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Les institucions són sistemes que ordenen, 
normalitzen i coordinen bona part de 
les relacions socials que estructuren la 
convivència. Els museus responen, en gran 
mesura, a aquesta funció normalitzadora: 
no només regulen el treball artístic, sinó 
que també generen relacions, corporalitats 
i ordenen temporalitats. Desafiar 
les lògiques pròpies de la institució 
ha estat una de les pretensions més 
acusades de bona part de les pràctiques 
artístiques de l’últim segle, alhora que 
ha constituït un dels grans interrogants 
de molts treballs institucionals. Avui dia, 
generar temporalitats diferents a les de 
l’espectacle i el consum cultural esdevé un 
repte constant per a qualsevol institució, 
i per dur-ho a terme és gairebé obligat 
pervertir les lògiques que operen en el seu 
funcionament. 

El 1977 Roland Barthes inicia una sèrie 
de conferències al Collège de France que 
més tard publicarà amb el títol Comment 
vivre ensemble. En aquest curs, Barthes hi 
explora el concepte d’idiorítmia, que serveix 
d’eix per a aquest programa anual que ara, 
quaranta anys després, encetem. Amb el 
terme d’idiorítmia, Barthes presenta la seva 
proposta utòpica de comunitat i explora la 
manera en què aquesta es podria confi-
gurar mitjançant la combinació del temps 
personal i el de la vivència col·lectiva. El 
filòsof es basa en una idea de ritme anterior 
a la de Plató: un ritme no numèric que aspira 
més a la fluïdesa que a l’ordenació. Aquest 
concepte serveix de punt de partida per a 
Idiorítmies, un programa centrat en el treball 
entorn de les pràctiques performatives i 
impulsat pel desig poètic de construir, des 
de la institució i a través de l’acció, una co-
munitat imperfecta, efímera i inestable; de 
teoritzar en col·lectiu i de reflexionar sobre 
el potencial del cos en una esfera pública 
dominada per la paraula. Idiorítmies és una 
exploració que no busca la il·lustració d’una 
idea, sinó l’experimentació a través de la 
pràctica; que fuig de l’afirmació per assumir 
la vulnerabilitat com una possible condició 
des d’on es pugui reflexionar i debatre. Al 
llarg del programa s’alternen i combinen 
pràctiques i dispositius que reflexionen 
sobre la identitat des d’un lloc no essencia-
lista, la memòria del cos, i que confien en la 
possibilitat de construir imaginaris compar-
tits; però també s’hi inclouen les que estan 
en conflicte i que contenen certa impossibi-
litat d’«uníson» per mantenir la llibertat dels 
seus components. Proposem un espai que 
anhela obrir una bretxa en la mateixa con-
cepció de l’esdeveniment i la institució per 
tal de generar altres tipus de temporalitats 
i materialitats, assumint i acceptant l’error 
com a eina de treball.

En aquesta edició, Idiorítmies posa l’accent 
en el treball d’Itziar Okariz (Sant Sebastià, 
1965) amb l’activació de cinc de les seves 
performances. Es tracta d’una aproximació 
a un treball en continu desenvolupament 
que serveix de marc per pensar de manera 
col·lectiva en el potencial implícit en la 
impossibilitat de repetició, malgrat que, 
paradoxalment, la iteració construeixi 
singularitat. També accepta el desafiament 
constant que suposa per a la institució 
artística l’intent d’escriure la història de 
la performance, o de fer un recorregut 
pel treball d’un artista en la seva pràctica 
performativa o efímera. Posar en pràctica, 
ressituar, redisposar o reperformar ens 
semblen verbs encertats per subratllar el 
paper que exerceix el cos com a arxiu, com 
apuntava André Lepecki, en bona part del 
treball artístic.

En paral·lel, Okariz participarà en un 
laboratori on, juntament amb Quim Pujol 
(Barcelona, ​​1978), treballaran diversos as-
pectes relacionats amb la idea de procés, 
la performance i els punts de confluència 
d’aquesta amb diverses pràctiques artís-
tiques. Un lloc de treball que parteix de la 
corresponsabilitat entre Okariz i Pujol i la 
resta dels participants, on el ioga, entès 
com a exercici de presència, tindrà un 
paper central en l’exploració. El cos serà, 
doncs, el centre d’una exploració entorn 
de les idees de l’assaig com a forma, la 
rellevància de compartir processos en codi 
obert i l’enriquiment amb la mira de l’altre.

Programa comissariat per Soledad Gutiérrez, 
comissària independent, i Pablo Martínez, cap 
de Programes del MACBA.
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D I J O U S  4  D E  M A I G

Amalia Pica
Asamble (2016)
Un grup de voluntaris, cadascun portant una 
cadira diferent, intenta formar un cercle com 
si fos per a una reunió, sense aconseguir-ho. 
Tan bon punt l’última persona de la fila es 
disposa a asseure’s a la cadira que acaben 
de col·locar per tancar el cercle, la persona 
que ha iniciat el procés s’aixeca i comença a 
formar un nou cercle al costat del primer. En 
aquesta coreografia, Amalia Pica explora el 
que tenim en comú, amb la intenció de desco-
brir codis de comunicació aliens al llenguatge 
oral. Investiga dinàmiques de grup, processos 
de col·laboració i l’intercanvi entre cossos que 
condueix a la inclusió o l’exclusió. Asamble 
forma part i constitueix una parcel·la de la 
seva investigació, i pretén ser una metàfora 
sociopolítica que trenqui el ritme quotidià de 
la vida urbana.

1 9  h P la  ç a  dels     À n gels    

Amalia Pica (Neuquén, Argentina, 1978), 
Asamble, 2015 
Performance única. Solomon R. Guggenheim 
Museum, Nova York. Donació d’Alec Oxenford, 
2015

Amalia Pica és una artista argentina que viu 
i treballa a Londres. Explora la metàfora, la 
comunicació i la participació cívica a través 
d’escultures, instal·lacions, fotografies, pro-
jeccions, performances i dibuixos.

Programa de  
performances
4, 5 i 6 / 11, 12 i 13 de maig, 19 h
Diversos espais

© Amalia Pica

«Sostenir un discurs és afirmar-se  
mitjançant la paraula i el cos.»
- Roland Barthes, Comment vivre ensemble, 1977
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Itziar Okariz
1, 1, 2, 1… (2012)
A 1, 1, 2, 1..., dos performers, l’un al costat 
de l’altre, inicien una seqüència numèrica 
simètrica davant tres micròfons, un dels quals 
queda buit. La seqüència comença amb el 
número «u», al qual s’afegeix un altre dígit 
abans de tornar a  l’«u» inicial, de manera que 
es crea una seqüència de frases o enunciats 
numèrics simètrics. De cara a l’audiència, els 
performers acompanyen amb signes fets amb 
els dits de les mans els dígits que vocalitzen. 
En un moment donat, un d’ells trenca la con-
venció del signe, cosa que posa en evidència 
la qualitat corporal del signe numèric, la 
relació dels decimals amb el nombre dels dits 
de les mans alçades o la veu. En definitiva, 
la qualitat física i formal de la producció de 
llenguatge.

Performers: Itziar Okariz y Víctor Iriarte

D I J O U S  4  D E  M A I G 2 1  h A U D I T O R I  M E I E R 

Víctor Iriarte 
«Treballo i viatjo amb Itziar Okariz des de l’any 
2010. Si hagués de resumir aquests anys 
d’amistat i col·laboració en dos animals, diria 
falcó i lleó. “Falcó”, per aquelles trucades via 
Skype a Nova York en què parlàvem de projec-
tes i de l’I Ching i de tant en tant, a la pantalla 
del seu ordinador, s’hi colava un falcó que vivia 
al pati interior de casa seva. “Lleó”, pels viatges 
a la ciutat de Lleó i al Musac, on vam posar en 
escena moltes de les performances en què 
hem treballat junts.»

El treball d’Iriarte combina cinema, escriptura 
i performance. Va ser artista resident a Arte-
leku i participant en el projecte Mugatxoan. 
També ha estat intèrpret per a peces de La 
Tristura i El Conde de Torrefiel. Actualment 
és responsable del programa de cinema de 
Tabakalera a Sant Sebastià.

Itziar Okariz treballa en els àmbits del vídeo, 
la fotografia, la instal·lació i la performance. 
Les seves accions desencadenen diversos 
dispositius de representació i comunicació i 
proven de transgredir-los utilitzant les seves 
mateixes convencions. Okariz desenvolu-
pa un procés mimètic que se serveix de la 
descontextualització de significants, del 
canvi en l’ordenació lògica, de la inversió de 
rols entre qui observa i qui és observat i de 
la repetició.

D I J O U S  4  de   ma  I G

André Lepecki
In the Event of Encounter  

A U D I T O R I  M E I E R 2 0  h

A la seva xerrada, André Lepecki abordarà la 
noció de trobada com un element essencial 
per a la política i l’estètica del comú. A partir 
de diverses tradicions filosòfiques i polítiques 
que han analitzat l’ètica i la política de la 
trobada, i recorrent a proposicions artístiques 
que materialitzen esdeveniments improba-
bles (sobretot en el camp de la performance 
i la coreografia experimental), Lepecki explo-
rarà la manera en què la trobada proporciona 
una base per viure fora de la lògica necropo-
lítica que caracteritza el monohumanisme 
neoliberal del nostre temps, imperialista, 
colonial i letal.

Activitat en anglès amb traducció simultània.

André Lepecki és professor associat d’Estu-
dis de Performance a la New York Universi-
ty. Editor de diverses antologies sobre teoria 
de la dansa i la performance, entre les quals 
destaquen Of the Presence of the Body 
(2004) i Dance (2012). Comissari indepen-
dent en l’àmbit de la performance, ha creat 
projectes per a HKW de Berlín, el MoMA de 
Varsòvia, la Hayward Gallery, la Haus der 
Kunst de Munic i la Biennal de Sydney 2016, 
entre d’altres. Autor d’Exhausting Dance: 
Performance and the Politics of Movement 
(2006, traduït al castellà, català i gallec per 
la Universidad de Alcalá el 2009) i de Sin-
gularities: Dance in the Age of Performance 
(2016).

Itziar Okariz. 1, 1, 2, 1..., 2012
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Itziar Okariz
Si yo soy yo y tú eres tú (2011) 

dive    n dres     5  de   maig    2 0  h C A P E L L A  M A C B A

A Si yo soy yo y tú eres tú, dos performers, 
l’un al costat de l’altre, inicien una repetició 
del joc infantil sense solució Si yo soy yo y tú 
eres tú ¿quién es más tonto de los dos? Allò 
que comença com un joc, en la repetició amb 
lleugeres variacions rítmiques tot i que amb 
neutralitat enunciativa, s’acaba transformant 
en un qüestionament radical de la construc-
ció de la identitat.

Performers: Itziar Okariz i Víctor Iriarte

Danae Theodoridou
Something Dreamy (2016) 

divendres 5 de maig SALA D’EXPOSICIONS CONVENT DELS ÀNGELS19 h

En aquesta conferència-performance, Danae 
Theodoridou parteix de les seves últimes 
obres, One Small Step for a Man: Hello, 
Goodbye (2015) i Earth in 100 Years (2016), 
i reflexiona sobre la seva recerca artística, 
de tres anys de durada, entorn del concepte 
d’«imaginaris socials». La conferència se 
centra en les opinions del filòsof Cornelius 
Castoriadis sobre les qualitats imaginàries de 
la nostra vida quotidiana, així com en les de 
l’expert en geografia humana Pepe Romani-
llos sobre la visió de la Terra «des de dalt». 
Examinant la nostra incapacitat de somiar en 
el context neoliberal actual, tal com ha estat 
postulada per Anthony Dunne i Fiona Raby 
a Speculative Everything, l’objectiu és obrir 
espais per reimaginar els nostres possibles 
presents i futurs junts.

Produït per l’artista amb el suport de  
Something Raw Festival 2016 (Amsterdam).

Danae Theodoridou és una artista i inves-
tigadora grega, establerta a Brussel·les, 
que treballa en l’àmbit de la performan-
ce. Va estudiar literatura i lingüística a la 
Universitat de Tessalònica i teatre al Teatre 
Nacional del Nord de Grècia. Va completar 
el seu doctorat a la Roehampton University 
de Londres. Durant els últims tres anys, el 
seu treball s’ha centrat en la noció d’imagi-
naris socials i en la manera en què l’art pot 
contribuir al sorgiment d’alternatives socials 
i polítiques. Theodoridou és també profes-
sora en diverses institucions acadèmiques 
europees. Ha estat cocreadora de Dramatur-
gy at Work (2013-2016) i coautora de The 
Practice of Dramaturgy: Working on Actions 
in Performance (Valiz, 2017).

Danae Theodoridou. Something Dreamy (captura de vídeo), 2016
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Aimée Zito Lema
Subversive Body (2016)

dissabte         6  de   maig    1 9  h P L A N TA  B aixa     C E D

Aquesta acció parteix d’una sèrie de foto-
grafies històriques on es fa present la figura 
de diverses persones que van lluitar contra 
règims dictatorials, en particular a l’Argentina. 
En una acció tan simple com simbòlica, l’artis-
ta cobreix amb cura els cossos de diverses 
persones (participants voluntaris de totes 
les edats). Les impressions fotogràfiques de 
gran format es modelen a la mida dels cossos 
dels participants. Aquests «nous» cossos 
deixen la seva empremta en el paper, que al 
seu torn porta en si mateix la imatge d’altres 
cossos, aquells cossos subversius que ja no 
hi són, però amb una presència que es manté 
viva, conscientment o inconscientment, en el 
nostre tràfec quotidià i el nostre pensament.

Aimée Zito Lema, 
Paper Memory 
(captura de vídeo), 2016.  
Cortesia de l’artista.Mykki Blanco. Foto:  Scott Kaplan

Aimée Zito Lema és artista visual. Va 
estudiar a la Universidad de les Artes de 
Buenos Aires i la Gerrit Rietveld Academy 
d’Amsterdam, i va realitzar un Màster en 
Investigació Artística a la Royal Academy de 
la Haia (2009-2011). El seu treball indaga 
en la manera en què els esdeveniments són 
recordats i enregistrats, i en la influència 
que exerceixen sobre el futur. En el cas dels 
éssers humans, aquest procés implica expe-
riències i records; en el cas dels materials, 
les accions físiques també tenen una vida 
més enllà, i les seves repercussions són 
permanents.

Mykki Blanco
Concert

dive    n dres     5  de   maig    C A P E L L A  M A C B A2 1  h

Mykki Blanco (Michael David Quattlebaum 
Jr) és escriptor, activista i performer interna-
cional. El 2010, Quattlebaum va començar 
a crear industrial punk amb el sobrenom No 
Fear, abans d’iniciar un projecte de videoart 
que creixeria fins convertir-lo en el glamu-
rós raper Mykki Blanco. El 2012, Mykki va 
irrompre en l’escena musical amb l’EP Mykki 
Blanco and the Mutant Angels. Aquell ma-
teix any va produir Cosmic Angel Mixtape, 
una obra seminal que presentava els seus 
primers grans èxits: Wavvy, Haze Boogie 
Life i Kingpinning. El 21 de maig de 2013 
va publicar el seu segon treball, l’EP Betty 
Rubble: The Initiation. Al gener de 2015, 
Mykki es va associar amb !K7 per crear el 
seu propi segell, Dogfood Music Group, que 
pretén donar veu a artistes underground que 
comparteixen la seva visió i «transcendeixen 
les fronteres i constructes culturals conven-
cionals». La primera producció de DMG, 
titulada C-ORE, un nou projecte compilatori, 
va veure la llum el 18 de setembre. Actual-
ment Mykki treballa en un àlbum en solitari.
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Norberto Llopis + Paz Rojo
El capitalista (2016)
En el seu volum Qu’est-ce que la philosophie?, 
Gilles Deleuze i Félix Guattari escriuen sobre 
els personatges conceptuals. Un personat-
ge conceptual no és un tipus psicosocial, 
sinó més aviat una manera d’acostar-se a la 
perspectiva en el pensament (per simplificar). 
Deleuze i Guattari escriuen sobre el perso-
natge conceptual de L’idiota de Dostoievski, 
gairebé com un paradigma de la filosofia 
moderna, com un subjecte indiferent. Això em 
va fer pensar en aquell altre personatge, Don 
Quijote, el personatge de la representació 
compulsiva que també em sembla rellevant i 
efectiva en el nostre temps. Em preguntava si 
es podria definir com a personatge concep-
tual el tipus psicosocial d’El capitalista. Quina 
seria l’epilèpsia d’El capitalista? Quina seria la 
il·lusió, la bogeria d’El capitalista?

Norberto Llopis Segarra va néixer a Valèn-
cia, i actualment viu i treballa a Madrid. Es 
va graduar a l’Escola Superior de Dansa 
i Coreografia de l’Institut del Teatre de 
Barcelona i més tard va cursar el Màster en 
Arts Performatives DasArts a Amsterdam. 
El 2016 va rebre un grau en Filosofia per la 
UNED. Actualment realitza un Màster en es-
tudis avançats de filosofia a la Universidad 
Complutense de Madrid. Ha desenvolupat 
el seu treball artístic en diversos formats a 
Barcelona, ​​Brussel·les i els Països Baixos. 
Com a intèrpret, ha participat en diversos 
processos creatius amb artistes com Caro-
lien Hermans, Diego Gil, Jefta Van Dinther i 
Nada Gambier.

Itziar Okariz
Baron Ashler (2015)
Dos performers, l’un al costat de l’altre, s’in-
volucren en la lectura fragmentària d’un text, 
un extracte d’un diari de somnis que l’artista 
ja fa un temps que escriu. És el 24 d’octubre 
de 2015. Es tracta d’una exploració de l’espai 
entre el text i la seva vocalització, un text 
alterat pel seu pas pel cos, una experiència 
gairebé hipnòtica produïda per la repetició 
i la sostracció, entre la possibilitat de sentit 
i la inintel·ligibilitat, fins que el text apareix 
íntegrament per acumulació.

Performers: Itziar Okariz i Víctor Iriarte

Norberto Llopis + Paz Rojo, El capitalista.  
Foto: Cecilia Vallejos, 2016

Paz Rojo desenvolupa la seva activitat en 
el camp de les arts vives i el moviment. 
Actualment cursa estudis de doctorat a la 
Universitat de les Arts d’Estocolm, amb una 
tesi titulada The Refusal to Choreograph 
and its Movement: The Subaltern Pathway. 
En aquesta investigació s’hi inclou el labo-
ratori itinerant «Coreografía: un problema a 
practicar», realitzat des de 2010 de manera 
autoorganitzada, així com en diversos fes-
tivals, institucions i contextos. Entre 2011 i 
2014 produeix i crea, entre d’altres inicia-
tives, Lo que sea moviéndose así (2011); 
EX POSICION UNIVERSAL (democracy is 
a psycho-kinetic training) (2012); YES WE 
CANNOT, una pre-formance en la era de la 
con-fusión (2012); I don´t like community 
in the same way I don’t like contact-impro-
visation (2013); DANCISMO (2014). També 
comissaria ¿Qué puede un cuerpo? (2014-
2015); i les iniciatives col·lectives CAMPO 
# 1 coreografiar la disidencia (2014); ¿Y 
si dejamos de ser (artistas)? (2013); i A 
piece... together? (2010-2011).

DISSABTE 6 de maig DISSABTE 6 de maigSALA D’EXPOSICIONS CONVENT DELS ÀNGELS SALA D’EXPOSICIONS CONVENT DELS ÀNGELS20 h 21 h
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dijous       1 1  de   maig    2 0  H AT R I  M E I E R

María Salgado
Lírica / 3 (2017)
Lírica: dues persones que parlen sota un 
llençol durant tres mil anys. Lírica: al cap de 
mil anys escriuen una frase en un paper. Líri-
ca: la frase es conserva. Els versos i les frases 
s’acumulen escrits en els llibres, també es 
memoritzen. Lírica: es graven i desgraven. Van 
mutant, perden i recuperen la música. Etc. La 
peça que anomeno Lírica / 3 és un dispositiu 
molt senzill i analògic d’aparició de materials 
textuals temàticament i semànticament rela-
cionats amb els de la poesia lírica (sigui el que 
sigui: records, somnis, veus que fan per parlar 

i escoltar-se, un mena de jo i una mena de 
tu...) O sigui, és una mena de recital, i com a 
tal conté versos, trossos de poemes i poemes 
sencers, i també conté unes petites reflexions 
sobre l’amplificació (del so de la veu, els senti-
ments privats trobats, i les ordres i missatges 
d’ordre emeses en l’espai públic), mentre la 
veu va canviant de contenidor.

Lírica / 1 va ser una primera versió d’aques-
ta peça. Lírica / 2 és un petit assaig sobre 
lletres de música house i kharges mossàrabs 
publicat al catàleg de l’exposició La música 
es mi casa, de l’artista argentí Gastón Pérsico 
(MALBA, març-juny 2017). I sens dubte hi 
haurà més Líriques / n en el futur, segons 
vagin passant el temps, els materials textuals 
i les reflexions sobre l’aparell de difusió. 

María Salgado és poeta i investigadora. 
Treballa amb el llenguatge com a material de 
textos, audiotextos i accions. Doctorada en 
Teoria de la Literatura i Literatura Compara-
da per la Universidad Autónoma de Madrid 
amb una tesi sobre poètiques orientades al 
llenguatge a Espanya des de 1964. Amb Pa-
tricia Esteban, va crear el grup d’investigació 
Seminario Euraca. Ha publicat quatre llibres 
de poesia: ferias (Aj. San Sebastián de los 
Reyes, 2007), 31 poemas (Màlaga: Puerta 
del Mar, 2010; Rosario: Danke, 2016), ready 
(Madrid: Arrebato libros, 2012) y Hacía un 
ruido. Frases para un film político (Valèn-
cia: Contrabando, 2016). Des de l’any 2012 
treballa amb el compositor Fran MM Cabeza 
de Vaca.

dijous       1 1  de   maig    1 9  H E S PA I  TA L L E R

Itziar Okariz
Capítulo 2, V.W. en sustracción (2013)
La performance consisteix en la lectura 
repetida d’un fragment del llibre Una cambra 
pròpia (1929) de Virginia Woolf (1882-1941). 
En cada repetició el lector va sostraient la 
primera paraula de la lectura immediatament 
anterior fins que el text desapareix del tot. El 
fragment seleccionat descriu un paisatge que 
es va reduint i limitant amb cada lectura con-
secutiva, fins que es dissol completament. 
Cada repetició posa l’èmfasi en un element 
narratiu diferent, i evidencia les unitats míni-
mes de significació trobades en el fragment.

María Salgado. Foto: Julio Albarrán
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dive    n dres     1 2  de   maig    1 9  H C A P E L L A  M A C B A

Itziar Okariz
Irrintzi Repetitio (2007) 
L’irrintzi és un crit basc tradicional que es 
profereix en ocasions especials, com per 
exemple les festes, per expressar alegria. Es 
creu que té l’origen en un sistema de comuni-
cació a través de les grans distàncies de les 
valls basques. En aquest sentit, el crit esdevé 
una sintaxi bàsica en els límits del llenguatge.

L’obra consisteix en l’execució d’irrintzis utilit-
zant un dispositiu d’àudio que reprodueix el so 
d’un altaveu davant l’intèrpret amb un retard 
variable. L’artista estableix un diàleg amb la 
repetició de l’irrintzi a l’altaveu, on els sons 
s’alternen i de vegades se superposen.

Marc Matter
Language-Monsters
En la meva performance, utilitzaré la paraula 
parlada i també sons vocals abstractes i 
partícules paralingüístiques que he gravat jo 
mateix o he trobat en enregistraments exis-
tents. A més del so inarticulat de la veu i les 
seves capes parasemàntiques, que conserva 
significat malgrat que no es formin paraules, 
m’interessen les estructures orals i textuals 
altament estandarditzades, com en els 
noticiaris, diàlegs o llistes. En aquest sentit, 
utilitzaré fragments d’entrevistes que vaig dur 
a terme a principis d’any en un viatge en què 
vaig conèixer diversos artistes, escriptors i 
compositors que han inspirat la meva obra 
i les meves reflexions sobre el so, la parla i 
el text. Les tècniques de tall i la manipulació 
de plats a la taula de mescles s’utilitzen per 
crear un collage de text i so, una amalgama 
lingüística que se serveix d’efectes sonors i 
d’un minuciós treball d’edició per manipular la 
parla i l’enregistrament de veu, una recerca de 
col·lisions semàntiques en l’espai sonor.

dijous       1 1  de   maig    2 1  H AT R I  M E I E R

Marc Matter és artista sonor i investigador, 
ex membre de l’Institut für Feinmotorik. 
Entre 1998 i 2003 estudia a l’Academy for 
Media Arts (Colònia) amb Valie Export i 
Siegfried Zielinksi. Professor adjunt de músi-
ca i text a l’IMM de Düsseldorf, comissari al 
salon-des-amateurs. Autor d’extensius es-
tudis de poesia sonora, especialment entorn 
de la Revue OU d’Henri Chopin, i comissari 
del festival internacional de text-so-poesia 
ISSUE Project Room 2015. Compositor 
de diversos textos sonors per a ràdio, ha 
desenvolupat una pràctica de text-so per a 
enregistraments i performances. Ha col·la-
borat amb diversos artistes, com la poeta 
Dagmara Kraus, l’artista de performance 
Veridiana Zurita, els artistes visuals Haseeb 
Ahmed i Tris Vonna-Michell i l’artista sonor 
Tom White. 

Itziar Okariz, Irrintzi Repetitio, 2007
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Jon Mikel Euba
Conferència en relació amb  
el llibre Writing Out Loud
Writing Out Loud és una publicació que recull 
les transcripcions de vuit classes de Jon 
Mikel Euba traduïdes del castellà a l’anglès 
en directe durant el seminari Action Unites, 
Words Divide (On Praxis, an Unstated Theory) 
que va impartir al DAI d’Amsterdam. Aquests 
textos formen part d’un projecte més ampli 
centrat en l’escriptura que Euba ha desenvo-
lupat durant l’última dècada, i el seu objectiu 
és definir una praxi que esdevingui teoria 
tècnica.

En aquest projecte, Jon Mikel Euba experi-
menta amb diverses estratègies de distancia-
ment de l’escriptura amb l’objectiu d’allibe-
rar-se de qualsevol submissió a la forma 
per mitjà d’una aproximació performativa. 
Escrivint des de la seva posició com a artista, 
Euba pretén produir i comunicar una metodo-

logia ben assentada en la pràctica artística. 
Amb aquest objectiu, considera el text com a 
notació (experiment d’escriptura). L’anhel de 
forma genera la majoria de bloquejos en l’acte 
d’escriure. Tècnicament, definir l’escriptura 
com a notació possibilita concentrar-se en 
els continguts sense considerar aparentment 
la forma. Escriure pensant en l’efecte que 
cada frase podria provocar en ser traduïda 
en directe. Aquesta projecció cap a possibles 
esdeveniments futurs que es poden produir 
quan es posi en acte el text en viu afecta la 
creació mateixa de continguts. A partir d’una 
projecció cap al futur es genera la forma 
present.

Jon Mikel Euba fonamenta el seu treball 
en el dibuix com a procediment i l’escultura 
com a programa, resolts en diferents mitjans. 
Des de finals dels noranta desenvolupa una 
pràctica guiada per la necessitat de generar 
sistemes de producció propis a través d’una 
«tècnica econòmica». Una recerca que és 
també una forma de resistència, que implica 
la immersió en processos que involucren al-
tres persones i en els quals l’artista funciona 
com a mediador o filtre. El 2006 comença 
una sèrie de treballs de caràcter performatiu 
que es condensen en la sèrie de performan-
ces on inclou un plantejament didàctic per 
als diversos participants amb qui col·labora. 
El 2010 participa en el projecte pedagò-
gic experimental Primer Proforma 2010 al 
Musac. El 2015, juntament amb els artistes 
Itziar Okariz, Asier Mendizabal i Sergio Prego, 
porta a terme el projecte d’escola Kalostra  
a Sant Sebastià.
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Alice Chauchat
Togethering (2014) 
El solo grupal Togethering concep la dansa 
com una expressió, una activitat social i un 
procés col·lectiu. Es tracta d’una sèrie de 
propostes en què la dansa és alhora un mitjà 
i un fi per a la unió solidària, i que inclouen 
una lliçó sobre la discussió i l’acord dins 
d’un grup, una dansa telepàtica i una lectura 
poètica. Alice Chauchat posa en relleu alguns 
aspectes de la imaginació col·lectiva que ha 
desenvolupat durant els últims quinze anys 
en el camp de la dansa i la coreografia. Són 
relats sobre la coexistència i el fet de com-
partir. Tot i mantenir-se en els seus territoris 
formals (els espectadors mirant, els ballarins 
ballant), els uns i els altres comparteixen rols: 
d’assistent, company, col·laborador o amfi-
trió, com a protagonistes de l’esdeveniment 
teatral. Considerant el nostre temps/espai 
compartit com una realitat i també com un 
espai de projecció per a d’altres ocasions de 
trobada solidària, Togethering és una invitació 
a abordar aquestes ocasions com a experi-
ments que inventem conjuntament i que es 
reformulen cada vegada.

Produït per l’artista amb  
el suport de Theaterschool 
(Amsterdam).

Alice Chauchat viu a Berlín, on treballa 
com a coreògrafa, performer, professora, 
editora i altres activitats relacionades amb 
la coreografia. Ha participat en nombroses 
iniciatives col·laboratives: des de la fundació 
de B.D.C. amb Thomas Plischke, Hendrik 
Laevens i Martin Nachbar, fins a la creació 
de performances amb Alix Eynaudi, Frédéric 
Gies, Anne Juren i Louise Trueheart. També 
ha col·laborat en projectes de Jennifer 
Lacey, Xavier le Roy, Mårten Spångberg o 
Juan Domínguez. Chauchat ha desenvolupat 
nombroses plataformes i projectes coreo-
gràfics per a la producció i l’intercanvi de 
coneixements en el camp de les arts perfor-
matives (everybodystoolbox.net, teachback 
vienna, praticable, special issue...), a més 
d’exercir regularment de professora i dirigir 
projectes d’investigació. Entre 2010 i 2012 
va formar part de la direcció artística de Les 
Laboratoires d’Aubervilliers.

Alice Chauchaut. Foto: Nellie de Boer
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Chico y Chica
Notario (Encadenado)
Notario (Encadenado) de Chico y Chica és la 
posada en escena del seu llibre-disc Notario. 
Cuaderno de apreciaciones, una proposta 
entre la ficció sonora, el llibre parlat i la 
cançó llegida. En aquest espectacle, meitat 
cantat meitat narrat, Chico y Chica adapten 
el seu so a un format més íntim i domèstic, 
sense programacions ni ritmes, intercalant 
les cançons amb la lectura del relat Cuader-
no de apreciaciones de Raquel, la sensación 
de Calisto. Durant la narració, la veu d’Alicia 
va acompanyada de tonalitats electròniques 
i enregistraments fets enmig de la natura i en 
l’entorn urbà de Bilbao.

Chico y Chica és un grup musical d’estil 
tecno pop format a Bilbao per Alicia San 
Juan i José Luis Rebollo a la segona meitat 
dels anys noranta. Han publicat cinc àlbums: 
Si (2001), Status (2004), Los estudiosos 
(2012), Rapsodia de los estudiosos (2012) 
i Arcoiris (2013); i tres EP: No me preguntes 
la hora (2000), Bomba latina (2007) i La 
joven investigadora (2011). Més enllà d’un 
grup musical a l’ús, Chico y Chica funciona 
com un equip de treball que desenvolupa un 
univers propi a través de cançons, vídeos, 
radionovel·les, serials d’acció i tota mena de 
manifestacions artístiques, que van des de 
la creació de receptaris de cuina a perfor-
mances i esdeveniments no necessàriament 
musicals.

dissabte         1 3  de   maig    2 0  H C A P E L L A  M A C B A

Miren Jaio + Itziar Okariz
Trabajar con material
En el prefaci de Conversing with Cage, Richard 
Kostelanetz explica com va ser el procés de 
realització del llibre. Està estructurat com 
una llarga entrevista, en la qual al llarg de 328 
pàgines Cage respon extensament a diverses 
preguntes. El llibre es divideix en tretze 
capítols temàtics. Però no és Kostelanetz qui 
formula les preguntes, sinó que les paraules 
estan extretes de les entrevistes que l’artista 
va concedir al llarg de la seva vida. La tasca de 
Kostelanetz, que figura com a autor del llibre, 
va ser editar-ne el material. Les preguntes 
són excuses perquè Cage parli. L’artista va 
participar en les tasques d’edició. Va fer tres 
revisions de la versió final buscant-hi errors. 
Abans d’ahir em vaig topar amb el llibre, que 
no coneixia.

Miren Jaio és crítica d’art i integrant de Bu-
legoa z/b. Ha escrit en mitjans de comuni-
cació i en publicacions d’artistes. Ha traduït 
i editat. Ha col·laborat en projectes de 
comissariat. Ha donat classes d’història de 
l’art contemporani. Ha participat en tallers i 
seminaris. Ha pronunciat conferències.

Portada del disc de Chico y Chica, Notario, 
Austrohúngaro, 2016 
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Laboratori  
d’experimentació 
amb Itziar Okariz 
i Quim Pujol

Quim Pujol
Quim Pujol és escriptor, comissari i artista. 
Treballa en els límits entre l’escriptura, les 
arts en viu i l’art contemporani. Les seves 
últimes aportacions en aquest sentit són 
Trance colectivo (2014), ASMR del futuro 
(2015), BDSMmm (2016) i Fregoli (2017). Ha 
coeditat, juntament amb Ixiar Rozas, el volum 
sobre teoria afectiva Ejercicios de ocupación 
(Polígrafa, 2015) i va ser comissari de la 
Secció Irregular del Mercat de les Flors entre 
el 2011 i el 2015. També ha impartit classes 
dins el Programa d’Estudis Independents del 
MACBA.

S’exploraran les tensions entre àrees de coneixement diverses i 
la possibilitat d’aplicar tècniques d’una disciplina determinada a 
d’altres àmbits. En especial, es discutirà sobre maneres d’entendre 
el cos, els codis de representació, les particularitats del llenguatge 
oral, la capacitat performativa del llenguatge i l’especificitat de la 
performance com a mitjà.

Es treballarà a partir de materials encara no formalitzats, i també 
atenent a les propostes dels participants i els seus propis focus 
d’interès. El taller se centrarà en propostes pràctiques, a través 
d’exercicis físics bàsics que impliquin processos creatius. La partici-
pació al taller no requereix cap experiència disciplinar concreta.

Itziar Okariz 
Itziar Okariz treballa en els àmbits del vídeo, la 
fotografia, la instal·lació i la performance. Les 
seves accions desencadenen diversos dispo-
sitius de representació i comunicació i proven 
de transgredir-los utilitzant les seves mateixes 
convencions. Okariz desenvolupa un procés 
mimètic que se serveix de la descontextualit-
zació de significants, del canvi en l’ordenació 
lògica, de la inversió de rols entre qui observa 
i qui és observat i de la repetició.

4, 5 i 6  / 11, 12 i 13 de maig, de 10.30 a 13 h
Auditori Convent dels Àngels

Aquest espai de treball compartit proposa una reflexió sobre pràcti-
ques tan diverses com la veu, l’escriptura, el ioga i els seus punts de 
contacte respectius amb la performance. Itziar Okariz i Quim Pujol 
plantegen el taller com un diàleg entre artistes on cadascú pro-
posarà exercicis que posin de manifest tant les analogies com les 
diferències entre les seves aproximacions.
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