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Jorge Carrión (Tarragona, 1976) es escritor y guionista. Sus últimos 
libros publicados versan sobre inteligencia artificial y son las novelas 
"Membrana" (2021) y "Todos los museos son novelas de ciencia 
ficción" (2022), y el ensayo colectivo "Los campos electromagnéticos. 
Teorías y prácticas de la escritura artificial" (Caja Negra, 2023). 
Después de "Solaris y Ecos", sobre cultura, ciencia y tecnología, 
"Gemelos digitales" es su tercer podcast y el primero que se abre a la 
ficción. También es autor de cómic, comisario de exposiciones y el 
creador de la serie de televisión "Booklovers" (CaixaForum+, 2023). 
Sus trabajos han sido traducidos a 15 idiomas.  
 
En su videoconferencia Jorge Carrión reflexiona sobre la relación 
entre la creación, la literatura, la inteligencia artificial y la originalidad, 
en un presente lleno de cambios. A través de su amplia experiencia 
de trabajo explorando la inteligencia artificial en diversos proyectos 
(novelas, ensayos sonoros, exposiciones, coescritura con GPT-2 y 
GPT-3), analiza los desafíos a los que nos enfrentamos frente al 
avance y despliegue de este vasto conjunto de sistemas, subrayando 
la importancia de un uso adecuado de sus herramientas, mediante 
formas éticas y sostenibles de colaboración y trabajo en común. 
 
Fotografía: Sergio Ruiz. 
 
 
 

 

En 2002 nace Art al Quadrat formado por Mónica y Gema del Rey 
Jordà (Valencia, España, 1982). Son licenciadas en Bellas Artes en 
2005 y tituladas en el Máster en Producción Artística en 2008 por la 
UPV. Desde 2013 Mónica es doctora en BBAA. Han disfrutado de 
becas de creación como Cultura Resident (2021) o las Becas Hàbitat 
de Castellón (2013 y 2014). Han realizado residencias en Barcelona, 
Viena, Londres, Kassel y Santiago de Compostela. Recientemente 
han sido galardonadas en Col·leccions Universitats Públiques i 
Cañada Blanch 2024 y por el Proyecto Mujeres Rapadas 
MAV (2022). Su trabajo gira en torno a la memoria de las mujeres 
durante la Guerra Civil Española y la posguerra. Exponen YO SOY en 
el MUVIM de Valencia en 2018; De coros, danzas y desmemoria en 
el CCCC en 2020 y la performance Transmutación en el Museo 
Thyssen-Bornemisza en 2023. 
 
En su videoconferencia Mónica y Gema Del Rey Jordà realizan un 
excepcional recorrido a través de los cuatro apartados que identifican 
su proceso creativo: artistas-gemelas-mujeres-madres, unidos 
por una posición política frente a lo establecido a favor del 
procomún. A lo largo de la misma, abordan distintos proyectos, 
acciones y trabajos, asociados a cada uno de ellos, compartiendo las 
diversas preocupaciones y reflexiones críticas que plantean, como la 
situación actual de las/ los artistas, la lucha por la igualdad de 
género, el hacer colectivo, la recuperación de la memoria, entre otras. 
 
 
 
 
 

 
 



¿Cuál es el papel del arte en una crisis global, como la vivida durante 
la pandemia? ¿En qué ayuda el arte al mundo en tiempos de crisis? 
¿Qué importancia tienen la conciencia de comunidad y las redes de 
colaboración y solidaridad en tiempos de distanciamiento social y 
crisis global?, son algunas de las preguntas y reflexiones que nos 
trasmite Tiago de Abreu Pinto en su magnífica videoconferencia, 
alrededor de un proyecto que realizó durante la pandemia, titulado “al 
aire, libre”. A lo largo de su intervención, nos comparte anécdotas, 
pensamientos y significativos análisis sobre un intenso y emotivo 
proceso de trabajo que desplegó tres efímeras exposiciones 
colectivas desarrolladas en Chile, Brasil y México, y en las que 
participaron casi 300 artistas, en un momento en el que el arte se 
enfrentaba a constantes transformaciones y desafíos. 
 
Tiago de Abreu Pinto (Salvador de Bahía, Brasil, 1984) es Doctor en 
Historia del Arte por la Universidad Complutense de Madrid. Ha 
comisariado exposiciones en galerías, instituciones, y bienales, y ha 
participado en numerosos programas internacionales de comisariado, 
tales como Contemporary Curatorial Practice ICI, Nueva York; 
International Curator Course Gwangju Biennale, Corea del Sur; 
Curatorial Residency RU, Nueva York; y Capacete, Rio de Janeiro. 
En España ha sido galardonado con el premio ‘Se Busca Comisario’ 
de la Comunidad de Madrid. Como escritor ha publicado varias 
novelas cortas sobre artistas, como Biblioteca Sin Títulos (Enric 
Farrés Duran - Museo Reina Sofía, Centre d’Art Santa Mònica y La 
Casa Encendida), Pasar página (Ignasi Aballí - Athenaica) 
y Terral (Ivan Grilo - Casa Triângulo), además de una serie de textos 
narrativos como Prends garde: à jouer au fantôme, on le 
devient (Dalila Gonçalves - Galerias Municipais de Lisboa); The total 
scab- free solidarity (Lara Almarcegui, Mercedes Azpilicueta, Daniel 
Jacoby, David Maroto, Falke Pisano, Víctor Santamarina - A Tale of a 
Tub, Rotterdam); entre otros. 
 
 

 
 

 
 
 
 
 

 
Daniasa M. Curbelo (Tenerife, Canarias, 1995) es una artista e 
investigadora cuyo trabajo se conecta con el género, la memoria y el 
territorio. Formada en la Universidad de La Laguna como graduada 
en Bellas Artes (2017), máster en Estudios de Género y Políticas de 
Igualdad (2021) y máster en Formación del Profesorado (2024). En 
2020 recibió el premio Emma Goldman Snowball Awards que 
concede la fundación neerlandesa FLAX al compromiso internacional 
con la igualdad de género. Entre otros contextos, ha expuesto sus 
investigaciones y creaciones fuera de las Islas Canarias en París, 
Barcelona, Murcia, Azores o Mallorca. Trabajó durante dos años para 
el Gobierno de Canarias en un programa de recuperación de 
memoria histórica de personas sexualmente disidentes. En 2023 
publicó su primer ensayo Híbridas impostoras intrusas con la editorial 
catalana Bellaterra.  
  
En su videoconferencia Daniasa Curbelo aborda el concepto de 
“lugar de enunciación”, término acuñado por la investigadora 
afrobrasileña Djamila Ribeiro, para trasladarlo al caso de la creación 
artística, y reflexionar desde una perspectiva de género qué lugares 
ocupamos para enunciar y crear en nuestra sociedad. Partiendo 
también del análisis de otros conceptos fundamentales para el 
pensamiento contemporáneo como el “conocimiento situado” o la 
“interseccionalidad”, comparte relevantes reflexiones sobre la 
importancia de atender a las identidades y subjetividades específicas 
de nuestro mundo, frente a los esquemas cognoscitivos, 
conceptuales y los imaginarios que se nutren del pensamiento 
eurocéntrico, androcéntrico o patriarcal.  
 
 
 

 

 
 
 

 
 
 
 
 
 
 
 
 

 
 
 
 
 
 
 
 
 



Gerardo Mosquera (La Habana, Cuba, 1945). Crítico y curador 
independiente radicado en La Habana y Madrid. Asesor de la 
Academia de Bellas Artes del Estado de Holanda y miembro de los 
consejos de varias revistas y centros de arte internacionales. Autor de 
libros y de un gran número de ensayos, publicados en varios países. 
Co-fundador de la Bienal de La Habana. Ha sido curador del New 
Museum of Contemporary Art, Nueva York, y director artístico de 
PHotoEspaña, Madrid. Ha curado numerosas bienales y exposiciones 
internacionales por todo el mundo. Recibió la Beca Guggenheim. 
  
En esta videoconferencia Gerardo Mosquera aborda la expansión 
actual del canon de lo que se ha denominado "arte contemporáneo", 
como resultado de la crítica activa al colonialismo y la 
internacionalización del arte contemporáneo, condicionada por la 
globalización y las comunicaciones electrónicas. A lo largo de su 
intervención y mediante la presentación del trabajo de numerosos 
artistas y colectivos -en certámenes como las dos últimas Bienales de 
Venecia, documenta, o la 34ª Bienal de São Paulo-, expone 
significativos análisis y reflexiones sobre este visible proceso de 
legitimación en los circuitos hegemónicos de diversas prácticas 
artísticas anteriormente excluidas: arte outsider, no canónico, 
olvidado, arte indígena, arte intuitivo, “primitivo”, comunitario, arte 
directamente político, local, creado por mujeres y otras artes 
marginales. 
 
Fotografía: Wang Guofeng. 
 
 
 

  

Safaa Erruas considera su práctica artística como un viaje personal 
de interpretación y discernimiento: una búsqueda a través de la cual 
espera comprender el mundo y la sociedad en la que opera. A partir 
de microsensaciones monocromáticas, superficies afiladas y líneas 
quebradas, sus obras evocan recuerdos intensos del cuerpo, ya sea 
un cuerpo ausente, un cuerpo dolorido o un cuerpo sin tierra. En su 
intervención para este ciclo, titulada “Latidos del ahora”, comparte su 
experiencia como artista, sus motivaciones y algunos desafíos que ha 
tenido que enfrentar, analizando cómo éstos han moldeado su 
desarrollo artístico, y abordando temas esenciales en su obra como la 
memoria, los espacios de intersección entre lo íntimo y lo social, lo 
privado y lo colectivo, la condición de mujer y artista, la experiencia 
de trabajo en otros contextos más allá de lo "eurocéntrico", la 
fragilidad y la incertidumbre que nos rodean, entre otros. 
 
Safaa Erruas nació en Tetuán, Marruecos, en 1976, donde vive y 
trabaja actualmente. Se graduó en el Instituto Nacional de Bellas 
Artes de Tetuán. Ha realizado numerosas exposiciones en 
importantes museos internacionales, como el Museo Reina Sofía 
(Madrid), el Cobra Museum of Modern Art (Amstelveen, Holanda), el 
MoCADA Museum (Nueva York), el Institut du Monde Arabe de París, 
el Museo Al Maaden de Arte Africano Contemporáneo MACAAL 
(Marrakech), Casula. Powerhouse Art Center en Liverpool (Australia), 
el Musée des Arts Décoratifs de París, la Sharjah Arts Foundation 
(Emiratos Arabes Unidos), el MUSAC, Museo de Arte 
Contemporáneo de Castilla y León, el M HKA Museum de Amberes, 
el Centro Atlántico de Arte Moderno (CAAM), Gran Canaria, el 
Kunstforening de Oslo, el Emirates Palace de Abu Dhabi, el Musée 
départemental de Rochechouart, Louvre-Lens, Les Abatoires de 
Toulouse y el Moderna Museet Malmö (Suecia). También ha 
participado en Festivales y Bienales, como la Bienal de Rabat (2019), 
la Bienal de La Habana (2015), la Bienal de Alejandría (2010) y la 
Bienal Dak’Art en Senegal (2006 y 2002). Recientemente ha pasado 
tres meses de residencia en el IASPIS (Comité Sueco de Becas de 
Arte) y ha sido seleccionada para el Programa de Residencia de la 
Casa Dora Maar (Sur de Francia). 
 

 
 
 
 

 
 
 
 
 
 
 



Partiendo de la idea de “curaduría de contexto”, una labor que debe 
responder al lugar donde sucede, y de algunos proyectos realizados 
en el contexto centroamericano en estrecha relación con hechos 
sociales, políticos y culturales de la región, en esta videoconferencia 
Juan Canela, reflexiona sobre los desafíos curatoriales en 
Centroamérica, el entorno del arte panameño y el valor de las 
prácticas colaborativas. A través de su amplia experiencia de trabajo 
y. como curador jefe del MAC Panamá, comparte importantes 
preocupaciones y análisis sobre cómo el trabajo desde el comisariado 
genera diálogos y abre espacios de pensamiento y acción 
fundamentales en tiempos en los que el mundo está envuelto en un 
momento político social convulso. 
  
Juan Canela (Sevilla, 1980) vive y trabaja en Ciudad de Panamá. Es 
curador Jefe del Museo de Arte Contemporáneo de Panamá y 
miembro del Comité asesor del Instituto Cader de Arte 
Centroamericano del Reina Sofía.  Recientemente ha sido curador 
del programa Encuentros de  Artbo Bogotá (2025), co-curador de la 
23 Bienal de Arte Paiz en Guatemala (2023) y curador de El Patio 
ABC Baja California, México (2023-2024). Anteriormente se ha 
desempeñado como Director Artístico de ZsONAMACO Ciudad de 
México (2020-2023); Curador Asociado del Centro de Residencias 
Artísticas de Matadero Madrid (2020-2021) y Research and 
Symposium Associate de la osloBIENNALEN FIRST EDITION (2019-
2020). Fue co-fundador y co-director del programa de residencias 
BAR project  en Barcelona (2012-2020) y ha sido parte de la comisión 
de programas de HANGAR Barcelona (2016-19).   
 
Ha curado proyectos en museos, galerías e instituciones como 
MAMM Museo de Arte Moderno de Medellín; Fundación JUMEX, 
Ciudad de México; CA2M Centro de Arte Dos de Mayo, Móstoles; 
Artissima Turín, Italia; Tabakalera, San Sebastián; SOMA México; o 
Fundació Miró, Barcelona. Ha impartido talleres y conferencias en 
lugares como Palais de Tokyo, Paris; Artpace, San Antonio; De 
Appel, Amsterdam; FLORA ars+natura, Bogotá; Instituto Di Tella, 
Buenos Aires; o La Casa Encendida, Madrid. En 2020 organizó, junto 
a Elena Ketelsen González y Carla Acevedo Yates, el 
programa Chotin: prácticas curatoriales desde Centroamérica y el 
Caribe, desarrollado entre el MAC Panamá, el MCA Chicago y el 
MoMA PS1. Ha escrito para numerosas revistas y medios 
especializados y, junto a Ángel Calvo Ulloa, ha publicado el 
libro Desde lo curatorial. Conversaciones, experiencias y 
afectos (2020) con la editorial Consonni.  
 
 

 
 
 
 
 
 
 
 
 
 
 
 
 
 
 
 

Nora Navarro (Las Palmas de Gran Canaria, 1989). Periodista y 
comunicadora especializada en cultura. Licenciada en Periodismo y 
Comunicación Audiovisual por la Universidad Carlos III de Madrid. 
Posgrado en Literatura Comparada y Literatura Digital en la 
Universitat de Barcelona. Máster en Gestión Cultural en la Universitat 
Oberta de Catalunya.  Actualmente, jefa de las secciones de Cultura 
y Sociedad en el periódico La Provincia, de Prensa Ibérica, donde 
trabajó desde el año 2013, así como colaboradora de distintos 
medios y programas culturales internacionales, que compagina con la 
coordinación y moderación de proyectos vinculados al ámbito cultural 
y la perspectiva de género en Canarias. 
  
En su videoconferencia Nora Navarro realiza un magnífico análisis 
sobre el gran reto que supone el ejercicio diario del periodismo 
cultural en la actualidad, desgranando los múltiples desafíos a los que 
se enfrenta: el uso extensivo de otras vías de comunicación, la 
intoxicación por saturación de información, la controversia entre la 
inmediatez y la profundidad que requiere una buena labor, abarcar lo 
oficial y lo alternativo, lo local y lo global… entre otros. Definido como 
una “carrera de fondo”, y a través de un amplio bagaje de 
experiencias y líneas de trabajo en este campo, su mirada nos ofrece 
luces altamente relevantes sobre el papel del periodismo cultural hoy 
día, y su importancia como marco creativo, comprometido y crítico de 
pensamiento para entender y cuestionar el mundo que nos rodea. 
 
 
 

 

 
 

 
 



 
Santiago Morilla (Madrid, 1973). Artista multidisciplinar, 
especializado en New Media Art en la University of Art and Design 
Helsinki (UIAH, Finlandia), doctor en Bellas Artes (premio 
extraordinario UCM 2020-21) y profesor en el Grado en Bellas Artes y 
en el Máster en Investigación en Arte y Creación de la Universidad 
Complutense de Madrid. Su obra artística ha sido expuesta de 
manera individual en el Gyeonggi Museum of Modern Art de Corea 
del Sur (2011), el Museo del Mármol de Carrara (2013), The Drawing 
Center de New York (2015), el Centre Arts Santa Mònica de 
Barcelona (2017), el Bilbao Art District (2018), el Centro Párraga de 
Murcia (2024) o Ars Electronica (2025), entre otras instituciones 
artísticas internacionales. Su investigación artística se centra en la 
generación de parlamentos políticos que exploren las convivencias 
entre humanos, plantas, hongos, animales y tecnologías, a partir de 
proyectos interactivos que buscan el establecimiento de dinámicas 
alternativas e imaginativas de colaboración y coexistencia (infra y) 
multiespecie.  
 
¿Cómo dar voz a otros seres vivos de nuestro entorno a través del 
arte y la mediación tecnológica? ¿Como llegar a una experiencia 
corporeizada que nos ayude a conocer, cuidar y empatizar con la 
alteridad? A través de un recorrido por distintos proyectos que 
involucran videos, performances, cartografía digital, y el diseño de 
instalaciones interactivas que facilitan la relación entre humanos y no-
humanos, en su videoconferencia, Santiago Morilla 
aborda importantes cuestiones que tienen que ver con la 
sostenibilidad, la ecología, el declive medioambiental, la convivencia 
multiespecie y el desarrollo de necesarias narrativas de futuro desde 
la creatividad.  
 
 

 
 

 
 

  
Gopi Sadarangani es licenciada en Historia del Arte y Máster en 
Estética y Teoría de las Artes (UAM); es comisaria independiente y 
crítica de arte, realizando diferentes proyectos, entre otros: La mirada 
pequeña (Gabinete Literario/ CCBB S/C Tfe. 2004); Jotamayúscula 
en la Bienal de Arquitectura y Paisaje de Canarias (El Tanque -S/C 
Tfe. 2009); En la punta de la lengua… (CAAM, 2012); El cielo bajo los 
pies (San Martín Centro de Cultura Contemporánea - CAAM, 2014); 
Aniversario El Rimadero RNE3. Los Ritmos de la Calle (Espacio de 
Arte Digital, L.P.G.C. 2014); ¿Oriente es Oriente? (Sala de Arte La 
Regenta, LPGC, 2019/ Cabrera Pinto La Laguna. Tenerife); 
Distorsiones, Documentos,  Naderías y Relatos: 7.1 y 8.1 (CAAM, 
2007-2008). También ha colaborado en proyectos como N.U.R. 
Osorio (2001); +Femenino (San Martín, CAAM, 2017) y Festival 
Keroxen 2024. Ha publicado textos para revistas, catálogos y 
publicaciones diversas entre las que destacan Basa, Hartísimo, Arte y 
Contexto, Colección Artistas Canarios del Gobierno de Canarias; etc. 
 
Gopi Sadarangani ha articulado su trabajo desde la historia del arte 
tocando temas como el pensamiento femenino y el mestizaje ético y 
estético que, mediante la obra de diferentes artistas, dibuja una 
mirada subjetiva que contribuye a desgranar un relato abierto. En 
esta videoconferencia, realiza un amplio recorrido por varios 
proyectos y líneas de investigación, a través de los que nos trasmite 
interesantes reflexiones sobre aspectos como las nociones de 
identidad, de frontera, el fluir de los imaginarios, y la importancia de la 
libertad expresiva, del arte y la palabra como posibles 
transformadores de la sociedad. 
 

 

 
 



Verónica Perales (Madrid, 1974) cubre como investigadora más de 
20 años en el binomio arte y tecnología, marcado por una clara 
implicación medioambiental, animalista y con enfoque de género. Sus 
investigaciones apuntan a la fractura existente entre lo que acontece 
en el ámbito de lo virtual y el impacto de dicha virtualidad en la 
naturaleza. Como parte del colectivo Transnational Temps siguió una 
intensa trayectoria centrada en denunciar la pérdida de biodiversidad, 
los vínculos entre el mercado de la tecnología y la desaparición de 
especies, y los efectos del cambio climático. En 2008, de forma 
paralela, inicia en solitario una línea de enfoque ecofeminista, 
añadiendo la perspectiva de género al conjunto de inquietudes 
ecosociales del colectivo. Obtiene el Doctorado Europeo (2005) con 
una tesis que explora las relaciones entre el cuerpo y la tecnología 
desde la perspectiva artística. Desde 2008 es docente e 
investigadora en la Universidad de Murcia. También forma parte de la 
Red Ecofeminista y de la Cátedra de Estudios de Género de la 
Universidad de Valladolid. Ha expuesto su obra en centros de 
prestigio nacionales e internacionales: Centro Cultural Conde Duque 
(Medialab Madrid), la Fundación Telefónica (Madrid), Hangar 
(Barcelona), Laboral Centro de Arte y Creación Industrial (Gijón), 
Edith Rush en Oldenburg (Alemania), Medianoche (Nueva York), 
CCEMX (México DF), MediaLab Prado (Madrid). Colaboradora de 
GPS Museum y parte del Consejo Asesor de la 
Colección Feminismos de Editorial Cátedra, para la que además, ha 
creado numerosas imágenes de cubierta. Ha publicado en español, 
inglés y francés; destacar junto a Tonia Raquejo: Arte Ecosocial: 
Otras maneras de pensar, hacer y sentir (2022). 
 

Su intervención se articula desde el acto mismo de caminar, 
siguiendo la orilla en la playa. Todos los animales nos desplazamos 
por la superficie del planeta –afirma–, dejamos líneas detrás; somos 
esa línea. Así, pautado por un ritmo a escala humana, afloran en su 
recorrido: intereses, investigaciones y áreas temáticas que conectan 
con las inquietudes planteadas en este ciclo. La evolución en los 
últimos veinte años de un discurso reflexivo y comprometido, queda 
esbozada desde la enunciación de una serie de significativas ideas 
sobre el ecofeminismo, el deterioro ecológico, la igualdad, el 
artivismo, el ecoartivismo, el animalismo, el impacto de la tecnología 
sobre los recursos naturales…, entre otros. A lo lejos, se vuelve hacia 
al mar, sitúa el origen de la vida y rescata el vínculo vital. Allí nos 
invita a mirar desde el ser en equilibrio y el cuerpo como complejo 
organismo de recepción y reflexión. 

  

 
 
http://veronicaperales.eu  
 

Cristina Garrido (Madrid, 1986) es una artista radicada en Madrid. 
Tras cursar estudios de Bellas Artes en la Universidad Complutense 
de Madrid (2004-2009) y en Camberwell College of Arts (2007-2008), 
obtuvo una maestría en Bellas Artes en el Colegio de Arte de 
Wimbledon (2010-2011). Ha sido galardonada por la Fundació «la 
Caixa» para Estudios de Postgrado en Gran Bretaña, recibió el 
premio Generación 2015 Proyectos de Arte Fundación Montemadrid 
y  ha sido galardonada con el XV Premio ARCO Comunidad de 
Madrid para Jóvenes Artistas 2018 y con la Fundación Botín de 
Becas de Artes Visuales 2017-2018. Su trabajo ha sido expuesto 
internacionalmente en países europeos y latinoamericanos. Algunas 
de estas instituciones son el CASS Sculpture Foundation, el British 
Museum, Centro Botín, Centro de Arte Dos de Mayo o la Fundación 
DIDAC. Su trabajo forma parte de colecciones públicas y privadas 
como la Fundació MACBA, Centro de Arte Dos de Mayo (CA2M), 
Thyssen-Bornemisza Art Contemporary Privatstiftung o  British 
Museum, entre otras.  
  
La obra de Cristina Garrido examina críticamente los sistemas que 
definen y legitiman el arte contemporáneo. A través de un amplio 
recorrido por varios proyectos, hasta llegar a su reciente exposición 
en el Museo CA2M titulada El origen de las formas, en esta 
presentación, la artista comparte fundamentales análisis sobre los 
diversos sistemas de legitimación del arte y la construcción del valor 
del artista, desde los libros de Taschen, hasta la propia Historia del 
Arte, pasando por las ferias y los blogs. Falsos documentales, libros 
de artista, visitas guiadas, instalaciones o pinturas que cuestionan la 
autoría, los formatos expositivos y la performatividad profesional, 
priorizando el gesto conceptual frente a un lenguaje visual cerrado, 
nos invitan a repensar cómo se enmarca, circula y consume el arte 
hoy en día.  

 



 
 
Gregorio González nació en Teror, Gran Canaria, en 1960. Se graduó 
en Bellas Artes en la Universidad de La Laguna a pesar de que no contó 
con antecedentes artísticos influyentes en su contexto social y personal 
más cercano. El origen de su inquietud por la pintura comenzó a tomar 
forma durante los largos periodos de convalecencia que marcan su 
infancia. Es un pintor que tiene querencia por otros soportes artísticos 
como la escultura y la fotografía. Habitualmente elabora sus trabajos con 
varias propuestas que evolucionan en paralelo. Su obra estudia la 
armonía en la representación del orden, el caos, su vinculación con el 
silencio, así como la inquietud por cimentar la utopía cotidiana y vivir sus 
dudas y contradicciones con la materia y el tiempo. La misma vida. 
Su práctica artística se desarrolla entre la abstracción y el minimalismo, 
con temas recurrentes como el silencio, los horizontes, la lentitud, los 
espacios vacíos, la "lógica borrosa", la "ética de partículas" y 
recientemente los "ensayos sobre laberintos, disidencias y posverdades". 
Su obra ha sido expuesta en París, Turín, Colonia, La Habana, Dakar, 
Nueva York, Miami, Berlín, y en Ferias de Arte como Dècouvertes, Arco, 
Foro Atlántico, Artissima, Art Cologne, Zones Contemporary Art Fair y 
ArteSantander. 
 
Con gran agudeza, inteligencia, sentido crítico, casi filosófico, y 
acompañado por imágenes de sus distintas series, en su intervención 
para este ciclo, Gregorio González, despliega un agudo y pertinente 
análisis sobre distintos fenómenos y contradicciones que identifican 
nuestra contemporaneidad: desde la pérdida de los grandes relatos del 
siglo XIX, la velocidad frente al concepto de vida contemplativa o el 
imaginario en el que la palabra era el enlace con el mundo, hasta 
conceptos como "el capitalismo de la vigilancia", el poder de la 
información, el control sobre los patrones del comportamiento, el 
desenfreno consumista, los parques temáticos, la exaltación de “la eterna 
juventud”, el absurdo de “estar hiperconectados en soledad”, o la 
maquinaria institucional que determina el estatus de la/el artista, entre 
otras cuestiones y apuntes para “abrir un largo y sostenido debate”. 
 

 

 

 
 

¿Qué es alternativo hoy? ¿Dónde está ese espacio de marginalidad o 
cómo se crea? ¿Cómo podemos dislocarnos del sistema del arte? 
¿Cómo el arte desde una perspectiva feminista cuestiona narrativas 
históricas y fomenta el activismo social? En esta videoconferencia María 
María Acha-Kutscher y Tomás Ruiz-Rivas nos ofrecen un 
extraordinario recorrido por sus principales ámbitos de investigación, 
inquietudes, experiencias y proyectos desarrollados desde los años 90 
hasta la actualidad, conectando contextos y escenarios socioculturales 
de Madrid, México y Colombia. A modo de diálogo, despliegan una serie 
de análisis sobre temas fundamentales como: los usos del espacio 
público, la lucha feminista, la memoria, el desarrollo de estructuras 
alternativas para la creación y distribución de las artes visuales, la 
inflación de los museos, la crítica sobre la construcción del valor de la 
obra de arte, los públicos alternativos, entre otros, dando también crédito 
y voz, a lo largo de la misma, al significativo conjunto de creadores y 
colectivos sociales que han participado en los distintos proyectos. 
  
María María Acha-Kutscher (Lima, Perú, 1968). Artista visual 
nacionalizada española. Codirectora del Antimuseo. Vive en Madrid. El 
eje principal de su trabajo son las mujeres. Su historia, las luchas por la 
emancipación y la igualdad, así como la construcción cultural del 
imaginario femenino. Partiendo del dibujo o el collage fotográfico, crea 
extensos archivos, que representan a su vez un intento constante de 
mantener nuestra memoria en una sociedad que impulsa su disolución. 
Con el sistema patriarcal en el punto de mira, su obra se convierte en un 
instrumento de lucha política pero también en un testimonio de las 
preocupaciones y demandas de los movimientos feministas 
contemporáneos. Su obra se ha expuesto nacional e internacionalmente 
y forma parte de importantes colecciones institucionales como la del 
Museo Nacional Centro de Arte Reina Sofía-MNCARS. Ha recibido 
varios apoyos y reconocimientos, como el Primer premio Ankaria Photo 
(2024) y el Premio de la XVI Bienal de Fotografía, Centro de la Imagen 
de México (2014), entre otros.  www.acha-kutscher.com 
  
 
 
 

 
 
Fotografías: Theda Acha. 
 

http://www.acha-kutscher.com/


Tomás Ruiz-Rivas (Madrid, España, 1962). Fundador del Ojo Atómico 
(1992-2005) y codirector del Antimuseo (desde 2005). Escritor y artista 
visual. Su trabajo se centra en la crítica institucional y la experimentación 
de nuevos modelos para la distribución del arte, y cuestiona los límites 
entre las categorías de artista, curador y crítico. Ha comisariado un gran 
número de exposiciones, además de un amplio trabajo editorial, 
encuentros internacionales y su participación en el debate sobre políticas 
culturales. Ha recibido distintos reconocimientos y premios. En 2017 
comisarió la exposición La Cara Oculta de la Luna – arte alternativo en el 
Madrid de los 90, en CentroCentro, Madrid.  
 
Ha publicado textos en libros y revistas especializadas de España y otros 
países, así como catálogos de exposiciones y obras literarias. En la 
actualidad trabaja en el proyecto de largo plazo [M]UMoCA – el museo 
más pobre del mundo, concebido como una plataforma de pensamiento 
crítico sobre la institucionalidad del arte. www.antimuseo.org 
  

Los cuerpos negros han ocupado de modo fugaz las salas de 
exposiciones en los museos españoles. La ausencia mayoritaria de esas 
subjetividades racializadas en los discursos expositivos generados desde 
la institución arte en la península, traduce el silencio del debate sobre el 
racismo y la colonialidad en la esfera pública y la sociedad civil 
españolas. En esta conferencia propone un acercamiento a algunos 
gestos de la agencia política afrodescendiente que han ocupado el 
espacio del museo, introduciendo cuerpos negros, prácticas culturales y 
memorias de la diáspora africana en el interior de uno de los dispositivos 
epistemológicos centrales del mundo moderno/colonial de género. 
Apoyada por un profundo bagaje reflexivo e investigativo sobre el tema, 
Suset Sánchez realiza un amplio registro sobre una serie de 
exposiciones temporales que en los años recientes han planteado la 
visibilidad de la negritud y las producciones simbólicas de la diáspora 
africana en instituciones marcadas por la colonialidad occidental y el 
racismo de la mirada heteropatriarcal blanca, tensionando la 
institucionalidad estructural del museo de arte moderno y contemporáneo 
a través de una crítica decolonial localizada. 
 
Suset Sánchez Sánchez (La Habana, Cuba, 1977) es comisaria y crítica 
de arte cubana afincada en Madrid desde 2004. Tiene un Máster en 
Historia del Arte Contemporáneo y Cultura Visual por la Universidad 
Autónoma de Madrid, 2013; y una Licenciatura en Historia del Arte por la 
Universidad de La Habana, 2000. Es responsable de los fondos de arte 
latinoamericano en el Área de Colecciones del Museo Nacional Centro 
de Arte Reina Sofía. Ha sido comisaria del programa de actividades en 
Intermediæ Matadero Madrid (2007-2011). Fue becaria de la Real 
Academia de España en Roma (2016-2017). En 2016 recibió la Beca de 
Investigación y Producción de Ensayo Crítico otorgada por TEOR/éTica y 
Lado V de Costa Rica por el proyecto La agencia afrodescendiente en 
Centroamérica y el Caribe: cartografías políticas del 'Atlántico negro' y 
'Afro-Latinoamérica' en los discursos artísticos contemporáneos de la 
región. En 2013 su exposición Rumor... relatos decoloniales en la 
Colección 'la Caixa' fue premiada en la I Convocatoria Comisart, 
CaixaForum Barcelona. Además, ha tenido una Beca de Estudios de 
Postgrado de la Fundación Carolina (Casa de América, Madrid, 2002-
2003). Formó parte del grupo de investigación Península: procesos 
coloniales y prácticas artísticas y curatoriales fundado en 2012 en el 
MNCARS. Sánchez trabaja con arte, cine y cultura visual, los temas 
centrales de su investigación son las relaciones entre las narrativas de la 
nación postcolonial y las intersecciones de raza y género. Sus estudios 
abarcan el arte latinoamericano y caribeño y las producciones culturales 
de la diáspora africana.  
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