
 

 

EXPOSICIONES 2024 

108 días  

Lydia Ourahmane 

Fechas: 29 de noviembre 2023 – 1 de abril 2024 

Habitar, unirse, compartir, ser permeable… Todas estas cualidades caracterizan el proyecto 108 

días de Lydia Ourahmane (Saïda, Argelia, 1992), creado específicamente para la torre del 

MACBA. El título hace referencia tanto a los días en los que la exposición estará abierta al público 

como al número de personas que la artista ha invitado a ocupar el espacio durante este período. 

108 días transporta un contexto urbano ampliado dentro del museo, poniendo énfasis en 

individuos o colectivos que forman parte de su paisaje social. Estos invitados han sido elegidos 

especialmente por Ourahmane, que desde 2021 vive en Barcelona. La sala no está ocupada por 

ningún objeto u obra de arte acabada, sino por lo que cada participante considera urgente e 

incisivo, con el fin de promover un diálogo crítico y un intercambio con el espacio, el marco 

institucional y cualquier persona que decida entrar y pasar un rato allí. Con esta propuesta, la 

artista altera el modo en que el museo opera normalmente: en primer lugar, porque deja el 

espacio de la sala vacío, salvo los elementos necesarios para la ejecución de cualquier tarea 

prevista; y en segundo lugar, porque interpreta el encargo del museo de producir una obra 

invitando a 108 participantes. La confianza entre la artista, la institución, los invitados y el 

público es lo que confiere significación a la obra. 

Como muchos otros proyectos de Ourahmane, 108 días alude al entorno inmediato de la artista 

y tiene implicaciones sociales, políticas y experienciales, a la vez que está invariablemente 

arraigada en historias y experiencias personales, ya sean individuales o colectivas. 

La praxis de Ourahmane plantea una serie de interrogantes: ¿cómo desafiar las estructuras y 

parámetros institucionales que definen a las sociedades contemporáneas? ¿De qué modo 

pueden revertirse la vigilancia y las imposiciones de la burocracia? ¿Qué hacer para que las obras 

de arte impliquen una protesta activa y efectiva? A través de estas indagaciones, Ourahmane 

incorpora lo personal al ámbito de lo político y lo doméstico al ámbito de la historia. 

 

 

Colección MACBA. Preludio. Intención poética  

Comisariado: Elvira Dyangani Ose y Antònia Maria Perelló, Claudia Segura, Patricia Sorroche.  

Hasta finales 2025. Cambios de obra: enero / junio 

 



Colección MACBA. Preludio. Intención poética se entiende como un ejercicio en el cual el 

concepto y la experiencia «arte» se presentan como un principio generador y emancipador 

desde la reflexión y la crítica. 

A lo largo de 2024 la exposición desplegará nuevos discursos y diálogos con la presencia de 

algunas obras adquiridas recientemente. Estos cambios se producirán en dos momentos 

diferentes del próximo año.  

En el mes de enero se introducirán en la exposición las obras: Vitrines CMYK (2011) de Ignasi 

Aballí, Armario de aristas (2020) de Mar Arza e Inestable Eu (2019) de Yamandú Canosa –

presentada en el Pabellón de Uruguay de la 58ª edición de la Bienal de Venecia–, que entrarán 

en diálogo con los trabajos de Francesc Torres, Manolo Laguillo, Xavier Ribas o Antoni Tàpies.  

Queremos destacar la incorporación de este último con motivo de su centenario.  

En junio tendrán lugar cambios curatoriales que variarán significativamente la estructura de la 

muestra y que abordarán nuevas narrativas y modelos de relación. El ámbito dedicado a los 

espacios en torno a las oralidades y a los códigos no lingüísticos presentará obras videográficas 

de Adrián Balseca, Katia Kameli y Danica Dakić, junto con la instalación 77 (2014) de Younès 

Rahmoun, formada por setenta y siete lámparas que representan las setenta y siete ramas de la 

fe dentro del islam.  

El habla, los signos y los códigos encuentran aproximaciones diversas en las obras de Dora 

García, Soledad Sevilla, Marcel Broodthaers Daniel G. Andújar y Antoni Tàpies, en las que se 

acentúan los aspectos políticos del lenguaje. 

Con posturas políticas independientes, algunas de ellas desde posiciones feministas y queer, se 

presentan obras de Mireia Sallarès, Cabello/Carceller, Pepe Espaliú, Sinéad Spelman, Lucia 

Nogueira, Susy Gómez, Lola Lasurt, Helena Vinent, Leonora de Barros, Carmen Calvo o Charo 

Pradas, entre otras. Estas son prácticas que analizan los mecanismos impuestos de 

representación y que se extienden a todos los ámbitos de la política, la sociedad y la cultura.  

Finalmente, y siguiendo con la voluntad de desarrollar proyectos específicos que propongan 

nuevas formas de ocupar y habitar los espacios del museo, un proyecto de Eva Fàbregas, 

coproducido con la Fundación Botín, se unirá a la instalación de Luz Broto, obra en proceso, 

iniciada desde la apertura de la exposición.  

En la torre del museo se mostrarán las dos Tuneladoras (2022) de Teresa Solar, obras 

presentadas en la 59ª Bienal de Venecia e incorporadas a la Colección MACBA ese mismo año.  

 

Visual origen. Film/video/información 

Fechas: 29 de febrero – 26 de mayo 2024 

Comisariado: Juan Bufill 



Artistas: Eugènia Balcells, Eugeni Bonet, Juan Bufill, colectivo «En la ciudad...», Manuel Huerga, 

Ignacio Julià, Luis Serra 

En junio de 1977, un grupo de autores de cine experimental y vídeo, fotógrafos, poetas y artistas 

que trabajaban con medios alternativos fundaron en Barcelona el grupo FVI (Film Vídeo 

Informació). El núcleo inicial lo formaban Eugènia Balcells, Eugeni Bonet, Juan Bufill, Carles Hac 

Mor, Manuel Huerga, Ignacio Julià y Luis Serra. 

Los miembros de FVI querían explorar –individualmente y en colaboración– y dar a conocer las 

posibilidades del cine experimental y del vídeo, entendidas en un contexto interdisciplinar y 

según una noción amplia y progresista de las artes. Para ello, organizaron proyecciones y 

editaron dos números de la revista Visual (1977-1978), coordinada por Balcells, Bonet y Huerga. 

Su objetivo era abrir debates y reflexionar sobre el ámbito audiovisual en un momento que se 

intuía fundacional: de transición política, de liberación y de apertura mental y sensorial. En las 

páginas de Visual encontramos a autores como Chantal Akerman, Anthony McCall y Michael 

Snow, pero también un clásico como Dreyer. 

Esta exposición quiere enlazar con la actitud y el proyecto que significaron FVI y Visual como 

iniciativas fundacionales, críticas y creativas, origen de numerosas colaboraciones posteriores 

en el ámbito audiovisual.   

La muestra presenta una selección de obras que permiten conocer algunas contribuciones de 

los integrantes de ese grupo realizadas desde 1976 y a lo largo de los años ochenta, tanto en 

colaboraciones conjuntas como en sus respectivas obras individuales, especialmente en cine 

experimental, vídeo y televisión.  

En 1979, el grupo FVI se fragmenta cuando algunos de sus protagonistas son llamados a realizar 

el servicio militar obligatorio. La revista Visual queda entonces interrumpida, tras la publicación 

de su segunda entrega. Sin embargo, los miembros del grupo siguieron colaborando en 

proyectos comunes. Bonet, Bufill y Huerga fueron los impulsores de la muestra Cinéma d’avant-

garde en Espagne. Une anthologie, comisariada por Eugeni Bonet y Manuel Palacio y presentada 

en el Centre Pompidou en 1982, en la que se rescató de un largo olvido la figura de José Val del 

Omar.  

Bonet se convertiría en uno de los primeros impulsores, teóricos y programadores de videoarte 

en el contexto español. En el local que fue sede de FVI –en la calle Berlinés de Barcelona– Rafael 

Tous fundó más tarde la mítica sala Metrònom, cuya programación artística fue asesorada por 

tres miembros del grupo FVI. Ya en 1985, Manuel Huerga y Juan Bufill crearon –junto con Jordi 

Beltran– el programa Arsenal, de TV3, un experimento audiovisual que supuso la irrupción de 

lenguajes contraculturales en la televisión mainstream.  



La exposición forma parte de una nueva serie de muestras de pequeño formato que exploran la 

emergencia de revistas y publicaciones periódicas como un espacio de pensamiento crítico, pero 

también como gestos fundacionales capaces de generar nuevos contextos de recepción para la 

práctica artística. 

 

Jordi Colomer  

Fechas: 10 de mayo – 24 de septiembre 2024 

Comisariado: Martí Peran 

La exposición propone un recorrido extenso por el trabajo desarrollado por Jordi Colomer desde 

finales de los años ochenta hasta la actualidad a través de múltiples formatos: esculturas, 

collages, instalaciones, fotografía, vídeo y acciones en vivo. La mayor parte de los trabajos son 

producciones realizadas en contextos concretos por ciudades de todo el mundo. Algunas 

propuestas ponen a prueba la porosidad del museo. Lo que acontece en el interior de las salas 

a menudo reverbera en el exterior y regresa con nuevos aportes. 

La exposición plantea una aproximación al trabajo de Colomer partiendo de su dimensión 

escénica, donde lo ilusorio y lo real confluyen en un continuo vaivén. En la impureza propia de 

la teatralidad, la ficción adquiere una dimensión real mediante las acciones de sus personajes y 

en la materialidad de su puesta en escena. Por medio de esta ambivalencia, la fabulación 

deviene política al afirmar que podemos discutir la vida colectiva mientras se imagina y 

entretanto se realiza, como si se tratara de una auténtica prefiguración: aquella modalidad de 

acción directa que ensaya posibilidades en tiempo real y en lugares concretos. 

Para el despliegue eficaz de esta suerte de prefiguración de otra vida, otro modelo comunal y 

otra eventual ciudad, en la exposición toman cuerpo numerosas situaciones y se dirimen 

múltiples trances: ¿cómo y dónde se construyen comunidades? ¿Quiénes son sus actores? 

¿Cuáles son sus temporalidades? ¿Cómo se constituyen sus imaginarios? Diversos objetos-

escultura salpican el conjunto al modo de elemental alfabeto con el que abordar esas preguntas. 

Entre los numerosos proyectos, en ocasiones el acento recae sobre los espacios con mayor 

energía entrópica (periferias, azoteas, desiertos y toda suerte de umbrales); otras veces se incide 

en la invención de ritos capaces de estimular la imaginación, la creatividad y la emancipación del 

comportamiento (el juego, el humor, la participación, el pasacalle, la procesión...), a menudo 

bajo la batuta de un pregonero, capaz de adoptar diversos perfiles y equipado con distintas 

herramientas con potencial de transformación (la consigna, el mapa, la maqueta...). 

La exposición se organiza mediante una concatenación de escenas que dinamitan el orden 

cronológico y propagan la contaminación entre geografías, relatos, objetos e implicaciones del 

público dentro y fuera del museo. El ambiente general es «profundamente nómada».  En el 

interior del museo, con un (des)orden de carácter orgánico, los distintos proyectos conviven en 



el marco de un entorno donde se avivan la simultaneidad, la fragilidad y la diversidad de 

recorridos en una suerte de urbanismo ambulante propio de las ferias y otras arquitecturas 

precarias. En el exterior de las salas, la heterogeneidad del espacio público multiplica los agentes 

invitados a sumarse a esta misma dinámica.   

Con motivo de la exposición se han desarrollado tres nuevas producciones: ABECEDARIO 

(Opereta); Spanish Coast y El balcó.     

PUBLICACIÓN  

Jordi Colomer 

Eclecticismo, acumulación, superposición, relación, celebración… Estas son algunas de las 

palabras que sirven para describir la publicación de Jordi Colomer (Barcelona, 1962), un 

recorrido por el universo artístico y vital del artista mediante una cincuentena de obras que van 

desde finales de los años ochenta hasta la actualidad y que se materializan en forma de 

esculturas, collages, fotografías, instalaciones, vídeo y acciones en vivo. El libro incluye una 

selección de textos de Martí Peran, Benedetta Casini, Ignasi Duarte, Carolina Olivares y Núria 

Gómez Gabriel, que ponen el foco en varios aspectos de la práctica del artista. La intención final 

es conseguir dinamitar el orden cronológico de la narrativa y establecer una contaminación de 

relatos que ayuden a entender su universo. Se publica una sola edición en catalán, castellano e 

inglés. 

 

Una ciudad desconocida bajo la niebla. Nuevas imágenes de la Barcelona de los barrios  

Fechas: 20 de junio 2024 – 12 de enero 2025  

Comisariado: Jorge Ribalta 

Un proyecto fotográfico con Laia Abril, Bleda y Rosa, Gregori Civera, Gilbert Fastenaekens, José 

Luis Guerín, Manolo Laguillo, Pilar Monsell, Mabel Palacín, Pedro G. Romero, Martha 

Rosler/Raquel Friera/Creadoness, Carmen Secanella, Jeff Wall, Jorge Yeregui. 

Un encargo del Pla de Barris, Ayuntamiento de Barcelona 

Este proyecto fotográfico sobre la Barcelona actual, vista desde los barrios periféricos surgidos 

de la oleada migratoria de la posguerra, busca inscribirse en una tradición local de proyectos 

fotográficos sobre procesos urbanos desde el periodo olímpico. Una tradición crítica y 

ciudadana, que entiende la fotografía como un contradiscurso de la publicidad.  

La periferia ha sido históricamente el territorio de mayor innovación de la ciudad, donde se 

manifiestan las tendencias emergentes. De ahí que un proyecto sobre la periferia actual sea en 



cierto modo una prospectiva sobre la evolución de Barcelona en los próximos años y se ofrezca 

como documento significativo de la ciudad en la década actual. 

Históricamente, los barrios periféricos de Barcelona proliferan en dos zonas geográficamente 

opuestas: la zona norte y noroeste, del Besòs y la línea de montaña de Collserola, y la zona sur 

o sureste, con los barrios del centro histórico del Raval, el Gòtic y de la parte trasera de Montjuïc, 

lindando con la zona del puerto y la Zona franca. 

El proyecto incluye un total de trece encargos, algunos de carácter transversal que atraviesan 

diferentes barrios, otros de carácter muy específico a modo de casos de estudio. También se 

combinan diferentes enfoques en los encargos, unos más topográficos, otros más sociales. 

Aunque este es un proyecto eminentemente fotográfico, incluye algunos encargos audiovisuales 

en formato cine o vídeo. 

Los criterios de la selección han sido: paridad de género, equilibrio entre artistas locales y no 

locales, españoles e internacionales, diversas edades y generaciones, que tengan un trabajo 

hecho en Barcelona o un vínculo con la ciudad, que sean artistas con actividad relevante dentro 

de las tradiciones documentales y que haya un encaje entre el encargo y las trayectorias de los 

artistas.  

- Besòs. Gilbert Fastenaekens  

- Línea de montaña, entre Collserola y la Ronda de Dalt. Manolo Laguillo 

- La memoria del movimiento vecinal de Nou Barris y el surgimiento de los nuevos 

movimientos sociales en el paso al siglo XXI. Pilar Monsell  

- El Rec Comtal y el sistema del agua a la ciudad. Jorge Yeregui 

- El entorno de la zona de cultivos de la Ponderosa en Vallbona. José Luis Guerín  

- El Centro de Atención Sociosanitaria (CAS) Baluard, la sala de venopunción del Raval. 

Laia Abril 

- El Carmelo: monumento a Últimas tardes con Teresa. Jeff Wall 

- Turó de la Rovira. Una microarqueología de la ciudad. Bleda y Rosa 

- Las Casas Baratas. Gregori Civera 

- Escena flamenca emergente en Nou Barris. Pedro G. Romero  

- Parque y periferia, las estribaciones de Montjuïc en Poble-sec. Mabel Palacín 

- Tejer sueños. Taller de costura con mujeres refugiadas afganas en el Raval. Martha 

Rosler, Raquel Friera, Creadoness 

- La Marina, de última periferia a un anticipo del futuro. Carmen Secanella 

PUBLICACIÓN  

Archipiélago. Nuevas imágenes de la Barcelona de los barrios 



El MACBA y el Ayuntamiento de Barcelona, a través del programa Pla de Barris, impulsan un 

proyecto fotográfico y audiovisual con la participación de artistas locales, nacionales e 

internacionales, con el objetivo de crear un fondo visual y documental que represente la historia 

urbana y social de Barcelona, especialmente la de los barrios donde actúa el Pla de Barris, 

históricamente menos representados en la imagen de la ciudad. La publicación incluye 

documentación de los trabajos de nueva creación de los trece artistas invitados: Laia Abril, Bleda 

y Rosa, Gregori Civera, Gilbert Fastenaekens, José Luis Guerín, Manolo Laguillo, Pilar Monsell, 

Mabel Palacín, Pedro G. Romero, Martha Rosler/Raquel Friera/Creadoness, Carmen Secanella, 

Jeff Wall i Jorge Yeregui. También reúne una selección de textos entre los que destacan una 

conversación sobre Juan Marsé como referente artístico de la Barcelona de los barrios, otra 

sobre el movimiento vecinal y los nuevos protagonismos sociales en Barcelona, así como una 

conversación con Jordi Martí y otra con Lluís Rabell. Se publica una edición en catalán y otra en 

español. 

 

 

Mari Chordà… y muchas otras cosas  

Fechas: 5 de julio 2024 – 12 de enero 2025  

Comisariado: Teresa Grandas  

Coproducción MACBA Museu d’Art Contemporani de Barcelona, con el MAM, Museu d’Art 

Modern, Tarragona (2 febrero – 28 abril 2024) 

Mari Chordà... y muchas otras cosas presenta la vida y la obra de Mari Chordà (Amposta, 1942), 

dos aspectos indisociables. No puede abordarse la trayectoria de esta artista únicamente desde 

su obra, que incluye dibujo, instalación, escultura entendida desde la movilidad, fotografía, 

poemas y objetos en los que interviene el aspecto lúdico; todo ello está estrechamente ligado a 

un compromiso personal con el feminismo, con la lucha por dar visibilidad a la mujer y reclamar 

sus derechos, con el activismo. 

La exposición toma el título de su primer libro de poemas (...i moltes altres coses), que se 

presentó en las Jornades Catalanes de 1976, y al que seguirían Quadern del cos i l’aigua, 

Locomotora infidel del passat, Umbilicals y el más reciente, No com un so. Su trabajo artístico, 

iniciado con la pintura y muy vinculado a la escritura poética, trata cuestiones sobre el cuerpo, 

el embarazo y la maternidad, la expresión de la sexualidad y los fluidos corporales, como 

reacción a una sociedad opresiva y retrógrada en las que estos temas no tenían cabida. En 1968 

inauguró La Llar en Amposta, un local abierto a la acción cultural y la reivindicación social. Formó 

parte del grupo de mujeres que, en 1977, crearon el Bar-Biblioteca La Sal en Barcelona, un 

espacio lúdico y cultural para mujeres, de escucha y apoyo, que dio lugar a las Edicions de La Sal. 

Esta editorial realizó un trabajo extraordinario publicando obras de escritoras en varias 

colecciones, desde las clásicas catalanas hasta títulos imprescindibles de la narrativa, el ensayo 

o la poesía actual. Sin olvidar las Agendes de les Dones, aparecidas desde 1978 hasta 1990, y 



posteriormente publicadas por Les Pumes entre 1996 y 2002. Un esfuerzo que alteró 

profundamente las nociones arquetípicas que han conformado y siguen conformando los 

valores de nuestra sociedad. 

Todo su trabajo y su actividad se dirigen a transformar la mirada y apelar a la acción para 

promover el reconocimiento de las mujeres artistas. En su obra es fundamental transmitir y 

compartir el placer, que entiende como un elemento revolucionario y poliédrico. El placer, el 

juego, la reflexión y la acción son aspectos que la artista combina como formas de impacto para 

reivindicar la cultura, el territorio y las raíces, el papel de las mujeres en la sociedad. 

PUBLICACIÓN  

Mari Chordà... y muchas otras cosas 

Concebida desde una mirada ensayística, la publicación acoge también un conjunto muy 

significativo de la obra de Mari Chordà (Amposta, 1942), con especial énfasis en la pintura, la 

poesía y la dimensión activista y feminista de la artista. Además de los ensayos de Teresa 

Grandas, Andrea Soto Calderón, Mar Arza, Conxa Llinàs y Claudia Elies, la publicación incluye 

una cronografía ilustrada de la artista. Se publica una sola edición en catalán, castellano e 

inglés. 

 

 

Wu Tsang.  

Fechas: 19 de julio – 3 de noviembre 2024 

En colaboración con TBA21 

El MACBA estrena la nueva instalación fílmica de Wu Tsang, un encargo de TBA21 basado en el 

mito de Carmen y filmado en Sevilla. 

Wu Tsang (1982, Worcester, Massachusetts, Estados Unidos) es una cineasta y artista visual que 

ha recibido múltiples premios y reconocimientos por su trabajo. Su obra abarca diversos géneros 

y disciplinas, desde películas narrativas y documentales hasta performances en directo y 

videoinstalaciones. Tsang es becaria MacArthur “Genius” y sus proyectos se han presentado en 

museos, bienales y festivales de cine de todo el mundo. Ha sido galardonada con premios como 

la Beca Guggenheim 2016 (cine/vídeo), la nominación al Premio Hugo Boss 2018, y los premios 

Creative Capital, Rockefeller Foundation, Louis Comfort Tiffany Foundation y Warhol 

Foundation. Tsang cursó la licenciatura en Bellas Artes (2004) en el Art Institute of Chicago (SAIC) 

y el máster en Bellas Artes (2010) en la Universidad de California en Los Ángeles (UCLA). 

Actualmente Tsang trabaja como residente Schauspielhaus Zurich, como directora de teatro con 

el colectivo Moved by the Motion.  



La exposición estará acompañada por una serie de actuaciones en colaboración con el Festival 

Grec.  

 

Teresa Solar Abboud. Sueño máquina de pájaro 

Fechas: 31 de octubre 2024 – febrero 2025  

Comisariado: Claudia Segura y Tania Pardo 

Coproducción MACBA Museu d’Art Contemporani de Barcelona; Museo CA2M, Madrid; y  

Fondazione Sandretto Re Rebaudengo, Turín. 

 

La resistencia del lenguaje y la morfología del habla son dos características presentes en toda la 

obra de Teresa Solar (Madrid, 1985). Su trabajo parte de una constante búsqueda de múltiples 

conceptos presentados como enormes instalaciones escultóricas que, en los últimos años, se 

han ido complejizando a través de formas relacionadas con la resistencia, la oquedad, el cuerpo 

o la estructura ósea. Si en un primer momento la artista partía del dibujo y el vídeo como 

herramientas fundamentales de trabajo, con el tiempo, su producción se ha centrado en la 

práctica de la escultura y los nuevos materiales. Con ellos, ha ido articulando un despliegue de 

formas que retoman elementos emparentados con lo orgánico y conducen a un mundo de 

metáforas relacionadas con los flujos de corrientes, los vacíos y la conectividad entre orificios y 

huecos. 

Este proyecto surge del interés del Museo CA2M y del MACBA por mostrar en una exposición 

individual la obra de Teresa Solar producida durante los últimos años. Comisariada por Tania 

Pardo –subdirectora del Museo CA2M– y Claudia Segura –comisaria de Exposiciones y de la 

Colección en el MACBA–, la idea principal de la muestra es aludir a la relación con la materia, el 

lenguaje y la producción corporal a través de una museografía que varía, cambia y se expande 

de forma muy distinta en cada una de sus sedes. 

El proyecto arranca con la presentación en el Museo CA2M, entendida como «espacio de 

contracción», para posteriormente viajar al MACBA, donde se ampliará con nuevas piezas, 

pasando a la fase de «espacio de dilatación». En el primero de estos dos capítulos, titulado El 

codo y el cuchillo, se hace hincapié en dos grandes instalaciones que condensan las 

investigaciones más recientes de Teresa Solar. En el segundo capítulo, titulado provisionalmente 

El codo, el cuchillo y la lengua, se establece un diálogo entre lo ficticio y lo real, ahondando en 

las narrativas sobre el proceso en las que se yuxtaponen nuevas formas y acabados plásticos 

que aluden a lo orgánico, junto con remates de estética industrial de acabados lisos y brillantes. 

Combinando obras recientes con proyectos primerizos, la exposición refuerza la presencia de la 

escultura con la práctica del dibujo, entendida aquí como reflexión y organización articulada 

sobre la percepción y la experiencia del origen de cada forma, así como las ideas que las orbitan.  



Tras su presentación en el MACBA, la muestra viajará a Turín para ser expuesta en la Fondazione 

Sandretto Re Rebaudengo, donde estará comisariada por Irene Calderoni, curadora jefa de esta 

fundación, quien desarrollará una nueva relectura de la obra de Teresa Solar manteniendo 

algunas de las instalaciones mostradas en las sedes anteriores. Se trata, pues, de una exposición 

que va mutando en cada sede y que explora otras formas de complicidad entre instituciones, 

donde la práctica de la artista se expande y según el espacio en el que se encuentre. 

La obra de Teresa Solar forma parte de las Colecciones del Museo CA2M y del MACBA. 

PUBLICACIÓN 

Paralelamente a la muestra se publicará un catálogo en tres versiones (catalán, castellano e 

inglés), diseñado por el estudio This Side Up, que recogerá los textos de las comisarias de la 

muestra Tania Pardo (CA2M), Claudia Segura Campins (MACBA) e Irene Calderoni (Fondazione 

Sandretto Re Rebaudengo), junto con ensayos de Chus Martínez, Manuela Moscoso y una 

conversación entre Cecilia Alemani y la artista Teresa Solar. El libro incluirá una amplia selección 

de obras de Solar, así como una selección de sus dibujos preparatorios. 

 

 

 

PROGRAMA-EXPOSICIÓN 2024 

 

 

[contra]panorama  

Fechas: 10 de febrero – 1 de abril 2024 

Comisariado: Alicia Escobio (Programas Públicos), Yaiza Hernández Velázquez (Goldsmiths), 

Yolanda Jolis (Educación), Anna Ramos (Radio Web MACBA) e Isaac Sanjuán (Educación). 

Un panorama es una visión total, nos muestra una imagen que nuestros cuerpos rara vez pueden 

alcanzar, una visión del paisaje que nos rodea sin interrupciones, sin zonas oscuras, ni 

obstáculos. En cuanto que visión general no se detiene en la miseria de las particularidades, sino 

que detecta lo ya siempre importante, lo relevante. Presupone un lugar privilegiado donde se 

situará quien mira, un lugar desde el que toma posesión de aquello que cae bajo su mirada y 

una mirada no constreñida por los límites de lo corporal, que abstrae al tiempo que jerarquiza.  

Este deseo simultáneo de abarcarlo todo, de dar una imagen coherente del mundo, al tiempo 

que se selecciona y destaca lo que se considera importante, ha sido el motor que ha alimentado 

la historia del museo de arte moderno. En este sentido, el museo comparte la íntima imbricación 

de las tecnologías cartográficas –entre las que se incluye el panorama– con los procesos 

modernos de vigilancia, sumisión y dominación y, en particular, con sus instancias coloniales.  Y 

quizás no haya otro formato expositivo donde el impulso panorámico –y el espectro colonial– 



esté hoy tan presente como en el formato bienal. Es ahí donde el universalismo del museo 

clásico, ahora etiquetado de «global», se muestra con menos reparos; en donde el comité 

curatorial, ocupando ese parapeto ideal que facilita la visión panorámica ininterrumpida, se 

otorga la tarea de seleccionar «lo mejor» del arte en cada momento y en todas partes del 

mundo. 

Ese lugar y su problematización constituyen el punto de partida de [contra]panorama. El 

[contra] de esta nueva edición de Panorama se refiere a pensar en y desde el fuera de campo: 

desde los espacios bisagra y la complejidad de relaciones, prácticas, estructuras e 

(inter)dependencias que operan en las interzonas, ese espacio ambiguo pero necesario de 

articulación, de haceres y saberes que vinculan y conectan el dentro y el afuera del espacio 

expositivo. Este desplazamiento de la mirada empieza ya desde el gesto perfectamente 

consciente del encargo, por parte de la dirección de Elvira Dyangani Ose, de un comisariado a 

una voz colectiva formada por un equipo interno del museo –Educación, Programas Públicos y 

Radio Web MACBA–, quienes a su vez incorporan a la filósofa Yaiza Hernández al proyecto y a 

las conversaciones. Y es desde estos ámbitos y espacios de aprendizaje, con sus propias formas 

de habitar y relacionarse con las salas –que a menudo se entienden como mediación–, que se 

inicia la conversación sobre [contra]panorama.  

Y es también desde esas costuras, descosidos y fisuras, que cuestiones aparentemente laterales, 

menos visibles y, por qué no, incómodas –aunque fundamentales para la reproducción del 

ecosistema y los equipamientos culturales– adquieren relieve y textura. Entendiendo y 

reivindicando la investigación artística en y desde lo procesual, así como una escucha y materia 

porosa y escurridiza cuya forma y contorno requieren diferentes formatos.  

A lo largo de 2024 [contra]panorama se abre a un diálogo coral con Elena Blesa, Antonio 

Gagliano, Dora García, Albert Gironés, Nicolás Malevé, Montserrat Moliner, Julia Montilla, Eva 

Paià, Marina Ribot, Jara Rocha y Verónica Lahitte –y posibles agentes adicionales que el proceso 

requiera invitar– para interrogar e incorporar, desde la práctica artística, cuestiones tan 

complejas como las condiciones de trabajo y materiales, la clase social, las burocracias diversas, 

los procesos de externalización laboral, ciertos debates sectoriales y/o la datificación de la visita 

al museo. Este ponerse en relación con otras, reivindicar y cuidar los saberes ya existentes, hace 

que el proyecto arranque con una mirada hacia atrás, a modo de prólogo, releyendo desde el 

presente dos antecedentes en los que identificamos algunas de las preguntas de 

[contra]panorama que ya habían sido planteadas. Por un lado, el caso de Barcelona Art Report, 

una trienal de una sola edición que tuvo lugar en 2001; y por otro, el del proyecto de Dora García 

El Reino, performance extendida en forma de novela, programa y profecía, que forma parte de 

la Colección MACBA y que cumplió veinte años en 2023. 

 

 



Canción para muchos movimientos. Escenarios de creación colectiva 

Fechas: 10 de febrero – 1 de abril 2024 

Comisariado: María Berríos y Sabel Gavaldon 

 

En su «Canción para muchos movimientos», Audre Lorde recuerda que «nuestro trabajo es más 

importante que nuestro silencio». Los movimientos cobran fuerza en las juntanzas de ruidos y 

voces, incluso en las pausas y los descansos necesarios que también tienen sus sonoridades. Es 

en esas múltiples maneras de sostenerse mutuamente y en ese ensayar modos de estar juntas 

donde se articulan escenarios para la creación colectiva. Eso es lo que sostiene y afirma a los 

cuerpos, pero también a las instituciones. 

 

Canción para muchos movimientos es un experimento efímero en que la planta baja del edificio 

Meier se transforma en escenario de encuentros, conversaciones y escuchas compartidas. Se 

trata de una apertura provisional de investigaciones en proceso dentro del museo, algunas 

existentes y otras por venir. En esta primera instancia, el proyecto toma la forma de una 

invitación abierta, un espacio por habitar y aún por definir. Un despliegue de energías en curso 

y cuerpos documentales que remiten a procesos de creación colectiva del presente, del pasado 

y la memoria viva de lo que vendrá. Esta invitación inicial no es tanto una exposición como un 

ensayo en diversos modos de exponerse y sostenerse mutuamente. Una serie de encuentros 

que entrelazan líneas de trabajo que hurgan y atraviesan las entrañas del museo. 

 

La noción de creación colectiva no remite solo a aquello que se hace colectivamente, ya que en 

realidad todo obrar es colectivo, con independencia de quién firme. Nadie trabaja en un vacío y 

por eso cada obra es también documento y testigo del pluriverso que lo materializó. Creación 

colectiva remite a las conversaciones de cocina, a los cuerpos que se juntan y se acompañan, a 

los actos de protesta que reúnen a extraños y a seres queridos en las calles. Creación colectiva 

se refiere a las alianzas espontáneas, pero también a las lecturas compartidas que nos habitan. 

Se refiere asimismo a las redes de apoyo mutuo y a las solidaridades artísticas que se articulan 

para sostenerse unas a otras para hacer frente a lo inadmisible. Remite a las salidas de guion y 

a lo que ocurre tras bambalinas; a aquello que sucede antes del paso heroico con que algunos 

irrumpen en la historia con nombres y apellidos, mientras que a otros se les intenta silenciar y 

borrar. Creación colectiva se refiere a las sinergias previas al momento instituyente, en que las 

ideas se fijan. Es el teatro invisible del día a día, que se hace presente en la vida en común. 

 

Entre los participantes de Canción para muchos movimientos. Escenarios de creación colectiva 

se encuentran: Tania Adam, Marwa Arsanios, Chimurenga, Collectif Mohamed, El Palomar, 

Nancy Garín, Daniel Gasol, Grupo Cine Liberación, Grupo de las Cosas, Grupo Experimental de 

Cine de la Cineteca del Tercer Mundo, Past Disquiet (International Art Exhibition for Palestine 

1978), Emily Jacir, La Rara Troupe, Lesley Lokko, Leve, Lumbung Press, Marina Monsonís, 

Metzineres, Museo de la Solidaridad Salvador Allende, Ocaña, Vijay Prashad (Tricontinental), 



Joan Rabascall, Radio AlHara, Marlon T. Riggs, Top Manta, Tucumán Arde, Rolando Vázquez, 

Video-Nou/Servei de Vídeo Comunitari.  

 

El programa acogerá además actividades vinculadas a distintos proyectos en curso y redes del 

museo, como el Programa de Estudios Independientes (PEI), La Cocina del MACBA, 

[contra]panorama, L’Internationale, Cinema as Assembly o Pla de Barris. 

 

 

PROGRAMAS 2024 

 

Tras cinco años de recorrido en el MACBA en los que, en cierto modo, se ha completado un 

ciclo, refundamos y reformulamos La Cocina del MACBA en 2024. Entre otros cambios, 

reabriremos inscripciones para un grupo más amplio de participantes; pondremos más 

énfasis en las sesiones abiertas de La Cocina (habrá 6 el próximo año), que además tendrán 

un carácter más escénico y performativo; y cambiaremos la periodicidad de las cocinas 

cerradas o sesiones de taller, donde los participantes compartirán protagonismo como 

espacio de coaprendizaje. 

 

La Cocina del MACBA 

Espacio de aprendizaje a cargo de Marina Monsonís.  

La Cocina del MACBA es un espacio de encuentro y aprendizaje colectivo para compartir 

conocimientos y experiencias en torno a la cocina. Se trata de una cocina situada en el contexto 

de la emergencia climática y la crisis alimentaria. Cuestiones urgentes como el fin de las energías 

fósiles, el agotamiento de los recursos naturales, la soberanía alimentaria o el consumo 

sostenible se abordan desde la reflexión, el cuidado y la lentitud, porque el actual escenario de 

crisis ecosocial nos pide precisamente detenernos, cambiar de ritmo y encontrar alternativas 

que nos permitan imaginar otro futuro posible. 

En La Cocina del MACBA creemos en la importancia de cocinar a fuego lento. Este quiere ser un 

espacio seguro desde el que habitar la complejidad y aprender a convivir mejor con nuestras 

contradicciones, revisando críticamente la tradición y la memoria culinaria, sin perder de vista 

sus herencias coloniales, tan arraigadas en nuestras costumbres. Mediante el intercambio de 

saberes entre participantes, se despliega un conocimiento sin jerarquías. Las preguntas «qué 

queremos aprender» y «qué queremos enseñar» articulan el contenido de los talleres, que se 

celebran quincenalmente a lo largo del año. 

Desde noviembre de 2018, en La Cocina del MACBA hemos abordado, con una perspectiva 

ecofeminista, una gran variedad de cuestiones: la cocina de aprovechamiento, el hackeo de 

recetas, los productos de temporada y proximidad, los ingredientes olvidados, las «malas 



buenas hierbas», las fermentaciones, la agroecología, la distinción social entre las cocineras y 

los chefs, los rituales de la mesa o el extractivismo pesquero, entre otras muchas. 

A lo largo de cinco años, este laboratorio de cocina se ha consolidado como un espacio de 

aprendizaje colectivo que se sitúa en la vanguardia de las nuevas formas de institucionalidad 

que queremos ensayar para el MACBA del futuro. La Cocina regresa en 2024 con un nuevo 

formato: ampliaremos las sesiones de debate y presentación abiertas al público general –hasta 

6 sesiones anuales de La Cocina Abierta– y abriremos nuevas inscripciones para conformar un 

grupo más amplio de colaboradores que participarán en los talleres. 

Programa a cargo de Marina Monsonís, artista y activista por la soberanía alimentaria, con el 

acompañamiento de Yolanda Nicolás, coordinadora de Programas Públicos, y Sabel Gavaldon, 

responsable de Programas Públicos del MACBA.  

Con la colaboración de L’Internationale 

Marina Monsonís es una artista visual que trabaja con procesos híbridos y heterogéneos de 

transformación social arraigados a los territorios, en proyectos colectivos, comunitarios y 

pedagógicos que relacionan las ciencias del mar, el diseño basado en el lugar, la gastronomía, el 

grafiti, la geografía radical, la etnografía y la memoria crítica, oral y gestual. Trabaja en proyectos 

que conectan la cocina con aspectos políticos, críticos, sociales y transgeneracionales para crear 

debates y transmitir conocimientos sobre las complejidades y los conflictos que habitan en el 

km 0. Está interesada en la convivencia de espacios radicales donde las personas se constelan 

en las investigaciones, las técnicas, los saberes locales y globales, antiguos y emergentes, 

manteniéndose en un ecosistema generoso y enriquecedor, donde en la mesa dominen el 

disfrute, el intercambio y la armonía. Dirige La Cocina del MACBA desde sus inicios, en 

noviembre de 2018. 

 

CRIPSIS 

Institute for Postnatural Studies x Daniel Steegmann Mangrané 

Abril 2024 

 

La cripsis —es decir, la capacidad de ciertos animales para camuflarse, pasar inadvertidos o 

confundirse con el entorno— puede ser también sonora. Algunas mariposas nocturnas, por 

ejemplo, emiten frecuencias ultrasónicas que confunden a los murciélagos cuando estos 

intentan detectarlas a través del eco de sus chillidos. El Institute for Postnatural Studies propone 

una serie de activaciones experimentales de la exposición de Daniel Steegmann Mangrané a 

partir de la escucha. 



A través de performances, sesiones de escucha y mediaciones artísticas, este programa público 

se propone ampliar las capas perceptivas y conceptuales de la exposición de Steegmann 

Mangrané, Una hoja en lugar del ojo. Inspirándose en estrategias de camuflaje y ecolocalización, 

CRIPSIS es una invitación a navegar el espacio del museo dando prioridad al sentido del oído. A 

lo largo de varias jornadas, el Institute for Postnatural Studies convocará a artistas, músicos y 

pensadores cuyo trabajo produce ecos y reverberaciones en las que se entretejen nuevas 

relaciones entre la obra de arte, nuestros cuerpos y el espacio que las rodea. 

Comisariado por el Institute for Postnatural Studies, con el acompañamiento de Programas 

Públicos del MACBA. 

El Institute for Postnatural Studies es un centro de experimentación artística desde donde 

explorar y problematizar la postnaturaleza como marco para la creación contemporánea. 

Fundado en 2020, se plantea como una plataforma de pensamiento crítico, un lugar en red que 

ponga en común a artistas e investigadorxs preocupadxs por las cuestiones de la crisis ecológica 

global, mediante formatos experimentales de intercambio y producción de conocimiento 

abierto. 

En 2023 ha comisariado el festival de ecologías acústicas The Listening Affect en colaboración 

con la Galería Municipal do Porto, y actualmente colabora en varios proyectos de comisariado 

como el simposio Interior Ecologies, con la Haute École d'Art et de Design HEAD – Genève, o la 

exposición Bordering Plants, con la Fine Arts Academy de Viena. En 2021 desarrolló el proyecto 

expositivo Un lago de jade verde en CentroCentro Madrid, y en 2022, el programa público de la 

exposición De ballenas de Wu Tsang en colaboración con el Museo Nacional Thyssen-

Bornemisza y TBA21. Ha realizado conferencias, talleres y activaciones en instituciones de 

renombre tanto nacionales como internacionales (Museo Jumex, Galería Travesía Cuatro, ETH 

Zurich, Universidad de Boloña o Medialab Prado, entre otros) y ha editado varias publicaciones 

a través de su plataforma editorial Chtulhu Books. 

 

Invocaciones 

Programa de hechizos, conjuros y oráculos 

Música y artes en vivo 

Junio 2024 

 

Invocaciones es un programa de performance, música y artes en vivo en torno al poder del 

ritual como catalizador de experiencias transformadoras. Para celebrar el solsticio de verano, 

este programa de hechizos, conjuros y oráculos nos invita a explorar la dimensión subversiva 

de aquellos rituales y saberes que han sido relegados a los márgenes de la modernidad. 

 



En su primera edición, celebrada en verano de 2023, el programa reunió a artistas locales e 

internacionales (como Marina Monsonís, Jesús Jeleton, Bryanna Fritz y Patricia Domínguez), 

junto con músicos y DJ (Manuka Honey, Jovendelaperla o Safety Trance), al tiempo que 

establecía colaboraciones con varias organizaciones de la ciudad, desde el Festival Sâlmon o 

HANGAR hasta colectivos situados en el barrio del Raval como Metzineres o el Sindicato de 

Vendedores Ambulantes de Barcelona. En 2024, este programa regresa al MACBA coincidiendo 

nuevamente con el solsticio de verano (finales de junio o principios de julio, días exactos a 

concretar). 

 

 

ITINERANCIAS 

 

Bouchra Khalili. Entre círculos y constelaciones 

Sharjah Art Foundation, otoño 2024 

 

Corpus Infinitum 

Munch Museum, Oslo, febrero – mayo 2024 

 

Mari Chordà... y muchas otras cosas  

Coproducción con el Museu d’Art Modern, Tarragona 

Fechas Tarragona: 2 de febrero – 28 de abril de 2024 

 

Teresa Solar 

Coproducción con el Museo CA2M, Madrid, y la Fondazione Sandretto Re Rebaudengo, Turín 

Fechas CA2M: 17 de febrero – mayo 2024 

Fechas Fondazione Sandretto Re Rebaudengo: A determinar 

 

 

EDUCACIÓN 

 

Pensamos el hecho educativo como un conjunto de trenzas, manos e hilos, con las cuales 

intentamos generar y sostener una comunidad educativa que hace del museo un aula. El 

departamento educativo es por tanto un tejer canturreando, un aprendizaje coral, un trenzado 

de vínculos de proximidad a escala humana. Lo hacemos con las manos y con ellas seguimos los 

hilos para indagar otras narrativas sobre el mundo. 

Con trenzas, manos e hilos, hacemos esta comunidad educativa e intentamos sostenerla en el 

tiempo con determinación. Esta se compone de un equipo de más de veinte artistas, educadoras 

e investigadoras que da vida a un tejido que se manifiesta a través de un programa de visitas y 



talleres para todos los niveles de educación, entrando en diálogo con un total de 8.600 

participantes entre niñas, jóvenes y adultas. La conforma también un conjunto de docentes, 

escuelas e institutos de todo el territorio que, mediante formaciones a profesorado, proyectos 

de arte en la escuela, recursos pedagógicos o proyectos colaborativos, nos vinculan a 19.000 

participantes entre alumnos y docentes.  

A su vez, atendiendo a la complejidad de nuestra posición, creemos e insistimos en la 

importancia de trabajar dentro del ecosistema de agentes del barrio del Raval. Por ello, 

sostenemos programas continuos que involucran a niñas, jóvenes, entidades y escuelas a lo 

largo de todo el año escolar, generando complicidades en una constelación compuesta por 1.700 

participantes. 

Unos hilos que nos llevan a seguir trenzando colectivamente desde el hacer y pensar juntas en 

nuevos proyectos para 2024 como:  

• La publicación (*) de una línea editorial experimental en catalán y otras lenguas, que 

funcione como un archivo vivo y espacio de transferencia de nuestras prácticas entre el arte y 

la educación.  

• La coproducción del proyecto Pensando juntas un dispositivo de arte móvil en 

colaboración con el IVAM, Es Baluard Museu y el Centre d’Art La Panera con el apoyo de la 

Fundación Daniel y Nina Carasso 

• La creación de un Consejo de Jóvenes en el MACBA, como una oportunidad de ser 

permeable a las voces de los jóvenes, asumiendo su participación y agencia en la toma de 

decisiones relacionadas con las dinámicas y contenidos del museo. 

 

(*) Esta publicación es el primer número de una nueva colección dedicada al campo de la 

educación, cuya edición es fruto de la colaboración entre los departamentos de Educación y 

Publicaciones del MACBA. La colección pretende convertirse en una plataforma de reflexión e 

intercambio sobre pensamiento y educación que sea de interés para todo trabajador del 

campo cultural (artistas, comisarios, gestores, etc.) implicado en el campo de la educación y las 

pedagogías. Cada número de la colección se centrará en un tema específico y contará con una 

serie de intervenciones textuales y gráficas que tomarán como punto de partida las 

experiencias y conocimientos que promueven las diferentes actividades del departamento de 

Educación del museo. 

 

 


