entre todos hacer un mandala de los 
principales conceptos clave que explican o descifran de qué va lo que queremos comunicar.  
Algunos necesitan que se expliquen varias veces las instrucciones.  
Poco a poco van emergiendo las palabras, que debemos escribir en unos papeles largos 
con lápices de colores.  
En un gran círculo en la pared empezamos a plegar de conceptos y la invitación es a 
escoger cerca de qué palabra me quiero arrimar, surgen palabras cómplices. Memoria se 
queda al costado de árbol, genealogía, tiempo e inefable. La palabra transformación se 
repite varias veces, junto a ella va distorsión, reconstrucción,recomposición y tránsito. En 
este gran círculo de palabras hermanas artivihsmo se junta con resistencia. Identidad con 
máscara y feminismo. Paisaje, tierra y arquitectura. Melancolía, impotencia y zozobra. Sin 
darnos cuenta se va afinando el coro de voces que susurran en diferentes tonos. 
Luego de conectar con esta idea fuerza de nuestra obra, pasamos a responder preguntas 
que tienen que ver con la exposición. Cada quien deberá responder de forma sintética, sin 
pensar demasiado, lo primero que se nos venga a la mente:  
¿Por qué este proceso expositivo puede mejorarme a mí? 
¿Por qué este proceso expositivo puede mejorar mi barrio/territorio?​
¿Por qué este proceso expositivo puede mejorar el mundo? 
Luego de escribir rápidamente nos reunimos en las mesas de trabajo con gente diferente a 
la primera sesión para socializar nuestras respuestas y pareceres, con el objetivo de dar 
una respuesta común a estas preguntas. A continuación lo que he podido recoger en torno 
a estas preguntas.  
G1 Es muy importante intercambiar, salir de la individualidad. Intercambiar audífonos. No 
podemos hacer nada sin los otrxs.  
Del anima, al anima mundi: fase anímica.  
G2 Porque planteamos preguntas universales que nos afectan a todxs. Creamos un 
ambiente abierto, comunicativo y empático. Pasar del yo al nosotrxs, en el proceso de 
creación artística. Y alguien responde : - y de vuelta al yo creativo.  
Alguien comenta: “para mí esto está claro. Como si nos hiciera falta explicar por qué 
hacemos esto.” Y le responden: - “pero poder verbalizarlo nos ayuda”. Y replica: - “ya me 
gustaría poder hablar con los pinceles. Pintar al son de las palabras”. 
 
A veces no sabemos cuando viene la inspiración. 
Por ahí surge otra persona que comenta: - a mi me cuesta mucho esto, Nunca me he 
dedicado al arte, solo lo hago desde que jubilé. Soy escéptica.  
Diego nos comenta: más allá de si exponemos todxs somos parte del TPK,  
G1 Calendario de actividades, que no se concentre todo en un solo día. La hará más viva.  
Relato de versiones anteriores del Soltici, alguien que comenta que vino y la sala de 
exposición se encontraba vacía, solo había 3 niños haciendo berrinche con una profesora. Y 
se les acercó, preguntando si les gustaría que les explique la exposición, a lo que 
respondieron que sí, así que les mostré la exposición explicando la sustancia de cada obra.  
Somos como macetas, si nosotros en nuestro territorio (nuestras macetas) mejoramos, 
nuestra aportación es ese trozo, iremos poco a poco poblando de más verdes macetas.  
Escuchar, contrastar y ceder.  
Pensarnos en núcleo.  
Una gota de agua que se va haciendo grande.  
G3 Ya se va pensando en cómo difundir la exposición, en las ganas de llegar al barrio.  



G4 La gente migrante en los barrios se siente parte del TPK, que puede encontrar ancla en 
el espacio que entrega el TPK 
G1 Surge metodo para crear las respuestas, subrayando en el papel lo más relevante y 
construir frases.  
Una respuesta apela a buscar las formas de terminar con la biolencia con B la Biolencia 
Biológica 
Luego de escuchar las opiniones de todos y de ir convergiendo en miradas, aún no está 
resuelto el papel donde cada grupo sintetiza sus visiones. Nos recuerdan que debemos dar 
cierre a esta fase, tomar acuerdos para pasar a la siguiente.  
G2 el ejercicio de hacer colectivo puede servir de modelo para replicar, mejorar una vida es 
mejorar el mundo. 
G4 el equilibrio de las personas es el equilibrio del mundo 
Luego de responder las preguntas, la indicación es escoger una frase que resuma todo lo 
conversado en el grupo, como una misión de la exposición. 
G1 se seleccionaron palabras clave (1 x pregunta) 
G3 ritual como creador como artista, implica atravesar una incomodidad para poder pasar a 
la comunicación. 
G4 se nota que el ruido en el espacio impide que se escuchen bien entre ellas. Cuando hay 
más silencio fluye más, a pesar de ello, se percibe que hay un poco de tensión en la toma 
de acuerdos y una dificultad para consensuar entre todas. Se llega a una decisión pero de 
forma un poco arbitraria. Alguien pregunta ¿están todas de acuerdo con que sea lo que ella 
dijo ? a pesar de que no todas lo estaban se decide hacer eso  
Surgen comentarios como: la belleza depende del punto con que se mira 
G2 Romper las fronteras 
G1 mi neurona se fue de paseo 
 
 
 
Al momento de exponer las frases al conjunto surgieron los siguientes comentarios,  
G2 desde un principio vemos el proceso como colectivo, aunque cada quien lo esté viviendo 
de forma individual. 
desindividualizarnos colectivamente 
 
G1 Cambia la pregunta en una afirmación, por que va a mejorarme, va a mejorar el barrio y 
va a mejorar el mundo ?  
con identificación hay acción y expansión 
G4 Eligieron la frase que una persona hizo en relación a la escucha de lo que respondieron 
todas. Surge cuestionamiento en torno a qué es belleza: “belleza es relativo para mí, yo 
pondría construcción. 
potenciar y expandir la belleza para mejorar el mundo 
G3 Término frontera. Diversas fronteras, entre artistas y artista con el público. Ser 
permeable en el encuentro, eso es una implicación… ser permeable.  
¿cómo nos hacemos permeables? Permeable es un ida y vuelta.  
permear fronteras para construir implicación 
Se abre una discusión sobre qué significan para nosotros las palabras. 
Para finalizar la sesión, realizamos una caminata por el espacio en que nos vamos 
encontrando y de a dos, vamos respondiendo y esto… ¿cómo lo vamos haciendo? Cada 



quien va escribiendo sus apuntes, en un post it para luego pegarlo en el gran circulo en la 
pared.  
También se invita a escribir en otro sector de la pared las consideraciones y conflictos.  
 
 
 
 
 
 
 
 
 
 
 
 
 
 
 
 
 
 
 
 
 
 
 
 
 
 
 
 
 
 
 
 
 
 
 
 
 
 
 
 
 
 
 
 



SESIÓN 3, lunes 11 de mayo 

Tomamos posición 

Diego y Nuria nos presentan los primeros mapas del proceso colectivo (conceptos clave, 
resonancias, voces y relaciones), donde organizaron lo recogido en las sesiones anteriores 

y orientan la exposición. A partir del “mapa de voces”, cada participante eligió desde qué 
lugar quiere hablar (espejo, encuentro, plaza, raíz u horizonte), tomando posición dentro del 

proceso curatorial. Luego, una sesión vivencial con el cuerpo permitió explorar las obras 
desde la acción y el encuentro, y dio paso a una nueva etapa de trabajo en grupos, con 

mayor agencia y autonomía para la toma de decisiones curatorial. En adelante, cada grupo 
toma posición y avanza en sus decisiones curatoriales de manera autónoma. 

“La plaza es el espacio que más trabajo requiere,porque volvemos a estar en una sociedad 
que se ha centrado en el nihilismo, en la individualidad, en la competitividad. Cuando 

realmente llevábamos 300.000 años criando, viviendo, creciendo y aprendiendo juntas, 
entendiéndonos todos como parte de un total. Y ahora todo está muy fraccionado y es 

blanques, no blanques, hombres, no hombres, cis, no cis, cuando realmente al final todos 
somos humanes, todos somos estúpides, cuando nos demos cuenta de eso y lo 

aprendamos, lo adoptemos”. 
 
 
 
 

Lunes 11 de mayo, 2026 
Poneros de pie. Dejar todo.  
A modo de rompehielos, realizamos un intercambio, contando en breves palabras a 
diferentes personas. ¿Qué fue lo que más te gusto del finde semana?¿Cuáles son tus 
planes para el verano?Si hoy fueras un color ¿cuál serías? 
Hoy comenzamos con el recordatorio de que cada quien debe escribir un texto de reseña de 
su obra. La instrucción apela a que hablemos más allá del arte, ¿cuál es nuestra actitud 
frente al arte? ¿Qué cuenta de nosotros esta obra? 
Los textos serán en catalán y debemos enviarlos pronto para que pasen la revisión y 
traducción.  
Luego de estas aclaraciones, la mediadora y el director de TPK nos presentan el trabajo 
que han estado realizando tras recolectar el material que surgió en las dos primeras 
sesiones de trabajo. Al atravesar y analizarlo, para materializarlo y presentarlo han creado 
diferentes mapas; con los conceptos clave, las resonancias entre obras, las impresiones y 
formales del proceso colectivo y las respuestas al formulario digital que giran en torno a 
nuestras voces como artistas.  
 
Mapa de resonancias: se hará una escultura que enuncie las relaciones al inicio de la 
exposición 
Mapa conceptual: las palabras que más se repitieron en las dos instancias en que se 
recogieron los conceptos principales presentes en las obras son 
cuerpo-identidad-resistencia-transformación-territorio 
Mapa del cómo: 



Mapa de voces:  
El espejo (interior)  
El encuentro (de tú a tú) 
La plaza ( con la sociedad) 
La Raíz ( con el pasado ) 
El Horizonte (el futuro)  
Este último el mapa de voces, se presentó previamente a través de un formulario online en 
el debíamos escoger donde nos situaríamos. Podíamos elegir más de uno, o solo uno. 
Entonces tomamos posición, ¿qué voz habita mi obra ?  
Entonces se nos presenta la agrupación de las voces, según quienes marcaron qué voz, y 
se nos propone que el El Horizonte sea el espacio de los Tepekuchos.  
Ahora es momento de cambiar o de elegir lugar si aún no hemos escogido desde donde 
queremos hablar. Si yo elijo una voz, desde esa voz voy a hablar HOY, lo que no quita que 
de todas maneras nos relacionamos con las demás voces, y que tambien podríamos estar 
hablando desde otras, la cosa es posicionarse hoy . ¿alguien tiene dudas sobre la voz que 
escogió? 
Nos preguntan si tenemos comentarios o dudas. Ahora la invitación es a tomar agencia. 
Hasta antes de la presentación de mapas, estabamos sondeando temáticas, deliberando los 
objetivos de la expo pero ahora estos ya están planteados, nos compete agruparnos y 
tomar nuestras decisiones curatoriales en grupo. Venimos haciendo un largo camino de 
mediación hasta aqui, lo que no quita que seguiremos siendo acompañados, escuchados a 
ver qué sale del grupo para ser presentado en la exposición.  
Luego de realizada la exposición la artista residente Luie Farhat nos compartió una sesión 
vivencial para pasar la de la reflexión al cuerpo. Realizamos unas dinámicas para 
preguntarnos por las diversas maneras de dialogar, calentamos nuestros cuerpos y 
corazones para luego representar con nuestros cuerpos qué busca expresar nuestra obra,, 
luego pusimos en dialogo nuestros cuerpos para ver que obra o nueva expresión surgía del 
encuentro.  
Como observadora que soy, que es mi rol, noté las dificultades y resistencias para entrar en 
estos espacios, oí comentarios como falta música, o personas más recluidas en los rincones 
sin querer participar. 
Terminada la actividad nos pusimos manos a la obra en grupos de trabajo.  
Cada grupo se reunió a trabajar con una guía de apoyo hecha a a medida de la temática 
para detonar la curaduría, podiamos trabajarla o no, dependiendo de el interés.  
 
 
 
 
 
 
 
 
 
 
 
 
 
 



 
Entrevista a Karurosa Murutipure 
 
¿Qué me contabas de que es para ti la plaza? 
Para mí la plaza es un espacio donde estamos todos, de fuera, de dentro, de antes, 
después o de pasades y todos cabemos en la plaza. 
. 
¿Y cómo está siendo la experiencia de trabajar en el grupo de la plaza? 
¡Uf! Dinámico, intenso, polarizante y al mismo tiempo con ganas de avanzar, que en parte 
creo que por eso lo hacemos. 
Hay personas que ya vivimos en una dinámica en la que hemos entendido que solo a través 
de la colaboración y el colectivo podremos avanzar, pero claro, hay otras personas que 
vienen de una generación en la que la individualidad, la resistencia nihilista era la única 
solución y claro, se está dando mucha información, muchas facilidades para que esas 
personas no sientan que se están teniendo que comprometer con algo y se están 
lubricando, digamos, a pasivas vírgenes para su primera desfondada. 
Pero claro, este es todas las exposiciones del solsticio fueron muy individuales en el 
sentido, yo hago esto, yo hago esto, tenemos un hilo común, pero el hilo común es lo único 
que compartían. Y aquí claro, a mí toda la los mapas me encantaron, pero de más de la 
explicación porque yo ya lo había entendido, pero entiendo que hay personas que no y 
entonces para mí todo eso era muy reiterativo, pero es necesario dentro de un proceso 
colectivo y ya me he visto yo aquí sentada en plan “Next, venga, va”  que al final si nos 
paramos a mirar los detalles, dejamos de llegar al sitio donde queremos llegar, que esto es 
un objetivo de transformación, no puede ser... 
 
¿Qué me decías de la plaza? Que que hay mucho trabajo que hacer en la plaza 
Es que la plaza es el espacio que más trabajo requiere en esta sociedad porque volvemos a 
estar en una sociedad que se ha centrado en el nihilismo, en la individualidad, en la 
competitividad. Cuando realmente llevábamos 300.000 años criando, viviendo, creciendo y 
aprendiendo juntas, entendiéndonos todos como parte de un total. Y ahora todo está muy 
fraccionado y es blanques, no blanques, hombres, no hombres, cis, no cis, cuando 
realmente al final todos somos humanes, todos somos estúpides, cuando nos demos cuenta 
de eso y lo aprendamos, lo adoptemos. 
 
Para ti quizás la plaza tiene esa cosa como atemporal que nos ha que ha visto esas 
transformaciones. 
Es que la plaza nos ha visto pasar a todos, nos verá pasar a todos, seguirá a menos que 
desaparezca. La plaza va a seguir. Quienes desapareceremos seremos nosotros. 
 
¿Por qué crees que no va a desaparecer la plaza? 
En el momento que tú juntas a tres personas con ganas de reflexionar, eso se convierte en 
una plaza. A partir que personas se apuntan a venir a ese espacio de debate, se empieza a 
convertir en una plaza cada vez más grande, pero al final no deja de ser un espacio ficticio 
que hemos construido en base a estar y dialogar. 
 
Muchas gracias. 



SESIÓN 4, martes 19 de mayo 

Que comience el baile 

Se presenta la propuesta de diseño espacial de la exposición y comenzamos a transitar 
hacia una etapa de mayor autonomía, asumiendo responsabilidades de coordinación, 
montaje y producción entre grupos. La invitación de la jornada fue pensar en quienes 
visitarán la exposición: ¿qué preguntas queremos dejar abiertas? Desde cada espacio 

curatorial fueron apareciendo interrogantes sobre la vulnerabilidad, la identidad, la memoria, 
los conflictos contemporáneos y nuestra forma de relacionarnos. La sesión finalizó con una 
votación para definir el recorrido de la muestra y una dinámica colectiva sobre ponerse en el 

lugar del otro, reforzando la dimensión comunitaria del proceso. 

Aunque cada artista vive el proceso desde lugares muy distintos, la curaduría colectiva ha 
abierto espacios para cuestionarse, escuchar otras perspectivas y encontrar puntos de 

encuentro.  

“Hay muchas opiniones y narrativas a veces, entonces tienes que darle una vuelta más. 
Pero cuando estás abierto a crear, te expandes y vas encontrando los puntos donde nos 

encontramos con los otros compañeros”. 
 
 
 
 

Martes 19 de mayo, 2026 
 

Nos presentan a Vanesa del colectivo Medianeras, que es la artista que está realizando el 
diseño espacial de la exposición. Ella valora el ejercicio que venimos haciendo de trabajo en 
conjunto. Vino a ver la sala con ojos de espectadora, tomó fotos y medidas. Haciendo un 
repaso técnico y arquitectónico, sumado a la observación de nuestras relaciones.  
Las paredes blancas del ecosistema estarán atravesadas por un color rosa, un color 
político. Nos cuenta cómo el rosa irá acompañando los distintos puntos de la expo.  
Nos cuentan que María va hacer el diseño de la revista. Desde el inicio al final es como si la 
expo fuese un rollo. Me presentan a mí en la relatoría y a Candela que está haciendo el 
documental.  
Nuria nos comenta que el próximo martes es la deadline para traer las obras, con la 
excepción de fotografía que están esperando unos recursos. 
La idea es que los grupos nos debemos coordinar fuera del espacio de la mediación.  
Alguien comenta, “es que no sabemos qué cosas debemos gestionar” 
“A mi no me queda claro lo que tenemos que ver entre nosotros” 
“qué sucede con los que tenemos video” 
Empezamos a hablar de las necesidades técnicas.  
Recordemos la escucha, la empatía y el diálogo.  
Pensemos en Nico que falleció a ver si lo podemos incorporar.  
La idea es que nosotros nos ocupemos de ir resolviendo las necesidades de la exposición. 
Diego nos cuenta, que la idea de la curaduría colectiva viene inspirado por el trabajo de Ixiar 
Gonzalez, arquitecta social, que dirigió el proyecto Utopias Ramblas en el Centre de Art 
Santa Monica.  



Lo más importante de esta expo ¿qué es?  
Entrega de un diario de grupo, para reflexiones sobre lo que pasa, comentarios. 
Automirarnos como grupo. Este cuaderno podría ser parte de la expo.  
De una manera nos proponen una automediación, vamos saliendo de la mediación tan 
acompañada.  
Tenemos que mantener la obra inicial que propusimos, pueden haber cambios en la medida 
que se gestione con el grupo.  
Instrucciones de Hoy  
Por grupos vamos a pensar en el visitante, ¿qué pregunta le dejamos abierta cuando visite 
nuestra exposición? 
Recorro por los grupos. ¿Qué pregunta queremos dejarle abierta las personas que visiten la 
exposición? 
(Se ve que los grupos más pequeños avanzan más rápido en la búsqueda de su pregunta) 
 
EL ESPEJO 
Todos estamos pasando por momentos difíciles (zozobra) y los atravesamos a través del 
arte con propuestas. Con distintas técnicas. 
Pregunta al público.  
¿Cuál es tu estrategia? 
¿Crees que la expo expresa el sentimiento del artista? 
¿Conectas tu sentimiento con el del artista? Qué pregunta deja abierta 
Si no lo sientes no te interpela.  
La valentía para atravesar tu vulnerabilidad 
Mi fragilidad mi fortaleza.  
Afortunadamente hay rendijas. 
La suerte del arte, de contar “nuestra película” dolor, herida.  
Arreglar, restaurar a través de la creación  
Llevemos la pregunta hacia la sensación 
Este grupo debe apuntar a la experiencia íntima ¿cómo atravesamos la zozobra para no 
decaer? 
¿cómo atravesar la zozobra? 
La palabra zozobra viene de la sensación de estar en un barco que se hunde 
cosa común en el grupo que atravesamos a través del arte la herida 
 
LA RAÍZ 
podemos hacer la pregunta que queramos siempre que la enfoquemos en lo que estamos 
mostrando.  
¿encaja con tu obra?  
si 
¿cómo nuestra presencia transformar el espacio a través del tiempo y cómo este 
espacio nos transforma a nosotros? Estamos hablando de la transformación, lla 
presencia, el tiempo, la raíz. ¿cómo afectan nuestras decisiones del pasado a nuestro 
presente? ( ¿y lo que hacemos hoy en el futuro ? 
 
EL ENCUENTRO 
Tenemos que reducir todo lo que hemos hablado ¿cuánto pesa la culpa? 
¿hasta cuando la culpa limita nuestra identidad? 
¿entiendes la conversación que estamos teniendo? 



Se habló de si al espectador le sería interesante o indiferente lo que estamos 
planteando 
¿llego al otro? 
 
LA PLAZA 
Para uno es un significado para el espectador es otra cosa. 
Nosotros somos carne de cañon, no porque hagamos esta exposición dejarán de haber 
conflictos.  
¿Qué está pasando?​
¿Estamos preparados para que llegue hasta nosotros la guerra? 
¿y qué hacemos? 
La realidad se construye a través de la narración, y en la Plaza estamos construyendo una 
narrativa, ¿cómo te afecta lo que estamos narrando? 
¿cómo nos narramos? ¿qué está pasando? ¿cómo te llegan nuestras narrativas?  
¿nuestras acciones dejan huella? Como sociedad existen múltiples narrativas, todos 
buscamos nuestro espacio para nuestra narrativa 
 
Votación: decidimos el orden de los grupos en las salas de la exposición.  
En una papeleta marcamos el orden.  
Cada grupo escoge un representante para que entre todos hagan el conteo de votos.  
Mientras se cuentan los votos, la artista Silvia Antolini, realiza una actividad sobre LITERAL 
ponerse en los zapatos del otro, tenemos un momento muy especial de comunidad.  
La votación arroja el siguiente orden:  
 

1)​ El espejo 
2)​ El encuentro 
3)​ La raíz 
4)​ La plaza 
5)​ El horizonte 

 
 
 
 
 
 
 
 
 
 
 
 
 
 
 
 
 
 
 



Entrevista a Francesc de Lanusa Arúz 
 
Lo que yo te quería preguntar es cómo para ti como artista, ¿cómo te has sentido en 
este proceso de curadoría colectiva? 
Me he sentido un poco fuera de órbita porque yo no estoy metido en colectivos para hacer 
mi obra. 
Mi obra es muy personal y llevo muchos años, tengo 81 años. Iba a estudios de pintores 
profesionales en los años 60 que hoy día son famosos y ellos no tenían que reunirse con 
nadie para hacer su obra. Yo no tengo ni móvil, no tengo ni ordenador, no tengo nada 
porque me quiero completamente aislar de todo esto. Escucho, hablo con la gente y saco 
conclusiones propias para expresar mi obra. 
 
Tu camino es muy introspectivo… 
Sí, mi camino se termina ya. 
Voy a hacer una exposición en febrero y ya para mí era la última, pero haré esta también y 
ya no pienso hacer ninguna más. 
 
¿Por qué dices que este proceso lo ves como de crear obra cuando en realidad es 
más como de cómo nos relacionamos en el espacio de la exposición? 
Es que yo no necesito relacionarme con nadie del espacio de exposición. Porque ya te digo, 
yo llevo muchos años en esto y he conocido gente muy buena. Yo con mi espacio para 
poder decir lo mío ya tengo suficiente. Me puedo relacionar con la gente e incluso ayudo a 
quien sea, pero ya no estoy para que me digan cómo tengo que hacer y qué tengo que 
hacer. Estoy en etapa final y no estoy para esto. Lo que pasa es que me sabe mal reunirse 
así con grupos por la razón de que parezca que pongo trabas a lo que otra gente piensa y 
yo no me sé callar, y entonces esto para el grupo es fatal. Sí, y prefiero desvincularme de 
todo esto, pero bueno… 
 
Pero aún así estás aquí. 
Sí, estoy aquí porque llevo muchos años en TPK. Hicimos un grupo que se llamaba "Tres 
Mesú", estuvimos 10 años haciendo exposiciones por todo Hospitalet. Luego hice otro grupo 
con un compañero que lleva 40 años aquí en TPK. 
 
Muchas gracias 
Gracias a ti por escuchar mi rollo de viejo. 
 
Entrevista a ELLEDU AC 
 
Bueno, Edu, primero que todo preguntarte de qué va lo que tú estás trabajando, de 
qué va tu trabajo aquí en la exposición. 
Es una conversación de por qué volver a cuestionar, cuestionarme y cuestionar lo que estoy 
haciendo y para qué lo hago. No solo por qué, sino para qué. 
 
¿Y hace cuánto vienes trabajando en esto? 
Es que justamente ha coincidido, o sea, empecé, me salió la obra primero trabajando, o 
sea, vengo de otra obra que se llamaba y era como trabajar con el mundo. 
Entonces, mientras nacía la obra sentí la necesidad de cuestionarme a mí mismo, 
cuestionar lo que es el artista, el ego, esas cosas. 



 
Y este proceso, ¿cómo viene a acompañar tu creación? 
Como una bendición. Porque hay una obra que te cuestiona el ego y otra obra que acaba 
diciendo que lo que te cuestionas a ti mismo es una bendición. 
 
O sea, que tú venías cuestionándote el ego y justo viene un proceso de curaduría 
colectiva. 
Se coincidió en tema con cuestionarme por qué volver a ser arte.  
 
¿Y tu obra está terminada? 
Mi obra se está encadenada, o sea, voy generando siempre obra plástica, lo que sea. 
 
¿Y de qué forma ha modificado este proceso a tu obra? 
Es una mayor conciencia de lo que estoy haciendo y para qué, por qué y para qué. 
 
Ajá. Y en el futuro, para lo que se viene la exposición ¿Cómo te sientes? 
No lo sé. Voy a hacer la carta astral del día de la inauguración, a ver qué dice, si coincide 
con lo que… 
 
Y, ¿cómo has sentido que ha sido recibido tu aporte en el colectivo? 
Creo que al principio decían "¿y este quién es?" y creo que cada uno ha aportado. A mí me 
gusta sintetizar. A mí me ha ayudado también a trabajar con esos artistas y cuestionarme en 
qué momento de la vida estoy. ¿Dónde vengo? ¿Dónde voy? ¿Qué me pongo? 
 
 
 
Entrevista a Victoria Rivera Toro 
 
Bueno, Vicky, ¿nos puedes contar cuál es tu relación con el TPK? 
Mi relación tiene que ver con volver al trabajo social comunitario a través del arte. 
Es volver a mi origen, formar parte de una comunidad. He aportado desde la comida, como 
gestora cultural, y ahora como artista, pues estudié teatro, fotografía e indagué en la danza. 
Trato de aportar desde lo que he aprendido. 
 
O sea, que puntualmente ahora te estás relacionando desde una creación. 
¿Y de qué va tu obra? 
Es un homenaje a las curanderas y los curanderos del mundo a través de un personaje 
llamado "La Curandera". Traer memoria de estas personas que ayudan sin interés, 
recordando lo que nos enseñaron nuestros abuelos o herramientas como la respiración y la 
relajación. Trataré de involucrar esos símbolos en la performance. 
 
¿Y cómo sientes que el proceso de curaduría ha afectado tu proceso creativo? 
Me ha hecho preguntas interesantes y me ha puesto a relacionarme con los otros artistas 
de manera distinta. Vamos aprendiendo en colectivo e individualmente. 
 
 
¿Te has encontrado con alguna dificultad en el proceso? 



Hay muchas opiniones y narrativas a veces, entonces tienes que darle una vuelta más. Pero 
cuando estás abierto a crear, te expandes y vas encontrando los puntos donde nos 
encontramos con los otros compañeros. 
 
¿Qué te hace ilusión del encuentro con el público? 
Poder transmitir mi mensaje: si no trabajamos en comunidad y no volvemos a ser seres 
colectivos, no estaremos preparados para lo que venga, como las guerras o la pandemia. 
Quiero decir "aquí estoy y quiero que tú también estés para mí, pero estemos juntos para 
los demás". Es una mezcla de saberes ancestrales de Latinoamérica, indígenas y afro. 
 
Entrevista a Guadalupe Fuster  
 
Bueno, Lupe, encantada de compartir un poco contigo en esta finalización de la 
sesión. ¿Cómo sales de la sesión de hoy? 
Pues contenta, pero comprendo yo que a veces un poquito despistadilla. Veo que la 
juventud tiene otra manera de expresar, de ver y de pensar. Eso se nota. 
 
¿Y has sentido que te han escuchado? ¿has sentido escuchada en tu opinión? 
Sí, sí, me he sentido escuchada, animada y de todo. Pero hay diferencia de la juventud a 
nosotros; nosotros queremos estar en la onda de todo, pero la juventud siempre va un 
pasito más. 
 
Ajá. ¿Tú hace cuánto estás en el TPK? 
He estado en dos etapas. Empecé en el año 89, en el antiguo edificio que era el molino. 
Tenía 45 años y era la primera vez que me aproximaba a un taller de arte. 
 
¿Y cómo has sentido que ha sido tu proceso en estos años? 
He madurado muchísimo. Lo que hago es diferente porque expreso más en mis obras, me 
vuelco muchísimo más. Antes me importaba que quedara bien, y ahora no importa. 
 
¿Y de qué va lo que quieres mostrar en esta curaduría? 
Pues va en el tiempo que vivimos ahora, simplemente que a veces tenemos que ser solo 
espectadores de lo que pasa, que no podemos en realidad hacer grandes cosas aunque 
queramos. 
 
¿De eso habla tu obra? ¿Nos la puedes mostrar? 
Esto es una fotocopia, no está ni el color ni la dimensión real. Pero aquí hay un conflicto, 
una destrucción. Aquí estoy yo mirando. 
 
¿Qué emoción sientes que expresa esta obra? 
Una impotencia grande. Es lo que yo siento en este momento con el mundo, porque nunca 
paran los conflictos. Tengo nietas y digo "¿en qué mundo vivirán?". 
Es como un Guernica cubista a tu modo. ¿Qué técnica es? 
Es acrílico con aguadas. Pinto rápido y emocional siempre. 
 
Muchas gracias por compartir tu experiencia. 

 



SESIÓN 5, martes 26 de mayo 

Construyendo identidad grupal 

En esta sesión cada grupo trabajó de forma autónoma, sin mediación directa, centrado en la 
toma de decisiones curatoriales. En mi caso, me incorporé directamente al trabajo de mi 

grupo, que ya había comenzado a pensar la ocupación del espacio a partir de un plano de 
la sala con post-its que representaban a lxs artistas. A partir de ahí, discutimos la ubicación 

de una instalación y cómo conviviría con las demás obras, equilibrando necesidades 
individuales y colectivas. El trabajo se centró en conversar, ajustar y reordenar el espacio, 
buscando que las decisiones beneficiaran al conjunto y permitieran el diálogo entre obras. 

También apareció la reflexión sobre cómo salir de una lógica centrada en la autoría 
individual y avanzar hacia una lectura más colectiva del montaje. 

“A los artistas nos cuesta muchísimo desprendernos de nuestra individualidad y de la 
pared.” 

 

 

 

Martes 26 de mayo, 2026 

Estamos en la sesión cinco, construyendo el ecosistema 2, ya más y más cerca de la fecha 
de inauguración. Los grupos están conformados hace ya dos sesiones y la invitación de hoy 

es trabajar de forma completamente autónoma. Ya no hay instrucciones ni mediación 
directa; más bien, como nos comentaban, se trata de una automediación. Contamos con 
nuestras bitácoras para registrar el proceso y con el grupo como espacio para la toma de 

decisiones. 

Hoy decido no recorrer los otros grupos y asumir por completo mi rol como participante de la 
curaduría. Llegué un poco tarde, ya que mi grupo se había reunido antes de la hora 
acordada para profundizar en el trabajo. Al llegar, me encuentro con que una de mis 
compañeras había dibujado en un gran papel el plano de la sala de exposición. Sobre este 
había dispuesto distintos post-its con los nombres de todos los artistas participantes, de 
modo que pudiéramos comenzar a imaginar cómo ocuparíamos el espacio expositivo. 

Mis compañeras me cuentan las reflexiones que habían surgido hasta ese momento. Una 
de las obras correspondía a una instalación y, por ello, su despliegue en el espacio adquiría 
una relevancia. Necesitábamos visualizar su tamaño y espacialidad para pensar cómo 
conviviría con el resto de las obras, que en su mayoría eran piezas bidimensionales 
destinadas a ser colgadas en la pared. 

Pasamos gran parte de la sesión conversando, observando y desplazando esa instalación 
de un lugar a otro dentro del plano. Al mismo tiempo, reflexionamos sobre la necesidad de 
que nuestras decisiones curatoriales estuvieran orientadas al beneficio del colectivo. La 



intención era que las obras dejaran de hablar únicamente desde la individualidad y 
comenzaran a dialogar como parte de un conjunto. 

Más tarde, cuando comenzó el horario formal de la sesión, se acercó Diego para invitarnos 
a dislocar la idea de una exposición tradicional. Nos propuso preguntarnos cómo queríamos 
comunicarnos con las personas que visitarían la muestra. ¿Qué es una exposición? ¿Qué 
busca comunicar? ¿Cómo podemos alejarnos de la imagen del artista como una persona 
completamente resuelta, con respuestas para todo? ¿Cómo mostrar, en cambio, los 
procesos, las dudas, las preocupaciones y las dificultades que atraviesan la creación? Más 
que a montar, venimos a desmontar una exposición.  

Salir de ese esquema resultó desafiante. Al volver al grupo nos encontramos nuevamente 
con nuestras propias ideas sobre aquello que queríamos comunicar, a veces desde una 
perspectiva individual, incluso cuando intentábamos pensar en colectivo. Surgía entonces la 
pregunta por cómo trascender esas imágenes preconcebidas y abrir espacio para escuchar 
realmente a los demás. 

En este contexto vivimos una situación particularmente interesante. Surgieron algunas 
discusiones en torno al formato y al tamaño de ciertas obras. Lo que para algunas personas 
parecía una decisión flexible, para quien había creado la pieza era algo irrenunciable. 
Aparecía la idea de que la obra debía exhibirse exactamente como había sido concebida 
porque representaba determinados significados; de lo contrario, la participación en la 
exposición perdía sentido. 

Frente a esto, iniciamos un proceso de diálogo que resultó muy enriquecedor. En un primer 
momento acogimos la postura de esta persona, pero también la invitamos a considerar las 
necesidades del conjunto. Conversamos sobre cómo una obra que ocupa demasiado 
espacio podría limitar la presencia de las demás. Después de algunas resistencias, aceptó 
reducir el tamaño de su propuesta. Lo curioso fue que, finalmente, no fue necesario hacerlo 
porque hubo espacio para todas las obras. Sin embargo, lo verdaderamente importante fue 
el ejercicio de flexibilidad y reversibilidad que se produjo durante el proceso. 

Me llamó la atención cómo, en varios momentos, llenábamos completamente las paredes 
con obras y luego sentíamos la necesidad de volver a empezar. Era como regresar al 
blanco, a ese vacío que permite recomenzar y mirar nuevamente el conjunto desde otra 
perspectiva. 

En coherencia con nuestro deseo de privilegiar la voz colectiva por sobre la individual, en un 
momento pensamos en la opción de no colocar nuestros nombres junto a las obras. 
Pensamos que este gesto podría contribuir a desplazar el protagonismo del artista individual 
y favorecer una lectura más centrada en la experiencia compartida que construimos como 
grupo. 

 

 

 



Entrevista a Andrea Verbel 

Andrea, primero preguntarte de qué va tu obra. ¿Tú trabajas en colectivo? 
Yo trabajo con un colectivo que se llama "Cómo trabaja el río". Somos varias artistas 
mujeres de diferentes edades y nacionalidades. Surgió a partir de las residencias del TPK; 
una integrante se interesó por hacer una obra colectiva y buscó a otras personas con la 
misma motivación, aunque al principio no había una idea concreta, solo las ganas de 
colectividad 
 
¿Y cómo se ha vinculado ese proceso con la curaduría? 
Ha sido increíble. Dos artistas abandonaron sus procesos individuales para quedarse con la 
colectividad. Ahora estamos creando desde lo comunitario, olvidándonos un poco de 
nuestros procesos creativos para entrar en una investigación. Estamos haciendo una 
analogía entre el trabajo del artista y el trabajo en las fábricas textiles, que es lo que estos 
lugares eran antes de ser fábricas de arte. Investigamos el ruido, la industrialización y esa 
faceta de obrera del arte. 
 
¿Cómo ha sido la toma de decisiones? 
A nivel colectivo ha fluido súper bien porque hemos entendido mucho los tiempos de cada 
una. Hay mucha confianza en lo colectivo: si alguien no puede venir por trabajo o viajes, 
confiamos en el criterio de la que sí pudo estar. Rosalina ha sido una fuerza importante, una 
especie de liderazgo que ha empujado el proceso de forma orgánica, llevándonos incluso a 
visitar lugares que inspiraron nuestra obra y conocer personas de tradición oral. 
 
¿Qué dificultades has encontrado en la plaza? 
Para mí, el mayor reto es que a los artistas nos cuesta muchísimo desprendernos de 
nuestra individualidad y de "la pared". El inconsciente nos hace agarrarnos a los formatos 
tradicionales y a "la pared"; es difícil soltarla. Yo me he sentido muy libre eligiendo una obra 
colectiva porque me enseña a escuchar otras voces y a que mi voz sea un "sancocho de 
voces" y no la palabra final 
 
¿Cómo ha sido el diálogo intergeneracional? 
Muy interesante, sobre todo por estar en un contexto catalán. Me ha ayudado a entender la 
cultura desde otra perspectiva y ha abierto barreras que tenía como migrante. Al trabajar 
con gente de otras edades, como la familia de Rosalina que vivió la época de Franco, 
hemos tenido conversaciones sobre cómo la historia y la industria nos tocan a todos. Esa 
mirada histórica le da mucha fuerza a la mirada adolescente o joven. 
 
¿Algo que quieras sumar sobre tu expectativa? 
Me gustó mucho el ejercicio de hoy de dibujar y construir la plaza entre todos, pensando el 
espacio público desde un espacio cerrado. Es un acto de resistencia porque la arquitectura 
actual no suele pensar en la comunidad. Valoro mucho pensarnos como plaza desde un 
concepto de tradición oral y familiar, lejos de esa cosa elitista artistilla. 
 
 

 



SESIÓN 6, martes 2 de junio 

Ad portas 

Aunque el proceso de curaduría continúa, esta fue la última sesión de relatoría, en la que 
propuse un diario mural para que cada grupo compartiera brevemente en qué van. Las 
respuestas reflejaron distintos aspectos del proceso, como las ganas de mayor diálogo 

entre grupos, que se han tomado acuerdos, que hay equilibrio grupal y crecimiento 
colectivo. 

Se informó que la inauguración de la exposición se aplaza hasta el 2 de julio. Ya en mi 
grupo, a partir de una conversación sobre el proceso, surgieron reflexiones en torno a la 
comunicación, las expectativas de la exhibición y la percepción de falta de intercambio y 

acuerdos entre los distintos grupos. Estos temas dieron lugar a un diálogo sobre los 
desafíos propios de un proyecto participativo, donde conviven la autonomía de los grupos, 

los tiempos de organización y la construcción de un proceso colectivo. 

 

Martes 2 de junio, 2026 

Hoy es la última sesión en la que realizo la relatoría, aunque seguramente habrá algunos 
encuentros más antes de la inauguración de la exposición. En mi afán por encontrar la 
forma de estar en mi grupo, pero también de escuchar lo que está ocurriendo en los otros, 
traje un diario mural en el que cada grupo pudiera contar y dar cuenta de lo que está 
haciendo. A pesar de que cada grupo ya tiene su propio ritmo y propósito, se tomaron el 
tiempo de escribir algo. Sin embargo, mi sensación es que quizás no era el momento de 
pedir más cosas y que, tal vez, no me expliqué de la mejor manera. 

Lo que se compartió en el diario mural fue: 

El espejo: mayor diálogo con el resto de los grupos. 

El encuentro: resistencia, colaboración. Hemos ido creciendo en cada encuentro. Somos 
gente “encontrada” que se ha agrupado y trabajado en equilibrio. Expectación dubitativa. 
Consenso. 

La plaza: nos juntamos, discutimos, fumamos, acordamos y nos despedimos hasta el 
martes que viene. Peace and love, pis and laugh. 

Hemos sido informados de que la inauguración de la exposición, por motivos 
burocrático-administrativos, se aplaza y será el 2 de julio. Nos invitan a responder algunas 
preguntas sobre cómo hemos ido tomando decisiones, llegando a acuerdos, estableciendo 
prioridades y cuáles han sido los obstáculos encontrados en el proceso.  

En el grupo aparece de forma compartida la necesidad de mayor claridad respecto al 
momento en el que nos encontramos y a lo que se espera de cara a la exhibición. A estas 
alturas del proceso, surge la sensación de estar transitando una etapa de ajuste entre lo ya 
construido y lo que queda por definir. Si bien se reconoce el valor de la lógica procesual de 



la curaduría y la apertura que esta ha permitido, también aparece la inquietud de cómo 
orientarse cuando el resultado final todavía no se vislumbra del todo. La conversación pone 
de manifiesto el desafío de sostener la confianza en el proceso mientras la forma definitiva 
de la exposición continúa tomando cuerpo. 

Respondiendo a la pregunta sobre qué haríamos diferente, otra compañera comenta que 
siente que no hemos encontrado mucho espacio real para construir una colectividad más 
allá de los grupos de trabajo. Surge entonces la pregunta sobre cómo hacer para que los 
grupos se comuniquen entre sí. 

A partir de esta conversación, nos damos cuenta que estamos en la búsqueda de un 
equilibrio entre la autoorganización de los grupos y los requerimientos planteados por la 
coordinación. Se trata de un diálogo permanente, de un ajuste continuo entre las 
necesidades del colectivo y las decisiones necesarias para avanzar hacia la exhibición. 
Como grupo hemos podido atravesar estas cuestiones y ya tenemos la mayoría de las 
decisiones tomadas. Lo que queda por delante es la pintura de los muros y el comienzo del 
montaje, momento en que muchas de las conversaciones sostenidas durante estos meses 
comenzarán a materializarse en el espacio expositivo. 

 

 
 
 
 
 
 
 
 
 
 
 
 
 
 
 
 
 
 
 
 
 
 
 
 
 
 



SESIÓN 7, jueves 11 de junio 
 
Entrevista a Diego Tampanelli, director del TPK, y Nuria Prieto, mediadora artística del TPK 
Realizada tras la asamblea de la curaduría colectiva (en la que no pude participar), previo al 
montaje. 
 
 
Cuéntanos, Diego, dentro de las motivaciones para realizar una curaduría colectiva 
mencionas la necesidad de abrir procesos participativos y honestos con la realidad. 
 
Diego: no quería poner un filtro a lo que sucedía, para no dar una falsa idea de 
superestructura. No es que no haya una estructura, sino que a veces se proyecta una 
imagen de solidez que no corresponde con la realidad. Quería que las y los artistas 
residentes del TPK vieran que los cambios que estaban ocurriendo tenían que ver con 
cambios reales que nosotros también estamos viviendo. Creo que la situación de la cultura 
en Cataluña da, en muchos casos, una falsa impresión de estabilidad. Lo que está pasando 
aquí sucede también en Hangar, en Fabra i Coats y en otros centros importantes: existe una 
enorme vulnerabilidad. El Tecla Sala, por ejemplo, lleva dos años sin dirección y el trabajo lo 
está sosteniendo una persona del equipo administrativo. Toda esa vulnerabilidad, que 
durante mucho tiempo habíamos asumido como una forma de funcionamiento, yo quería 
ponerla en cuestión y pensar que quizá las cosas podían funcionar de otra manera. 
 
Por eso estoy pidiendo colaboración y una manera de mirarnos desde un lugar más 
participativo. Creo que eso generó las tensiones de las que hablas, pero también acercó la 
realidad a las personas. Evidentemente produjo incomodidad, pero siento que, si esa 
incomodidad aparecía, era porque el proceso realmente interpelaba. Y, aun así, la gente 
seguía viniendo. Después de vivir este proceso de curaduría, creo que las personas están 
entendiendo que no se trata necesariamente de un proyecto de obras, sino de un proyecto 
de relaciones. 
 
Entonces las y los creadores se están posicionando desde otro lugar. 
 
Diego: sí, desde un posicionamiento más amplio respecto a la exposición, hasta el punto de 
preguntarse: “¿Qué sentido tiene esto?”. Cuando leyeron los textos que habían escrito de 
manera conjunta, comprendieron que se estaba mostrando una identidad, una forma de 
funcionamiento válida, pero distinta en cada caso. Ninguna era igual a la otra y eso generó 
un impacto. 
 
Diego, tú participas de XarxaProd. ¿Cómo ves el fenómeno de los centros de creación 
y residencia? 
 
Diego: ayer estuve con la consellera de ultura transmitiendo precisamente esta 
vulnerabilidad de los proyectos culturales en Cataluña. Estamos pendientes de saber si 
podremos pagar los salarios de los próximos meses y eso genera mucha incertidumbre. 
Parece que ahora iremos al Parlamento a hablar de lo mismo, porque la consejera quiere 
que esta situación llegue a los políticos que han retrasado los presupuestos. Lo que quiero 
decir es que existe una tendencia a mostrar la cultura como una organización perfectamente 



estructurada, casi empresarial, y nosotros queríamos compartir esta realidad y buscar 
formas de funcionamiento más participativas que nos permitieran mirar los proyectos desde 
otro lugar. 
 
Nuria: era una necesidad de bajar un poco más a tierra. Estamos acostumbradas a que 
exista una dirección que resuelva las cosas, pero cuando aparecieron tantas demandas nos 
encontramos con muchas preguntas para las que no teníamos respuestas. Entonces 
apelábamos al consenso y a la participación conjunta, algo que, en una escala mayor, es lo 
mismo que comenta Diego. El proyecto es vulnerable, no solo el TPK, sino todos los 
proyectos culturales y artísticos. Esa vulnerabilidad se ocultaba y no se mostraba como un 
valor del propio proyecto. Creo que lo que hemos hecho aquí no es únicamente un proyecto 
de mediación, sino un proyecto artístico compartido. 
 
Si pensamos en una línea de tiempo y en que el TPK cumplirá cincuenta años, ¿cómo 
se posiciona un centro de arte frente a este escenario de precarización y 
vulnerabilidad? ¿Cómo se mira hacia dentro y comienza a ensayar modelos más 
participativos? 
 
Diego: repartir la curaduría es un ejercicio de conciencia participativa que no solo responde 
a las necesidades del TPK, sino también a una apuesta por un contexto social y político 
determinado. La respuesta que el TPK está buscando no es una solución cerrada, sino un 
camino posible dentro de su ecosistema. Es también una manera política de posicionarse 
ante lo que está sucediendo en la sociedad. 
 
Todo esto, además, es algo que lleva muchos años gestándose. Cuando Nuria llegó al TPK 
yo ya tenía esta idea en la cabeza. Pasaron tres años hasta que se dieron las condiciones 
para hacerlo. Es una praxis que he ido desarrollando con las personas: cuando sienten que 
forman parte del proyecto, nos atrevemos a asumir el desafío de trabajar conjuntamente. 
Este es el primer año en que trabajamos en un proceso tan centrado en la creación y la 
cocreación. 
 
Desde la primera vez que pisé el TPK, hace ya veinte años, me dijeron que esto debía 
funcionar como una asociación y desde entonces he pensado en formas más participativas 
de organización. Más tarde participé en una residencia artística en Santa Mònica, dentro del 
proyecto “Utopías Ramblas”, donde pude conocer modelos participativos que quería aplicar 
en otros contextos. El encuentro con Nuria y el trabajo que llevo años realizando con la 
mediación como herramienta de transformación institucional hicieron que pensara: es el 
momento de meternos en este proyecto. 
 
También influyó mi situación personal. Sentí que era el momento de mostrar quién soy 
después de tantos años como director. Creo que el proyecto y las personas estaban 
preparadas para ello. Este proceso no surge de la nada; la gente ya conocía mi manera de 
trabajar, que siempre ha sido bastante participativa. 
 
Queríamos meternos en un proceso real. Una de las improntas que siempre he querido dar 
al proyecto es que lo que hacemos aquí tenga que ver con necesidades reales de 
transformación. El proyecto artístico no es simplemente una postura estética, sino una 



respuesta a necesidades concretas. Eso también tiene que ver con mi forma de trabajar 
como artista. 
 
Ahora, viendo lo que ocurrió ayer, el vídeo y todo el proceso, siento una gran tranquilidad. 
Durante mucho tiempo no sentía el retorno del grupo, no porque no existiera, sino porque yo 
no era capaz de verlo. Creo que tenía que ver con una fractura personal. Seguían 
llegándome los comentarios desde miedos, yo no los interpretaba como apoyo, sino como 
desaprobación. Yo también necesitaba ese apoyo, pero no era capaz de verlo. Cuando 
Candela me envió el vídeo documental de todo lo que hemos experimentado, con los 
testimonios, pude observar el proceso desde otro lugar, entré en la sala de una manera 
diferente. Lo que ocurrió ayer me produjo una enorme tranquilidad. 
 
Al final, quienes acompañamos estos procesos también cargamos con muchas cosas. 
Cuando estás en el centro de un proyecto te conviertes en el centro de las miradas y de las 
no miradas, y acabas funcionando como un muro de contención. Ver el documental permitió 
visualizar todo el trabajo realizado y cómo las personas habían respondido al proceso. 
Pueden existir miedos e incertidumbres, pero las tenemos todas. Creo que el objetivo 
principal, que era encontrarnos, comunicarnos y pensar juntas, se ha cumplido. 
 
Ahora siento que he estado mucho más acompañado de lo que pensaba. Mi vulnerabilidad 
estaba expuesta y me permití compartirla, algo que antes no hacía. El hecho de que las 
personas sigan viniendo y continúen confiando demuestra que hay algo en este proyecto 
que también responde a sus propias necesidades. Eso exige un compromiso no solo con el 
trabajo artístico, sino también con el espacio, con la historia y con las demás personas. 
 
Después de la proyección comenzaron a surgir propuestas y reflexiones sobre la propia 
exposición: la accesibilidad, la necesidad o no de determinados textos, la construcción de 
recorridos y la pregunta sobre si realmente es necesario explicarlo todo. Me sorprendió el 
nivel de conciencia colectiva que se alcanzó. 
 
¿Y cómo se va a compartir la exposición con la comunidad de L'Hospitalet? 
 
Nuria: la exposición sigue siendo de las personas participantes, incluso después de la 
inauguración. Ya surgieron preguntas sobre posibles performances, visitas guiadas o 
acciones durante la Festa Major de Bellvitge. Agosto es un mes complicado porque mucha 
gente está fuera, pero igualmente pueden activarse propuestas de manera libre. 
 
Diego: incluso se planteó que las propias personas propongan fechas y actividades. 
Queremos insistir en la idea de que la exposición sigue siendo suya y que cualquiera puede 
activar propuestas y convocar al grupo. 
 
Nuria: también se debatió mucho sobre los textos en sala y surgió la idea de una audioguía. 
Algunas personas cuestionaban si era coherente con el discurso de sostenibilidad o con la 
voluntad de no sobreexplicar las obras. Entonces apareció la propuesta de pensar la 
audioguía como un recurso de accesibilidad, disponible para quien la necesite, pero no 
como un paso obligatorio. 
 



Todas estas preguntas surgieron directamente del grupo. También fue muy interesante 
comprobar que las personas que habían permanecido más calladas tenían cosas muy 
importantes que aportar y que, en muchos casos, sus intervenciones modificaban la 
perspectiva general. 
 
Ayer, por ejemplo, Laia comentó que en su grupo habían llegado a acuerdos a través del 
diálogo y las preguntas, aunque eso no hubiera quedado reflejado de manera explícita. 
Todo necesita su tiempo; hay que permitir que los procesos maduren orgánicamente. 
 
Incluso ayer costaba escucharnos entre nosotras. Cualquier ruido generaba interferencias y 
eso produjo una organización más orgánica de la palabra. La sala es acústicamente 
complicada, pero también trabajamos con los recursos que tenemos. 
 
Diego: creo que no tengo nada más que añadir. Me parece bien así. 
 
Muchas gracias por la invitación.  
 

 

​
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