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“El neologismo "intra-acción" significa la constitu-
ción mutua de agencias enredadas. Es decir, en contraste 
con la “interacción" habitual, que asume que hay agen-
cias individuales separadas que preceden a su interac-
ción, la noción de intra-acción reconoce que las agen-
cias distintas no preceden, sino que emergen a través de 
su intra-acción. Es importante señalar que las agencias 
"distintas" sólo son distintas en un sentido relacional, 
no absoluto, es decir, las agencias sólo son distintas 
en relación con su entrelazamiento mutuo; no existen como 
elementos individuales.” 

(Barad, 2007: 33. Trad. Propia)



Los debates actuales en torno a la reconceptualización de la materia 
tienen como común denominador el despliegue de una renovada preocu-
pación por enfoques ontológicos que permitan superar la dotrina del an-
tropocentrismo. En Meeting the Universe Halfway: Quantum Physics and 
the Entanglement of Matter and Meaning (2007), lx filósofx y físicx queer 
Karen Barad revisa las implicaciones filosóficas de las teorías de la in-
determinación cuántica de Niels Bohr para proponer que la existencia 
de entidades o agentes que nos rodean no es preexsitente a su interac-
ción sino que resultan de ella. Barad propone así una perspectiva que no 
se detiene en la representación o la descripción de la realidad, sino que 
se concentra en las acciones y hechos, los fenómenos y las prácticas, los 
encuentros e intra-acciones que configuran nuestro entorno. El objeti-
vo es abrir una ética relacional con la que situarse y estar en el mundo 
basada en una corresponsabilidad material.

El objetivo del simposio, y basándose fundamentalmente en las 
investigaciones de Barad, es el de proponer un enfoque intra-seccional 
con el que poder activar, analizar y contextualizar en el campo del arte 
y del diseño consideraciones éticas, ontológicas y epistemológicas en el 
reto de imaginar y diseñar futuros posibles, probables y preferibles. Con 
esa misma intención, esta pequeña publicación reúne y entrelaza una 
serie de propuestas multidisciplinares, a modo de resúmenes y enun-
ciados, que resultan de la investigación en, desde y a través del diseño y 
el arte y que trabajan en la construcción de ensamblajes en la que todos 
los cuerpos importan.

*	 El simposio INTRA-ACCIÓN está organizado por el Grupo de Investigación en Esté-
tica y Teoría del Diseño y el Arte (GRETDA) de Eina y programado como una de las 
actividades del proyecto Réplicas de la Investigación Artística a la Crisis Histórica 
(RIACHi) de la Universitat Pompeu Fabra (UPF).

**	Los resúmenes incluidos en esta publicación pasaron por un sistema de evaluación 
por pares de doble ciego, garantizando con ello el anonimato de los autores y de los 
revisores que han compuesto el Comité Científico del Simposio.

INTRA-ACCIÓN. 
Un enfoque intra-seccional 

para el diseño de futuros 
posibles, probables y 

preferibles es un simposio 
internacional que reúne, 

aborda y analiza las 
diferentes agencias 

materiales y sociales que 
se están configurando hoy 

en las prácticas del diseño, 
el arte y la crítica bajo la 
perspectiva de los nuevos 

materialismos.
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CAP1 
Si la materia se ha considerado mayormente como un polo pasivo a ser 
determinado, modelado e informado, los nuevos materialismos, y parti-
cularmente el concepto de intra-acción, pretenden repensarlo en térmi-
nos de actividad y autodeterminación. ¿Qué consecuencias tiene dicho 
enfoque en el análisis y la investigación de la disolución del yo antropo-
centrado? ¿Que lenguajes y/o metodologías suscita una intra-relacio-
nalidad en la que se desdibujan sujeto y objeto, humano y no-humano? 
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Gerard Vilar hizo estudios de filosofía en Barcelona, en Frankfurt y en 
Constanza. Fue becario DAAD y Humboldt. Tuvo el primer puesto docente en 
el departamento de teoría y composición de la ETS de Arquitectura de Bar-
celona. Actualmente es Catedrático de Estética y Teoría de las Artes en el 
Departamento de Filosofía de la Universitat Autònoma de Barcelona del que 
ha sido director. También ha sido profesor invitado en universidades de 
Alemania, Estados Unidos, Reino Unido y México.

Entanglements - Entrelazamientos
Repensar la Estética

GERARD VILAR

El entrelazamiento (en inglés entangle-
ment) es un concepto fundamental de la fí-
sica cuántica. Se define como un fenómeno, 
sin equivalente clásico, en el que los esta-
dos cuánticos de dos o más objetos deben 
describirse haciendo referencia a los esta-
dos cuánticos de todos los objetos del sis-
tema, incluso si los objetos están muy se-
parados espacialmente. En el pensamiento 
contemporáneo este concepto está cada vez 
más presente. Ya en su libro de 1996 Meet-
ing the Universe Halway, Karen Barad con-
virtió este extraño concepto de la mecánica 
cuántica en el núcleo de su teoría del cono-
cimiento, de su concepto de intra-acción, de 
su teoría conocida como realismo agencial y 
de lo que llama fenómenos, que no son otra 
cosa que el entrelazamiento intra-activo de 
las «agencias de observación» y los «obje-
tos de observación». Estar entrelazado no 
es simplemente estar enredado con otro, 
como en la unión de entidades separadas, 
sino tener una existencia independiente 
y autónoma. La existencia no es cuestión 
individual. Los individuos no preexisten 
a sus interacciones; más bien, surgen in-
dividuos a través y como parte de su inte-
rrelación entrelazada. Este punto de vista, 
opuesto a la clásica concepción de las rela-
ciones entre objeto y sujeto en la filosofía 
moderna y contemporánea desde los tiem-
pos de Descartes, se ha hecho importante 
para repensar las prácticas como el diseño 
y el arte. En su libro de 2023 The Entangle-
ment, el filósofo norteamericano Alva Noë 
ha convertido este concepto en la clave de 
su revisión de cómo debemos entender la 
estética y las prácticas estéticas. Noë con-
sidera que no hay arte sin diseño ni diseño 
sin arte, que están entrelazados y que son 
parte fundamental de lo que nos permite 
ser lo que somos.



1110 INTRA-ACCIÓNINTRA-ACCIÓN SIMPOSI0SIMPOSIO

María García Ruiz es investigadora, artista visual y profesora. Su trabajo 
cuestiona la producción física e imaginaria de territorio y se formaliza a 
través de curaduría, escritura y proyectos artísticos a largo plazo.

Graduada en Arquitectura en la Escuela Técnica Superior de Arqui-
tectura de Granada. Máster Universitario de Investigación en Arte y Di-
seño en la Universitat Autònoma de Barcelona y Eina. Actualmente trabaja 
en su doctorado con un proyecto de investigación basado en prácticas 
artísticas, titulado Arquitecturas de los cuerpos en movimiento en el 
Departamento de Filosofía en la Universitat Autònoma de Barcelona.

Autora del libro artístico Muros de viento, sarcófagos cristalinos 
(Editorial Concreta, 2024). Artista residente en Hangar (2022-2024). 
Mención honorífica en la Biennal d’Art Diputació de Tarragona (2021). 
Premiada en la 16ª edición de la International Photography Biennial Fo-
tonoviembre, Tenerife (2021). Beca a la investigación artística Funda-
ción Banco Sabadell – Hangar (2020).

Curadora, junto a Moisés Puente, de la exposición La ciudad en 
disputa (La Virreina Centre de la Imatge, Barcelona, 2023). También fue 
parte del equipo curatorial de la Bergen Assembly 2019 dirigido por Iris 
Dressler y Hans D Christ. Junto a Pedro G. Romero ha comisariado las 
exposiciones Una forma de ser (Kunstverein, Stuttgart, 2020) y Máquinas 
de vivir (CentroCentro, Madrid, 2017 y La Virreina Centre de la Imatge, 
2018), y es coautora del libro epónimo (Puente Editores, 2020).

Camino a Tsukuba 
(paisajes autoinmunes) 

El monte Tsukuba es una de las montañas más populares en Japón 
debido a que sus dos cumbres representan para el sintoísmo la divini-
dad femenina (Izanami) y la masculina (Izanagi) que, juntas, crean el 
mundo. Ese lejano paisaje forma, en cierta manera, parte de mi cuerpo 
gracias a un fármaco inmunosupresor cuya base es la bacteria Strep-
tomyces tsukubaensis, encontrada a principios de los años 80 en los al-
rededores del monte Tsukuba. El fármaco –Tacrolimus– es utilizado 
usualmente en el trasplante de órganos para reducir la actividad del 
sistema inmunitario y así disminuir el riesgo de rechazo por parte del 
cuerpo receptor, aunque también, como es mi caso, para tratar enfer-
medades autoinmunes. La enfermedad autoinmune es aquella en la 
que, tal y como se conoce comúnmente, el cuerpo «se ataca a sí mis-
mo». Toma por tanto una metáfora bélica para explicar la integridad 
del cuerpo biológico y su disfunción. Pero en esa explicación aparente-
mente neutra ocurre un contrasentido: el fenómeno autoinmune desa-
fía, como apunta Ed Cohen, el modelo inmunológico básico, es decir, la 
discriminación por parte de un organismo entre lo propio y lo ajeno. Es 
por tanto un lugar privilegiado para pensar las paradojas que recorren 
los modelos y relatos que la ciencia genera alrededor de un inabarcable 
como es el cuerpo. Algo parecido ocurre con los mitos y otro inabarca-
ble: el paisaje. Si tomamos como ejemplo la mitología japonesa del gé-
nesis, vemos que el misterio de la creación del mundo está fuertemente 
ligado a la materialidad del paisaje. Surge, al igual que la bacteria Strep-
tomyces, de un puñado de tierra húmeda.

Esta investigación explora la cadena de vínculos que, mediada 
por una bacteria, pone en contacto el monte Tsukuba y la condición au-
toinmune. Se trata de adoptar, siguiendo a la antropóloga Anna Tsing, 
nuevas formas de contar historias que tengan en cuenta la complejidad 
de acción de todos los seres –humanos y no-humanos–, historias que 
son a la vez «reales y fabulosas». Camino a Tsukuba es un camino hacia 
la ausencia, la muerte, pero también y al mismo tiempo hacia la ausen-
cia de un Yo antropocentrado que se disuelve, ayudado por la vulnerabi-
lidad de los cuerpos, en el paisaje. 

MARÍA GARCÍA RUIZ MARÍA GARCÍA RUIZ
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Anna Bosch Miralpeix nació el 18 de agosto de 1982 en Sant Esteve de 
Palautordera. De 2002 a 2006 estudió Fotografía en el IEFC (Institut  
d’Estudis Fotogràfics de Catalunya). En 2009, con el apoyo de una beca  
del Departament de Cultura de la Generalitat de Catalunya, continuó sus 
estudios en el IPC (International Center o Photography) en Nueva York.  
En 2023, tras completar su grado de Arte en la UOC (Universitat Oberta  
de Catalunya), se inscribió en el Máster Universitario de Investigación  
en Arte y Diseño en Eina, Barcelona.

Es miembro fundador de Ruido Photo (2004), Ruido School (2008) y 
CFD Barcelona/FUGA (2012), donde sus papeles, hasta 2018, incluyeron 
dirección, enseñanza y curaduría de exposiciones y proyectos. En 2016 
fue galardonada con el premio Fotopress por su proyecto Bubble Beirut, 
que expuso en 2017 en CaixaForum Barcelona y Madrid; también participó 
en la Nuit de l’Anne de Les Rencontres Portfolio Review en Nueva York. 
Sus fotografías han sido publicadas en multitud de medios, como el New 
York Times, 6 Mios Magazine, el País Semanal y Ara Diumenge, y su primer 
libro, Bubble Beirut, se publicó en 2017. En 2022 participó en Underline 
Program con una instalación en Beirut y en 2022 hizo una residencia en 
Faberllull Andorra. The Waiting Place, un libro de la escritora Dina Na-
yeri e ilustrado con fotografías de Anna se publicó en 2022, y el mismo 
año fue galardonada con el Boston Globe-Horn Book of Honour.

La huella del deseo

El uso del vídeo como método de trabajo; el corte y el montaje como 
parte de un proceso de elaboración de ensayos visuales, me acompaña a 
la hora de investigar mi cuerpo en transformación. Durante las sema-
nas que dura un tratamiento de fecundación in vitro, los pasos, cam-
bios y hechos que destaco de este proceso o genealogía se formalizan de 
diferentes maneras a modo de cápsulas vinculadas a diferentes ideas o 
conteptos teóricos. Investigando mi cuerpo en constante movimiento y 
en relación con  otros cuerpos, la intención es desarrollar una anatomía 
de trabajo que me dé pie a enforcarme en este estado de mutación per-
manente poniendo atención en estos pequeños cambios, darles valor y 
apreciar así su poder de transformación.

Mi propuesta sugiere la proyección de una de las cápsulas de mi 
trabajo final de máster en la que investigo los cambios que se producen 
en mi cuerpo, concretamente durante el proceso de estimulación ovári-
ca. Una, dos y hasta cuatro agujas cada noche atraviesan la superficie 
de mi piel y vacío la jeringuilla de su contenido líquido dentro de mí. 
Una solución que desconozco y una gesto que me deja de ser extraño. 
Esta transformación aparentemente poco visible acompaña a una ac-
ción de mutación más apreciable como es cortarme unos pocos centí-
metros del pelo cada día mientras dura el proceso. El pelo es un atribu-
to físico reconocible que modifica nuestra imagen persona y es, en este 
caso, el cuerpo perceptible del desplazamiento por el lugar donde pasan 
mis deseos y mis células.

El marco teórico que acompaña esta transformación por el lugar 
desde donde inevitablemente mi cuerpo se sitúa en relación a esta in-
vestigación es apoyado por el concepto de conocimiento situado Donna 
Haraway (1991). Un conocimiento entendido como un posicionamiento 
corporal desde donde se sitúa el sujeto y que permite hacer conexiones 
de mútiples miradas que buscan narrativas para generar nuevos dis-
cursos de conocimiento. La narrativa que desde mi experiencia trato 
de exponer busca maneras alternativas de entender el deseo maternal 
y, comoHaraway en su búsqueda de una epistemología que trate de bus-
car la diferencia, el marco que ella esboza «está fijado por el alcance e 
importancia de los ajustes en las relaciones sociales, a nivel mundial, 
con la ciencia y la tecnología» (Haraway, 1991:57). La reproducción hu-
mana asistida no ha cambiado solo la manera de entender la concep-
ción humana sino que abre y permite pensar otros imaginarios de ma-
ternidades más inclusivas que reconozcan la diversidad de parentesco 
y afinidades en un mundo tecnológico. La vida posthumana que defien-
de Rosi Braidotti (2013) es un espacio compartido en el que el sujeto 
«no controla ni posee, sino que simplemente ocupa, atraviesa, siempre 
en comunidad, en crupo, en red» (Braidotti, 2019: 191). Esta red incluye 
relaciones humanas y no humanas como los animales y vegetales, pero 
también con máquinas y circuitos tenológicos. Este igualitarismo que 
Brandoti denomina zoe-centrado parte del concepto de zoe como una 
idea mucho más amplia de la vida, como una fuerza dinámica capaz de 
autoorganización (Braidotti, 2013).
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Ariadna Parreu Alberich vive en Torredembarra. Graduada en Bellas Artes y 
con un máster en Producción Artística e Investigación de la Universitat de 
Barcelona, es estudiante de doctorado en Arte y Diseño en Eina.

Ha sido seleccionada en varias convocatorias como BcnProducció 
(proyecto de creación interdisciplinario y medio digital, 2021, y 
Dislocated Project, 2016), BIAM (2012, 2016, 2020), INJUVE (artes 
visuales, 2008, 2010 y 2011), Premio Miquel Casablancas (2017), Biennal 
Guasch Coranty de Valls (2011, 2017). Galardonada con la beca de 
investigación e innovación en artes visuales del Departamento de Cultura 
de la Generalitat de Catalunya (2020). Residente de HANGAR (2012-2014) y 
de Fabra i Coats (SAC, 2014), Barcelona.

Cocuradora de la exposición inaugural Amorf Etern en el nuevo 
edificio de la escuela Massana en Barcelona (2017).

Artista asistente en Llim, de Lara Fluxà en la 59ª Biennale de 
Venecia, en el Pabellón Catalán (2022), y también para Latifa Echakchk y 
Christodoulos Panayiotou en la exposición de ArtAids You are not alone en 
la Fundación Miró (2011).

Miembro del jurado de diferentes concursos en La Escocesa (2017, 
2023), la Sala d’Art Jove (2019) y el Premi Ciutat de Barcelona, 
Arquitectura y diseño (2019, 2021, 2022) y también los ADI Cultura Awards.

Ha dado conferencias como Órganos y bifurcations en el FHDIII 
Symposium; The role of design into the indentitary constructions (2020), 
El hilo mágico, en Enjoia’t (2018) y también en el área de nuevos 
materiales y diseño especulativo dentro del máster en Nuevos Materiales de 
BAU (2022/2023). Da clases de Historia del Arte y Teoría del Diseño en la 
escuela Massana.

Bulto Abierto

ARIADNA PARREU

La hipótesis que propongo es una relectura 
del mito de Eros y Psique en el primero de 
los dos momentos que hacen virar el argu-
mento, ya que ambos aluden directamente 
al contacto: el momento de la luz de la lám-
para y el del beso. Especulo sobre el deseo 
de Psique, en el momento de la luz -ambi-
valente entre el iluminar y el quemar-, en el 
que ella pretende e intuye verse a sí misma 
y no a Eros. Este es el primer paso del re-
lato que plantea el otro a partir del punto 
donde sitúa lo extraño y no lo ajeno.

Me interesa el mito como ese corte si-
tuado según un deseo, y entre esa dicotomía 
clásica de la condición interpretada de am-
bos personajes, inclusive las dos de Psique, 
alma y asma, tomado aire, para incorporar 
en el imaginario otro estado de la materia, 
otra presentación de esta, pero no otra cosa. 

Esta reinterpretación del mito for-
ma parte de la práctica actual que acom-
paña mi investigación, que parte del tacto 
para comprender el cuerpo. Para ello, visité 
el Laboratorio Subterráneo de Cafranc y 
me interesé por la búsqueda de neutrinos, 
la antimateria, es decir, ese «otro». Tam-
bién por una localización en lo oscuro, den-
tro de la montaña. El origen de la materia 
se debe a una asimetría mínima del encuen-
tro de la materia y la antimateria, dejando a 
esa ínfima parte de la materia como cuerpo 
solitario, sin ser tocado, siendo así el todo. 

No cierro qué es lo que queda, si Eros 
o Psique, ya que podrían reinterpretarse 
ambos personajes, quedando el resto de ese 
contacto.

Propongo, por tanto, un aparente 
caso práctico -pero se trata de física teó-
rica, nada práctica-, para reconstruir los 
límites de los cuerpos desde el contacto -o 
la imposibilidad de este- pero, sobre todo, 
como algo que es el resultado de haber esta-
do, o estando, en contacto, un encuentro que 
se aborda desde el corte agencial, o agencial 
cut, que propone la autora Karen Barad para 
el acontecimiento de la intra-acción.
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Yvon Bonenfant es doctor, performer, artista y creador e investigador. Su 
trabajo explora el poder sensual de voces y cuerpos inusuales. Desde 2010, 
su trabajo se ha concentrado en desenterrar y desarrollar cómo invitar a 
los participantes a explorar la virtuosa gloria de su propia diferencia 
vocal, y a celebrarla. Por extensión, está interesado en artes y perfor-
mances táctiles, visualidades y entornos que celebran la expresión artís-
tica de cuerpos no normativos. Sus trabajos y colaboraciones se han mos-
trado en 10 países durante 30 años, y ha sido muy publicado. Es el jefe del 
Department of Theatre en la University College Cork, Irlanda; director del 
Future Humanities Institute en la University College Cork, Irlanda, y co-
director de la Thematic Line Arts, Culture and Creativity of the European 
University of Cities in Post-Industrial Transition (UNIC).* 

*El trabajo ha sido financiado por Arts Council (Irlanda); Arts Council England; Wellcome Trust Small and Lar-
ge Arts Awards; Irish Research Council; Arts and Humanities Research Council of the UK; British Academy; y 
Tract and Touch, de Youth Music; Postcode Community Trust; y cofinanciación de Stockholm City, Stockholm 
County and Swedish Arts Council. Residencias de producción: The Place (Londres); Experimental Media and 
Performing Arts Centre (EMPAC) (Troy, NY, USA); Creation Centre, The Point (Eastleigh, UK); Mile Zero 
Dance (Edmonton, Canada); ENSAD Limoges-Aubusson (France); Weld (Estocolmo, Suecia). Mediums: Gira de 
espectáculos teatrales (Uluzuzulalia, Beacons); teatro itinerante de la voz (Resonant Tails, Loop Love); traba-
jo para el espacio público (Curious Replicas, The Voice Trunk, We Wink We Wink our Voices Blink, The Opposite 
of Trauma); instalación interactiva (Curious Replicas, Resonant Tails, We Wink We Wink our Voices Blink, The 
Voice Trunk); videoarte vocal (Intimacies); pintura vocal (B(earth)); aplicación para iPad (Voice Bubbles); gra-
baciones de sonido (Masz, Soie soyeuse); performance (Soie soyeuse, Beacons, The Opposite of Trauma); voz/
danza-movimiento (Wig Show; The Opposite of Trauma; Intimacies). En mi juventud trabajé regularmente en 
el ámbito de la coreografía.

Looping Love in the Opposites of Trauma: 
Voicing Queer Materials Now 

YVON BONENFANT

Como deja claro Thomaidis (2015), la voz humana es un fenómeno de 
intra-acción que tiene lugar no en el cuerpo del hablante ni en la mente 
receptora del oyente sino en un punto intermedio: es altamente relacio-
nal, dependiente, contingente y subjetiva, incluso cuando pensamos que 
la «oímos» claramente. En realidad oímos capas de fantasía, versiones 
de realidad y un diálogo de subjetividades lleno de posibles significados 
multifacéticos y contingentes (Bonenfant 2010, 2018, 2024) cuando es-
cuchamos voces en intercambio. De hecho, Thomadis llama a la voz un 
intermedio; invirtiendo lo intermedio de la voz con el estatus de cosa, 
como un sustantivo material. Así pues, la voz como un intermedio es 
también (un) material. La cualidades vibracionales, transportaciona-
les y aún así profundamente encarnadas del sonido vocal (irradiando 
desde el exterior desde un hablante y un oyente a la vez que activando 
el mundo material con un impulso vibratorio humano y animal) pueden 
percibirse como un tipo único y animal de materialidad tímbrica (Eids-
heim, 2015). Como tal, la voz puede coesculpirse dentro de membranas, 
ensamblajes, reflejos e incluso fisuras, en contextos artísticos y a la vez 
nunca ser capturada; es siempre gloriosamente excesiva. 

En este contexto, exploro la materialidad de la voz y sus sensibi-
lidades radiantes y vibracionales, y afirmo y problematizo sus cualida-
des hipersubjetivas, relacionales y activistas en dos recientes proyectos 
de investigación colaborativos y participativos: Loop Love (2023- ) (en 
colaboración con el escultor Alex Pentek y el artista sonoro Jeff Wee-
ter) y Toward a Queer Opposite of Trauma (2024- ). En ambos casos, vo-
calidades marginadas (las voces de personas con dificultades medias y 
bajas para el aprendizaje y las de personas que se sitúan en un espectro 
de new quernesses) se transforman en materialidades activas que bus-
can transformar sistemas de valores tanto del hablante como del oyen-
te, mientras ambos generan inmersiones en experiencias del paso del 
tiempo transformadas vocalmente. Los proyectos buscan transformar 
nociones recibidas sobre estética vocal modificando el mundo sensorial 
de los participantes, desestabilizando y celebrando las cualidades no 
normativas de los cuerpos del hablante y el oyente a la vez que proveen 
de una plataforma en la que explorar su sofisticación artística. Una eva-
luación de los retos afrontados hasta ahora en estos proyectos, y una 
exploración de su potencial para lograr sus objetivos activistas. Las im-
plicaciones para proyectos futuros están descritas.
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CAP2 
Si vivimos, nos entendemos, enredamos y diseñamos el mundo en su 
dinámica intra-activa, entonces todos los cuerpos importan. ¿Qué for-
mas matéricas, de distinción, manipulación y similares, se encuentran 
y/o resultan de un materialismo ecológico capaz de reconfigurar la di-
námica de los cuerpos (humanos, ambientales o de otra clase)?
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Eva Bru-Domínguez es profesora titular en la University College Dublin 
(Irlanda). Su investigación se centra en el estudio de la materialidad en 
las artes visuales y escénicas catalanas contemporáneas, y ha publicado 
varios artículos sobre cine, danza, performance e instalación. Atenta a la 
dimensión histórica y cultural de la materia tanto viva como no viva, Eva 
investiga la dislocación de los cuerpos y los objetos inanimados y cómo 
estos interactúan en entornos naturales, urbanos y visuales.

Tejidos históricos: El Paso del Ebro 
(2013-15) de Teresa Lanceta

EVA BRU-DOMÍNGUEZ

Mi análisis de la obra El Paso del Ebro, de Teresa Lanceta, se basa prin-
cipalmente en el concepto de la intra-acción, que la autora Karen Barad 
desarrolla en su libro Meeting the Universe Halfway (2007). El pensa-
miento de Barad se adhiere al nuevo materialismo, una corriente filo-
sófica que se centra en el estudio de la materia orgánica, viva, muerta 
o inanimada. Barad, que afirma que «la materia siente, conversa, sufre, 
desea, anhela y recuerda», utiliza el término intra-acción para explicar 
las fuerzas constitutivas que se generan cuando dos cuerpos u objetos 
entran en contacto. A diferencia de la interacción, donde las entidades 
o artefactos involucrados existen a priori y mantienen un cierto nivel 
de independencia, la intra-acción describe cómo los cuerpos u objetos 
se generan de forma co-constitutiva. Es decir, la intra-acción se entien-
de como eso que surge a través de relaciones o prácticas. Barad, en este 
sentido, insiste en el reconocimiento de esta correspondencia como 
parte intrínseca del pensamiento crítico, un enfoque que está fundado 
en la noción de la performatividad formulada por Judith Butler. 

El Paso del Ebro sigue los viajes semanales que hace Lanceta en-
tre Alicante y Barcelona y reflexiona sobre las experiencias de los sol-
dados que lucharon en la batalla del Ebro en1938. La instalación está 
compuesta por cinco tapices que representan los cinco meses que duró 
la batalla; dos series de 115 fotografías cada una (por los 115 días de 
combate) que la artista hace desde el tren en cada viaje de ida y vuelta; 
algunos vídeos de los lugares donde se luchó; y entradas del diario que 
hace la artista a medida que el tren se acerca o aleja del río. En esta 
ponencia me centro principalmente en el estudio de los tapices, enten-
didos como parte de un conjunto o instalación, aunque soy conciente de 
que corro el riesgo de alterar la fuerza co-constitutiva que emerge de 
su intra-actuación con los demás componentes de la obra. Sin embargo, 
aplicado a la acción de tejer y a sus objetos resultantes, el concepto 
de Bard me permite desarrollar la dimensión histórica, cultural, polí-
tica y afectiva de esta obra. A través de la intra-acción, mi objetivo es 
entender el legado histórico, las prácticas culturales y las estructuras 
políticas que se activan a través de la acción de tejer, y juntas generan 
—o constituyen— una materia donde su memoria queda fijada.
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Lucía Scarselletta es una artsita argentina afincada en Londres. Explo-
ra narrativas del mundo textil. Estudió Diseño de Moda en la Universidad 
de Buenos Aires (UBA), Diseño de Vestuario y Caracterización en el Centro 
Cultural General San Martín (CCGSM) y en el Instituto del Arte Colón, en 
Argentina. Aprendió tapicería en el Morley College en Londres; backstrap, 
card loom y nahua gayze en la Escuela Textil Ad Llallín Mapuche, Chile. Ha 
hecho seminarios en el Centro Redes, que está asociado con CONICET (Con-
sejo Nacional de Investigaciones Científicas y Técnicas) y el Institute 
for Postnatural Studies, España. Ha completado residencias en R.A.R.O., 
Barcelona and Uberbau House, São Paulo.

Empezó a desarrollar su práctica artística  tras trabajar una dé-
cada en la industria audiovisual. Actualmente es residente en Fabra i 
Coats, donde produce Mapa de un relato (A storytale map) una serie de 
trabajos artísticos y una novela, desarrollada a partir de una amplia 
investigación sobre la técnica del trenzado gaucho.

luciasca.com/cv

Trenzado gaucho, resiliencia, 
sustentabilidad y cosmovisión

LUCÍA SCARSELLETTA

El trenzado gaucho, abordado como una textualidad tangible, un len-
guaje manual, es un ensamble multiagencial que alberga el pensamien-
to colectivo de un pueblo y las características de su territorio. De la 
misma manera en la que se comporta la lengua que fue impuesta en lo 
que hoy es América Latina, conteniendo arabismos e indigenismos, lo 
hace el trenzado gaucho entrelazando la cultura nativa con la hispáni-
ca y africana.

El proyecto colonial produjo un tejido relacional entre los pue-
blos nativos, los colonizadores y los esclavos traídos por ellos. Impuso 
su cartografía mediante la usurpación de tierras ancestrales e intro-
dujo al ganado vacuno y equino a partir del siglo XVI, estableciendo 
cambios sustanciales para las comunidades preexistentes. El cuero 
crudo pintado y bordado ya era utilizado en la región. Con la llegada de 
los conquistadores y la influencia andaluza, y luego con la inmigración 
provocada por la caída del Imperio otomano, fue que el trenzado gaucho 
llegó a desarrollarse tal como lo conocemos hoy.  

Hecho por y para el hombre gaucho y su caballo, lo cual es muy 
poco usual en el mundo textil, este tipo de tejeduría del cuero ha sido 
agenciado de diferentes formas durante la construcción identitaria la-
tinoamericana. En sus comienzos fue una práctica asociada a una ima-
gen marginal del gaucho, hasta ser tomada por el nacionalismo sudame-
ricano a finales del siglo XIX. Desde ese momento, parte del imaginario 
tradicional fue compuesto por las artesanías criollas, que configuraron 
la identidad regional. Este proceso es intrínseco al entramado de polí-
ticas desarrollistas y extractivitas que condujeron a un territorio en 
emergencia. 

Hoy el uso del cuero está en cuestión bajo la ética de la «susten-
tabilidad», pero todo el material ya industrializado, circulando en el 
mercado de consumo acelerado, termina en basurales a cielo abierto en 
países que muchas veces son los mismos productores de la materia pri-
ma. ¿Cómo se le devuelve al cuero postindustrial su carácter simbólico? 
¿Cuál es el rol del arte en pos de aportar una nueva ética matérica? ¿De 
qué manera los textiles pueden contribuir en plasmar el enredo histó-
rico postcolonial, mediante narrativas que trascienden los bordes car-
tográficos y empaticen con la diversidad cultural y el medio ambiente? 

El objetivo es indagar en el trenzado gaucho y su condición ma-
terial como un territorio resiliente, generador de nuevas cosmovisio-
nes, contenedor de lenguajes manuales que han sido oprimidos a lo largo 
de la historia y de relatos que, «internacionales, transhistoriales y trans-
culturales, están allí, como la vida». (R. Barthes).  

El proyecto cuenta con el apoyo y la colaboración del Museo Pam-
peano de Chascomús y el Museo Las Lilas de Areco, Argentina.
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El trabajo de Silvia Zayas se sitúa en los límites de las artes performa-
tivas, vídeo y coreografía, deformando los límites del lenguaje, abriendo 
espacios para la suspensión del significado.

Investiga la creación de dispositivos caseros, rudimentarios y 
low-tech para filmar en vivo. Está interesada en los fenómenos extraor-
dinarios y casi invisibles, esos que pueden percibirse manteniendo for-
mas encarnadas de atención. Se acerca al filmmaking como a una coartada 
(política), su estilo para filmar busca provocar mantener experiencias 
colectivas donde pueda involucrarse y pasar tiempo «con» otros. Por 
ejemplo, ruido ê es un proyecto que la ha ocupado durante los últimos 
años, en el que con la asociación para la conservación de tiburones y 
rayas, Catsharks, colabora con el biólogo marono Claudio Barriía, el 
bioacústico Michel André y Susana Jiménez Carmona, Clara Piazuelo, Mar 
Medina, Cris Blanco, entre otros artistas.

Su trabajo cuestiona formas filmar «desde lejos». De ahí que se 
aleje de la típica relación «mano-ojo» e intenta legítimas las posibi-
lidades sensitivas de un corpus amateur, vulnerable, enfermo, gamberro, 
escondido, punk e incluso serie Z. Ha trabajado con artistas grupos como 
Nilo Gallego, Chus Domínguez, Rebecca Collins, María Jerez, Esperanza 
Collado, la Societat Doctor Alonso… Pertenece al colectivo de Dorothy 
Michael, lugar de producción e investigación de artes performativas. Re-
cientemente ha completado su tesis doctoral Counterdispositives between 
cinema and the performing arts: ghosts, diffractions, holes and other 
creatures (2023), Facultad de Bellas Artes, Cuenca (UCLM).

silviazayas.wordpress.com

RETURN-REVUELTA

SILVIA ZAYAS

Re/turn propone un juego de palabras entre 
return (volver) y re-turn (girar otra vez). Si 
traducimos ‘turn’ al español como ‘vuelta’, 
funcionaría polisémicamente. Si seguimos 
aplicando el prefijo y jugando más allá, apa-
recería un nuevo sentido respecto al inglés: 
la palabra revuelta. Cuando Barad habla de 
volver atrás o retornar (re-turn) propone 
volver a darle vueltas a alguna cuestión (a 
riesgo de revolverse una misma también), 
prestando atención a detalles finos y es-
cuchando los nuevos conocimientos que 
emergen de este proceso reiterativo. 

Entonces, los modos de investiga-
ción y producción artística no tratarían 
tanto de «innovar», sino de releer una y 
otra vez, revolviendo categorías y lenguajes 
de manera situada y responsable. Volver a 
leer y “dar la turra”, como diríamos popu-
larmente, por insistencia... y tiempo.

Entre la ficción y la exploración 
científica, ruido ê (2021-2023) ha sido un 
proyecto de investigación-producción ar-
tística que funcionó colectivamente. Ha 
estado en relación con rayas eléctricas (es-
pecie Torpedo torpedo), una especie de fondo 
paradójicamente resiliente y abundante en 
áreas submarinas urbanas del Mediterrá-
neo catalán. A estas, bastante invisibiliza-
das por su escaso interés gastronómico y 
pesquero, popularmente las llaman tembla-
deras, porque «te harán temblar» si te dan 
una descarga. ruido ê abordaba de manera 
especulativa el impacto del ruido en los 
cuerpos y la ampliación de umbrales per-
ceptivos. Ha escuchado (releído) de manera 
radicalmente situada proyectos científicos 
que suceden simultáneamente en el terri-
torio, mientras se implicaba también en el 
mapeo y observación compartida.

Como experimento operaba con me-
todologías difractivas y performaba artísti-
camente entre los entresijos de la realidad, 
mucho más que en espacios convencionales 
de exhibición. La revuelta en las maneras 
de hacer, propuso un desplazamiento de los 
focos habituales de visibilidad del arte. Re-
volver y revolverse (con una misma dentro) 
abraza la incertidumbre como potencia, 

se salta desobedientemente las lógicas de 
trabajos producidos velozmente, donde los 
artistas «aterrizan» para extraer saberes 
sin implicación y, donde frecuentemente se 
omiten las herencias para privilegiar «no-
vedad» o «autoría». Aquí la insistencia, la 
lentitud y el volver atrás para releer lo que 
ya «hay» «cerca de» otres, es un modelo 
ético. También promueve colisiones (arte y 
ciencia) y diferentes revolturas emocionales 
que provocan otras formas de entenderse.

La propuesta formal para el simposo 
consiste en un constante retornar de voz, 
texto e imágenes, como proceso de difrac-
ción espacial y temporal. Más que ofrecer 
datos de los qués, se recogen algunos cómos 
reapropiables para hacer colectivamente y 
se incluirán parte de los hallazgos y prác-
ticas prelingüísticas de la investigación fíl-
mica y coreográfica. Así, la película ruido ê 
(the film), que nos acompaña e interrumpe, 
se expone como una coartada para el tejido 
de relaciones de trabajo con científicos, bu-
ceadores y otres artistas en torno a cues-
tiones de percepción, legibilidad, vulnera-
bilidad y resistencia.

Karin Murris & Vivienne Bozalek 
consideran que «lo que algunos lectores 
podrían considerar como una repetición 
en el texto, es de hecho una metodología 
difractiva deliberada de retorno, (…) sedi-
mentando de esta manera las ideas como 
una práctica de creación de mundos». Una 
metodología difractiva vuelve lento y es in-
capaz de obviar las condiciones materiales 
donde las acciones, el montaje, la voz y la 
escritura (en el caso que nos ocupa ahora) 
tienen lugar. 

Me siento cerca de las palabras de 
Trinh T. Mihn-ha: «No se trata tanto de 
hacer films políticos, sino de hacer films 
políticamente».
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Bienvenida09:00 — 09:15

Introducción  

Camino a Tsukuba 
(paisajes autoinmunes)

La huella del deseo

Bulto Abierto

Looping Love in the Opposites 
of Trauma: Voicing Queer 
Materials Now

(re)lanolizar: restituir la cera 
animal en la lana de oveja

Trenzado gaucho, resiliencia, 
sustentabilidad y cosmovisión

Manifiesto de simbiosis de las 
prácticas del arte y el diseño 
en el siglo XXI.

Materialidades para liberar 
la atención. De las artes al 
diseño de interacción

Interdisiciplinariedad de  
la escenografia. El proyecto 
Òh!pera como modelo  
de diseño colectivo desde  
el desconocimiento del entorno

Sobre la percepción de los 
espacios híbridos del dibujo

Tejidos históricos: El Paso 
del Ebro (2013-15) de Teresa 
Lanceta

RETURN-REVUELTA

PAUSA

PAUSA

COMIDA

09:15 — 09:30

09:30 — 10:45

10:50 — 11:30*

11:45 — 12:15

12:15 — 12:45

12:45 — 13:15

14:00 — 14:30

15:00 — 15:30

16:15 — 16:45

16:45 — 17:15

17:15 — 17:45

17:45 — 18:15

14:30 — 15:00

15:30 — 16:00

11:30 — 11:45

16:00 — 16:15

13:15 — 14:00

Tània Costa
Directora Académica de Eina

Lara García Díaz 
Coordinadora de Investigación de Eina 

María García Ruiz, Eina

Anna Bosch Miralpeix, Eina

Ariadna Parreu Alberich, Eina

Yvon Bonenfant
University College Cork, 
Future Humanities Institute

Pilar Cortada
Eina Obra

Lucía Scarselletta
Artista, Argentina - Reino Unido

Fernando Palma Fanjul y Mònica Alonso
Eina

Audrey Lingstuyl
Universidad Politécnica de Valencia

Anna Alcubierre, Eina

Claudio Molina, Eina

Eva Bru-Domínguez
University College Dublin, Irlanda

Silvia Zayas
Universidad de Castilla la Mancha

Entanglements-Entrelazamientos
Repensar la Estética

Gerard Vilar
Universitat Autònoma de Barcelona

Todas las actividades se llevarán a cabo en la Sala de actos de Eina Bosc (B0) 
menos las marcadas con un * que se situan en el vestíbulo del edificio (A04)

19 de octubre

Bienvenida09:30 — 09:45

La ciudad material y la 
performatividad de la exposición

[re]imaginar el patrimonio desde 
el mattering intra-disciplinar

Clay PCB ArduinA: making un 
microcontrolador de hardware 
feminista con arcilla natural y 
materiales de minería urbana

PAUSA

09:45 — 10:30

10:30 — 11:00

11:00 — 11:30

11:45 — 13:45

11:30 — 11:45

Jo Milne, Eina

José E. Rubilar-Medina
Universidad de Concepción, Chile 

Xavier Acarín
Visual Cultures, Goldsmiths, 
University of London 

Patrícia J. Reis y Stefanie Wuschitz
University of Applied Arts Vienna, 
Academy of Fine Arts Vienna

INTRA-ACCIÓN EINA BOSC

Apoyar el surgimiento del 
pluriverso a través de prácticas 
creativas situadas

Pablo Calderón Salazar
IE Universidad, Segovia/Madrid
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CAP3 
Humanos y no-humanos, tecnologías pasadas y presentes, se entrela-
zan en la vida de los artefactos diseñados. Los objetos de diseño y arte, 
entidades híbridas, expresan significados; pero no pueden separarse de 
los materiales y tecnologías que los fabrican y hacen funcionar como 
tal. ¿Cómo puede un enfoque intra-seccional informar la búsqueda de 
nuevas nociones para pensar lo que percibimos, imaginamos y diseña-
mos en un aquí y ahora situado y comprometido?
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Fernando Palma Fanjul nació y fue criado en la ciudad de Concepción, 
en el sur de Chile. Diseñador industrial de la Universidad del Bío-Bío 
con amplia experiencia profesional, desde su titulación el año 2000, en 
diseño de espacios expositivos y comerciales, como también en diseño, 
desarrollo y producción de productos y mobiliario.

Es docente en asignaturas proyectuales en los primeros y últimos 
años en la carrera de diseño industrial en la universidad del Bio Bio 
desde el año 2012 y académico de planta desde el año 2019.

Actualmente, se encuentra realizando el itinerario para doctorarse 
en filosofía en estéticas contemporáneas por la Universitat Autònoma de 
Barcelona.

Máster en diseño de vehículos de transporte por Elisava de la uni-
versidad Pompeu Fabra el año 2004 y Máster Universitario de Investiga-
ción en Arte y Diseño de Eina de la Universitat Autònoma de Barcelona el 
año 2024.

Sus líneas principales de investigación y experimentación desde 
las miradas del diseño, el arte y la filosofía, son el enfoque de dise-
ño para las transiciones hacia sociedades más sostenibles, la pedagogía 
del diseño emancipado y emancipatorio, performatividad en la práctica y 
formación del diseño y las nuevas tecnologías para el diseño.

Mònica Alonso es artista e investigadora de prácticas estéticas multi-
disciplinarias relacionadas con el medioambiente, nacida en Barcelona. 
En mayo de 2024, participó en la exposición colectiva (PR)ESENCIA en la 
Galería Àngels de Barcelona con la instalación "Mutatis Mutandis", una 
propuesta estética que apela a la percepción matérica de la realidad de 
la crisis medioambiental en la que estamos todxs inmersxs. La vida urba-
na del siglo XXI nos aleja de una experiencia compartida con la natu-
raleza y dificulta entender las interdependencias que hacen posible la 
vida -humana y no humana- en la Tierra. En colaboración con el diseñador 
e investigador Fernando Palma, la instalación "Mutatis Mutandis" actuó 
como dispositivo para interaccionar las prácticas del arte y el diseño y 
abrir nuevas preguntas.

En el primer trimestre del 2025, la artista realizará una resi-
dencia en el Parque Nacional Wollemi, en Blue Mountains (Australia), 
un espacio natural declarado Patrimonio de la Humanidad por la UNESCO. 
Durante este periodo residirá en el centro de arte medioambiental BigCi 
e investigará cómo desde las prácticas artísticas comunitarias se crean 
otras condiciones para imaginar y re-imaginar otros mundos posibles ante 
el reto del cambio climático.

Manifiesto de simbiosis de las 
prácticas del arte y el diseño  
en el siglo XXI

En la actualidad, dentro de la practica artística, las instalaciones in-
teractivas son artefactos creados de forma convencional. Se plantea 
experimentar y reflexionar sobre cómo la teoría del «agencialismo ma-
terialista» de la autora Karen Barad puede inspirar, por un lado, nue-
vas formas de relación en el proceso de creación y producción de una 
instalación, y por otro lado, nuevas prácticas performáticas donde las 
percepciones y reflexiones son estimuladas y guiadas por la idea de in-
tra-acción entre los distintos sensores del cuerpo y las distintas rela-
ciones matéricas que ofrece la instalación y cómo ellas construyen el 
sentido de la experiencia. El propósito de expandir la percepción de un 
público saturado por miles de imágenes visuales de la vida actual.

El objetivo es investigar cómo crear y producir nuevas instalacio-
nes artísticas a partir de las nuevas materialidades que desdibujan las 
fronteras tradicionales entre el arte, el diseño y otras epistemologías y 
saberes. Revisar y actualizar las formas de crear y hacer colectivas en 
el siglo XXI. Cómo redefinir el Equipo de Diseño Mínimo propuesto el 
año 1973 por el Victor Papanek y experimentar a partir de él con nuevas 
formas que consideren la intra-acción como base y que cuestionen los 
procesos de relación e interacción tradicional entre equipos creativos.  

La metodología plantea cómo a través de este experimento se pue-
de descubrir cómo desactivar límites históricos entre las disciplinas del 
Arte y el Diseño inspirándose en la intra-acción. Se llevará a cabo una 
exploración de las prácticas actuales y se replanteará el proceso de crea-
ción y producción colaborativa de una instalación, desde la filosofía de la 
intra-acción, con el fin de crear un primer [pre]manifiesto de simbiosis 
entre el arte y el diseño Manifiesto AD XXI. 

En el contexto del siglo XXI, hemos observado y experimentado 
cómo muchos artistas, diseñadores, científicos, tecnólogos, artesanos 
y fabricantes han mutado sus procesos de creación y producción de 
manera natural hasta encontrarse compartiendo similares visiones, 
misiones, objetivos y entrelazando sus saberes y sus haceres de forma 
orgánica, como red, pero a contracorriente de las perspectivas conven-
cionales. 

A partir de la idea inicial de la instalación artística La herida, se 
propone investigar un proceso de intra-acción en la creación y produc-
ción, como una propiedad del sistema. Hacer un proceso de simbiosis 
entre arte y diseño para comprobar si este nuevo proceso redefine el 
artefacto y aumenta el impacto en las audiencias.

FERNANDO PALMA FANJUL 
Y MÒNICA ALONSO

FERNANDO PALMA FANJUL 
Y MÒNICA ALONSO
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Audrey Lingstuyl es Doctora en Arte (UPV), Magíster en Teoría del Diseño 
Comunicacional (UBA) y Licenciada en Comunicación Social (UCAB). Con más 
de 16 años de experiencia profesional, se ha especializado en el diseño de 
comunicación y de experiencias. 

 Ha liderado charlas, seminarios y talleres en instituciones reco-
nocidas, centrándose en temáticas como el diseño especulativo, las mate-
rialidades en el diseño contemporáneo y la teoría del diseño. También ha 
escrito publicaciones sobre diversos temas de diseño, reflejando su pasión 
y compromiso con el avance del conocimiento y la innovación en el diseño.  

 Su investigación actual se centra en el diseño para la calma. 
 
https://audreylingstuyl.com 

Materialidades para liberar 
la atención. De las artes 
al diseño de interacción

AUDREY LINGSTUYL

¿Qué pasaría si, en lugar de diseñar dis-
positivos que busquen capturar nuestra 
atención, diseñáramos dispositivos que in-
tenten liberarla? Esta pregunta incita una 
importante reflexión en torno a la gestión 
de la atención en el diseño de interacción 
contemporáneo. 

Aunque podría parecer que las inte-
racciones son inmateriales, desde los albo-
res de la informática se han manifestado de 
modo tangible. La capacidad para combi-
nar materiales físicos y digitales es central 
para la práctica del diseño de interacción, 
especialmente en las últimas décadas con 
tecnologías como la computación ubicua y 
la impresión 3D. Por eso, numerosos inves-
tigadores hablan de un «giro material»: un 
nuevo paradigma de diseño centrado en la 
materialidad de las interacciones. 

Este giro complementa el paradigma 
tradicional de la representación, amplian-
do el horizonte del diseño de interacción y 
generando debates sobre su materialidad. A 
la luz de estos debates, es conveniente con-
siderar otros campos históricamente preo-
cupados por lo material, como las artes. 

Observando objetos artísticos en-
contramos prácticas materiales que tienen 
el potencial de liberar la atención. Por ejem-
plo, están las de los dispositivos site-specif-
ic, que consisten en una suerte de aparea-
miento material entre objetos, entornos 
e individuos. A diferencia de las pantallas 
interactivas, diseñadas como objetos inde-
pendientes que arrastran nuestra atención 
hacia su interior, estos dispositivos atra-
viesan y vinculan sustratos materiales di-
versos, permitiendo que nuestra atención 
navegue libremente entre ellos. Hablamos 
de dispositivos intencionalmente intra-ac-
tivos, diseñados para propiciar un enmara-
ñamiento entre entidades. Prácticas como 
estas enriquecen el repertorio de los di-
señadores contemporáneos, promoviendo 
una gestión más liberadora de la atención.
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Anna Alcubierre estudió diseño en Eina,  se licencia en Escenografía en 
el Institut del Teatre de Barcelona, realiza un curso de posgrado de Di-
rección de Arte en la École Nationale Supérieure des Arts Décaratifs de 
París, un máster oficial interunivesitario en Gestión Cultural en la UOC 
y es doctora en Educación por la UdG. Forma parte del personal docente 
investigador de Eina, Centro Universitario de Diseño y Arte de Barcelona, 
adscrito a la UAB, donde da clases en el Grado de Diseño, el Máster Ofi-
cial de Diseño de Espacios y el Máster de Exposiciones, que dirige. Tam-
bién es docente en el Institut de Teatre de Barcelona y ha llevado a cabo 
numerosas conferencias en otros centro universitarios e instituciones 
culturales. Ha publicado diversos artículos en revistas de diseño y museo-
grafía.

Acumula 25 años de experiencia en el ámbito museográfico y esceno-
gráfico, actualmente dirige el estudio Espai e. Ha trabajado en nume-
rosas y destacadas instituciones, museos, centros culturales y teatros 
del país.

Sus proyectos han sido reconocidos con premios o menciones, como 
los premios MAX, los FAD, los ACCA, los del AMC, el premio Ramon Roca 
Boncompte o el premio de la Cambra de Comerç.

Interdiciplinariedad de la escenografía. 
El proyecto Òh!pera como modelo de diseño 
colectivo desde el desconocimiento  
del entorno

ANNA ALCUBIERRE

Es bien sabido que la escenografía es una 
disciplina a partir de disciplinas: diseño 
de espacio, vestuario, luces y audiovisua-
les son las clásicas en el ambiente escéni-
co; aunque podríamos citar muchas otras. 
Aparte, la escenografía la podemos encon-
trar en muchos otros contextos, culturales 
o no: exposiciones, conciertos, cine, televi-
sión, eventos o ceremonias, publicidad, etc. 

Por tanto, las escuelas de diseño son 
indiscutiblemente un buen marco para al-
canzar buenas capacidades de escenogra-
fía. En esta línea, el proyecto Òh!pera1 es 
una proposición que refuerza esta idea y 
asume un riesgo profesional a partir de un 
proceso de innovación docente vinculado a 
las escuelas de diseño. 

«El proyecto Òh!pera, microóperas 
de nueva creación es una aventura artísti-
ca impulsada por el Gran Teatre del Liceu 
y el Disseny Hub de Barcelona, que reúnen 
jóvenes talentos de diversas disciplinas 
creativas para diseñar nuevas óperas de 
pequeño formato. (…) quiere ser un espacio 
transversal de riesgo y experimentación, 
un laboratorio de pruebas, un espacio de 
ebullición creativa, insolente y empírico.»2

Pero el riesgo no tiene límites y un 
proyecto profesional sí. ¿Cómo se vive esto 
desde las escuelas de diseño? ¿Cómo se en-
frentan a grandes contradicciones de un 
sector desconocido con metodologías nue-
vas? Como dice Àlex Oller, mentor de esta 
iniciativa, «no hay creación sin fricción». 

Durante el proceso, muchos esfuer-
zos se centan en crear el dispositivo escé-
nico: el espacio, el vestuario, la luz, el vídeo, 
el maquillaje, etc., y los protagonistas de 
este universo visual son los diseñadores, en 
estos casos, estudiantes que aparte de pen-
sar y proyectar, habrán de argumentar por-
qués, escuchar requisitos, asistir a ensayos, 
gestionar producción, construir, montar 
y entender códigos musicales. La idea de 
diseñar desde el desconocimiento de un 
sector, con la presión de estrenarse en el 
ámbito profesional, es totalmente descon-
certante, emocionante, agotador. Es una 
carrera donde hay una meta que cruzar, y 

no se puede entender el sentido de la carre-
ra hasta que se acaba, con el cansancio y la 
alegría que esto comporta. La complejidad 
de los docentes es dejar que el ritmo y la 
manera de hacer de los estudiantes sea la 
directriz, y procurar que la presión prfesio-
nal no invada este espacio creativo y final-
mente productivo. Eso es una contradic-
ción potente, y esta «imprudencia» es a la 
vez el alma y la discordia de este proyecto. 

Es un evento que cuestiona qué sig-
nifica hacer ópera en el siglo XXI. Sacude 
el género operístico para atraer nuevos pú-
blicos. Es este sentido hay otros modelos 
actuales en la península con esta misma 
inquietud, son un ejemplo el festival Ópera 
a Quemarropa3 a Madrid en Madrid o Litt-
leOpera4 en Zamora. Nos lo explica Benja-
mín G. Rosado en el artículo «El fenómeno 
de las microóperas: el pequeño laboratorio 
que mantiene vivo el espíritu del gran géne-
ro».5 O la programación de un conjunto de 
tres microóperas, coincidiendo con Mani-
festa, en el MACBA, CCCB y el Liceu, «un 
itinerario musical intergeneracional por el 
barrio del Raval (…)»6 con colaboración de 
artistas y escenógrafos.

1	 DHUB https://www.dissenyhub.barcelona/ca/activi-
tat/ohpera-microoperes-de-nova-creacio
Liceu Barcelona. https://www.liceubarcelona.cat/ca/
ohpera

2	 Llopart, A. i Ponces, A. Text curatorial de l’exposi-
ció ÒH!PERA (L’EXPOSICIÓ)

3	 Festival Ópera a Quemarropa https://www.ritmo.es/
encuentros/opera-a-quemarropa

4	 Festival Internacional de Ópera de Cámara  
https://www.littleoperazamora.com/que-es

5	 Rosado, B. https://www.elmundo.es/la-lectu-
ra/2024/07/12/668bcca221efa07a178b4587.html

6	 Liceu Barcelona. https://www.liceubarcelona.cat/es/
microoperas-de-hoy
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Claudio Molina es músico y artista versátil y autodidacta, conocido por 
su curiosidad y espíritu independiente. Durante los últimos veinte años 
ha compartido sus experiencias y conocimientos con jóvenes aspirantes a 
artistas y creadores, guiándolos en sus viajes creativos.

Claudio ha tenido el honor de enseñar Creación Visual, Diseño, y 
Gráficos Dinámicos en instituciones prestigiosas en Barcelona, Buenos 
Aires y Guatemala, incluidas Eina, Elisava, Massana, IED y IDEP entre 
otras. Ha dirigido actividades artísticas en Eina Bosc y Espai Cultural 
Barra de Ferro.

Su trayectoria híbrida académica y profesional le ha permiti-
do crear y organizar eventos culturales e involucrarse en iniciativas 
innovadoras como la creación de CIRQUIT Creativity and Experimentation 
Through New Media (2015-2016) en Eina

Actualmente, Claudio está investigando y reflexionando sobre la 
práctica del dibujo y formas artísticas híbridas como la escritura 
asémica. Se encuentra en medio del excitante viaje de su doctorado en 
Bellas Artes.

Sobre la percepción de los espacios  
híbridos del dibujo

CLAUDIO MOLINA

Las escrituras asémicas son formas de arte 
híbrido donde se fusionan el texto y la ima-
gen en una unidad, la cual queda libre para 
ser interpretada desde lo subjetivo y arbi-
trario. Estas escrituras llevan a indagar y 
reflexionar sobre la práctica artística del 
dibujo como una acción creativa diferencia-
dora, orientada, en este caso, a demoler las 
reglas del lenguaje y deshacer sus configu-
raciones para comunicar y narrar.

El aparato expositivo Sobre la percep-
ción de los espacios híbridos del dibujo, mues-
tra los materiales que resultan del despojo 
de una mirada netamente instrumental 
sobre la escritura. En esta línea se recurre 
al concepto de intra-acción, acuñado por Ka-
ren Barad, para suscitar la rotura del dua-
lismo dibujar-escribir y con el objetivo de 
vislumbrar otras formas de lectura, escri-
tura, imaginación, proyección y producción 
de conocimiento.

Esta concepción habilita la reflexión 
sobre las dimensiones estéticas, técnicas, 
epistemológicas y ontológicas de la escritu-
ra y el dibujo, tensionando de manera par-
ticular las reglas tanto del lenguaje como 
de una comunicación supeditada a una es-
critura reconocible. Aún y la exacerbada 
gramatización actual de nuestros actos y 
gestos, la práctica de escribir sin palabras, 
y las especificidades que las escrituras asé-
micas entrañan, han sido abordadas por el 
ámbito de la academia únicamente desde el 
interés de las disciplinas vinculadas a las 
artes visuales. En el marco de la actual con-
figuración de nuestro mundo-ambiente, es 
necesario, por lo contrario, vincular abor-
dajes multidisciplinares mediante los que 
investigar formas con las que articular los 
problemas en nuestro tiempo mediante una 
sensibilidad que se proyecta hacia formas 
futuras de lenguajes no estabilizados.
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CAP4 
El pasado es la consecuencia misma de nuestro presente y sus formas 
de lectura, análisis y recapacitación una herramienta para divisar futu-
ros posibles, probables y preferibles. ¿De qué maneras podemos indagar 
en el pasado, cuyas condiciones materiales nos han conducido a un pla-
neta en emergencia, como posibilidad particular de incidir en el futuro 
desde otra ética matérica?  ¿Podemos leer difractivamente la historia? 
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Pablo Calderón Salazar es un diseñador, educador e investigador colom-
biano. Estudió Licenciatura en Diseño Industrial en la Universidad Jorge 
Tadeo Lozano (2008), Diseño Social (Máster en Diseño) en la Academia de 
Diseño de Eindhoven (2013) y defendió su doctorado en Artes en la Univer-
sidad Católica de Lovaina (KU Leuven) y LUCA School of Arts en 2021.

Tiene más de catorce años de experiencia desarrollando una prác-
tica (docente-creativa-investigadora) a través de la cual intenta abrir 
nuevos caminos para los diseñadores interesados en la justicia social y 
el ámbito público, con un creciente interés en las transiciones ecoso-
ciales y los roles que los creativos pueden desempeñar en ellas. Tiene 
experiencia demostrada en diseño participativo, antropología y etno-
grafía del diseño e innovación social. La mayor parte de su práctica 
también se ha desarrollado en el espacio público, o en relación con 
nociones más amplias de la esfera pública y, en los últimos años, se 
ha interesado cada vez más por las teorías del cambio y las formas en 
que las transiciones sostenibles pueden desencadenarse o facilitarse a 
través de las artes.

Apoyar el surgimiento del 
pluriverso a través de prácticas 
creativas situadas

PABLO CALDERÓN SALAZAR

Partiendo de la hipótesis (y parafraseando 
a Arturo Escobar) de que no podemos afron-
tar una crisis con las mismas categorías que 
la generaron, esta ponencia busca contri-
buir a la exploración de nuevos horizon-
tes conceptuales y creativos que apoyen la 
transición hacía un mundo donde quepan 
muchos mundos –el pluriverso–. Apoyándo-
me en las contribuciones de diversas teóri-
cas y practicantes feministas y decolonia-
les –así como un estudio realizado en una 
institución académica–, quisiera abogar 
por unas  prácticas creativas situadas  que 
puedan contribuir activamente a afrontar 
la «crisis civilizatoria» que vivimos; esto 
es, una crisis en el modelo civilizatorio 
que ya no está generando las condiciones 
para mantener la vida (Escobar, 2018). La 
referencia a «situación» tiene una doble 
connotación: por un lado, se refiere a inter-
venciones creativas en lugares y momentos 
específicos, poniendo especial atención en 
las particularidades geográficas e históri-
cas de un determinado contexto y, por el 
otro, hace referencia a prácticas en las que 
la practicante se posiciona críticamente 
respecto al contexto en el que interviene, 
una noción crucial en teorías feministas 
(Haraway, 1988) y decoloniales (Vázquez, 
2020). Caminando –y haciendo circular– la 
palabra, veremos cómo una mayor sensibi-
lidad a estos aspectos puede contribuir a la 
emergencia de otros mundos más justos.
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José E. Rubilar-Medina es doctor en Artes y Educación por la Universi-
tat de Barcelona [UB], con maestrías en Artes Visuales [UB] y Psicología 
Educativa por la Universidad de Concepción - Chile [UdeC]. Actualmente se 
desempeña como colaborador docente en los grados de Pedagogía y Artes Vi-
suales en asignaturas teórico-prácticas vinculadas a la producción artís-
tica [UdeC] y dirige trabajos de fin de máster en el Programa de Formación 
del Profesorado de la [VIU]. Asimismo, cuenta con experiencia en dinami-
zación de programas de acción y mediación artística con enfoque de género 
en contextos penitenciarios y en centros de acompañamiento a familias. 
Sus líneas de investigación corresponden a la educación de las artes y los 
patrimonios desde las convergencias intra-disciplinares de la sociología 
del arte, los perspectivismos posthumanos, el pensamiento decolonial y 
los neomaterialismos.

[re]imaginar el patrimonio desde  
el mattering intradisciplinar

JOSÉ E. RUBILAR-MEDINA

Al insistir en la importancia de la cultura material e inmaterial, segui-
mos dando por sentado que el patrimonio, en tanto que experiencia o 
vivencia del pasado, siempre es inmaterial y que los objetos de dichas 
experiencias son siempre materiales. Estas formas de relacionarnos 
con el patrimonio continúan estando muy arraigadas en un pensa-
miento dicotómico y en una red de conceptos con los que estamos acos-
tumbrados a asociarlo: identidad, tradición, historia, monumentos, 
entre otros. Por lo mismo, y para movilizar otros entendimientos del 
patrimonio, «aprender significa conectarse con tales acontecimientos. 
Aprendemos cuando efectivamente [y afectivamente] nos conectamos 
y somos puestos a prueba por la conexión» (Stengers, 2008, p.45). Co-
nexión que nos exige ir más allá de la definición autorizada y su repre-
sentación para insistir con la pregunta ¿qué es el patrimonio? Un mo-
vimiento de pensamiento intra-disciplinar que desafía las categorías 
asumidas para comenzar a explorar nuevos caminos y nuevas direc-
ciones, pero sin desconocer «la naturaleza controvertida de la propia 
noción de patrimonio» (Dudley, 2012, p. 7). Esta apertura, cargada de 
incertezas, busca ampliar el entendimiento de las relaciones encarna-
das y afectivas con el patrimonio más allá del significado de lo simbó-
lico para comenzar a entenderlo como un fenómeno en acción conexo 
a las relaciones, la cotidianeidad, las subjetividades, la materialidad y 
los afectos; ahí donde la causalidad no es «un fenómeno que se agota en 
los efectos de superficie, o que las relaciones entre el todo y las partes 
son obvias y estables» (Morton, 2020, p. 11). Esto expone la relación 
de que, humanos, no-humanos y más-que-humanos, llegamos a existir 
ontológicamente a través de las relaciones material-discursivas. Es-
tos fenómenos relacionales, o intra-cciones como diría Barad (2007), 
parecen exigirnos pensar difractivamente las distintas tramas museo-
gráficas y patrimoniales donde no preexisten entidades individuales, 
sino una “constitución mutua de agencias enredadas” (Barad, 2007, 
p. 33). Al parecer, no basta con insistir, únicamente, en los modos de 
organización, construcción e interacción social (Sterling y Harrison, 
2020). Por qué no considerar que el patrimonio posee cualidades ma-
teriales que nos afectan y no solo dan forma a nuestra percepción de 
él, sino a una convivencia y cuidado que implica «reafectar un mundo 
objetivado» (Puig de la Bellacasa, 2017, p. 51). Un giro para dejar de 
reproducir los términos de la objetivación, sino considerar los fenóme-
nos agenciales desde los cuales el patrimonio deviene en relacional; en 
«modos de existencia, intra-ación, actante, agente, espacio heterotó-
pico, prácticas materiales o sociomateriales, ontologías procesos, re-
des, entre otras» (Soto, 2022, p. 96). Aquí, el mattering intra-disciplinar 
amplía las posibilidades de la transdisciplinariedad al movilizar cono-
cimientos situados, materiales, procesales y afirmativos que, desde el 
enredo y el cuidado, resultan generativos para una «ciencia menor [del 
patrimonio] que se centra en los flujos de devenir» (Braidotti, 2020, p. 
117). Una invitación a superar las dicotomías y la imagen dogmática del 
pensamiento para descentrarnos y considerar cómo los afectos pueden 
orientarnos a [re]imaginar un patrimonio más-que-humano en estos 
tiempos del Antropoceno.
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Xavier Acarín Wieland es comisario de arte contemporáneo y docente, inte-
resado en la performatividad material, los estudios urbanos y la histo-
ria de las exposiciones. Sus proyectos se han presentado en Elastic City, 
Chez Bushwick, Peekskill Project 6, the Abrons Arts Center, ESTE Gallery, 
Knockdown Center, Wendy's Subway, ISCP y PS122 Gallery en Nueva York. La 
Ira de Dios en Buenos Aires, HIAP y Muu Gallery en Helsinki, y en la Fun-
dació Mies van Der Rohe, Reial Cercle Artístic, Caixaforum y Galería ADN 
en Barcelona. Ha escrito textos para exposiciones en Galería Jorge López, 
Centre d’Art Tecla Sala, P.A.D. Gallery, Galería Rosa Santos, y Partici-
pant Inc; y es co-autor de los libros Designing Experience (Bloomsbury, 
2014), Dear Helen (CCS Bard, 2014), Davant la Imatge (Comanegra, 2016), y 
Itziar Barrio (Skira, 2024). También ha publicado artículos en Exibart, 
El Periódico, A-Desk, Culturas-La Vanguardia, Esnorquel, y Terremoto. 
Actualmente combina la docencia entre Eina, Parsons School of Design, 
School of Visual Arts, y el Istituto Europeo di Design, con su estudios de 
doctorado en el departamento de Culturas Visuales en Goldsmiths-Univer-
sity of London. 

La ciudad material 
y la performatividad 
de la exposición

XAVIER ACARÍN

El Museo Social de Barcelona (1910-1920) fue un centro de investiga-
ción dedicado a la ciudad con la intención de implementar reformas en 
el urbanismo, la vivienda y el mundo laboral. Aunque haya sido poco 
estudiado académicamente y sea prácticamente desconocido, el Mu-
seo Social es un precedente para aproximarnos al diseño urbano desde 
las materialidades performativas. En un momento en que la transición 
ecológica nos debe hacer reflexionar sobre los modelos de producción 
y consumo establecidos, y cuando la gentrificación formula la ciudad 
como un cuerpo pasivo y facilita la propagación de una forma de vida 
extractiva y deslocalizada, la elaboración de una visión crítica es esen-
cial para avanzar hacia una transformación cultural expresada en las 
relaciones materiales. El ensayo que presento, en la línea del Embolic 
Històric, recupera la metodología curatorial y de investigación llevada 
a cabo por el bibliotecario del Museo Social, Cebrià Montoliu, en la ex-
posición Construcció Cívica i Habitació Popular de 1916, inspirada a su 
vez en el trabajo de Patrick Geddes. La exposición trazaba una historia 
material de Barcelona a partir de observaciones y datos del espacio ur-
bano, generando una narrativa que mostraba la ciudad como un organis-
mo en evolución, vivo y colectivo. Si bien este paradigma era deudor del 
higienismo y profundizaba en la correlación entre cuerpo y ciudad, su 
articulación concreta proponía la ciudad-jardín como una integración 
entre ciudad y territorio, cultura y naturaleza, para buscar un equili-
brio socioecológico.

El ensayo que presento propone un diálogo entre los métodos de 
investigación de Geddes-Motoliu y el posthumanismo para entender la 
ciudad como una relacionalidad performativa ya insinuada en la expo-
sición de 1916. A través del caso específico de la historia social y ma-
terial de una illa del Poblenou, donde entonces había proyectada una 
ciudad jardín, propongo una lectura de los efectos de la gentrificación, 
que mercantiliza la ciudad en la producción de una experiencia simula-
da, con claros efectos en la gestión del agua. Si la industrialización del 
Poblenou fue posible, en parte por la abundante agua subterránea, su 
gentrificación ha sido posible en parte por la utilización simbólica-ma-
terial del agua, dulce y salada, y cómo esta ha ayudado a conformar una 
imagen accesible y limpia de la ciudad, nada distanciada del higienis-
mo burgués de principios del siglo XX. La gentrificación como modelo 
extractivo se basa en la supeditación de los recursos al beneficio de un 
sistema económico que crea la ilusión de un consumidor antropocén-
trico, auténtico y soberano. La posibilidad de otro modelo de ciudad, de 
un diseño urbano diferente, surge a partir de una imaginación crítica 
que entienda las múltiples intra-acciones entre entidades humanas y 
no-humanas, orgánicas como edificios, infraestructuras, espacios pú-
blicos, objetos, mobiliario, que en sus circunstancias y acumulación his-
tórica hacen de la ciudad un devenir sociomaterial circular colectivo. 
Estrategias desde el diseño y el arte como la reutilización, la economía 
circular, el decrecimiento o la des-gentrificación pueden favorecer un 
horizonte diferente en la ciudad desertificada, precaria y segregada.
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CAP5 
La mutua constitución agencial responsable entre humanos y artefac-
tos en sus relaciones dinámicas deben identificar al mismo tiempo las 
diferencias y las particularidades que distinguen a los ensamblajes es-
pecíficos. ¿De qué maneras puede el hardware ético desarrollar y especu-
lar sobre prácticas renovables en beneficio tanto de la naturaleza como 
de los seres humanos?
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Patrícia J. Reis es una artista multimedia e investigadora cuya práctica 
abarca diversos formatos y medios para examinar las relaciones humanas 
con la tecnología, con especial atención al feminismo, la sensualidad y la 
háptica. Estudió Pintura en la ESAD.cr de Caldas da Rainha, Pt, donde se 
licenció en 2004. Completó un programa de maestría en Media Art en la Uni-
versidad Lusófona de Lisboa, Pt, en 2011. Tiene un doctorado en Arte por 
la Universidad de Évora, Pt, obtenido en 2016.

Stefanie Wuschitz trabaja en la intersección de la investigación, 
el arte y la tecnología, con especial atención a las prácticas críticas 
de los medios de comunicación (hacking feminista, tecnología de código 
abierto, producción entre iguales). En 2006 obtuvo un máster en Ar-
tes Transmedia en la Universidad de Artes Aplicadas de Viena. En 2008 
completó su máster en la TISCH School of the Arts de la Universidad de 
Nueva York. En 2009 fundó el hackerspace feminista y colectivo artís-
tico Mz* Baltazar's Laboratory en Viena. En 2014 terminó su doctorado 
sobre hackerspaces feministas en la Universidad Tecnológica de Viena.

Patrícia J. Reis & Stefanie Wuschitz trabajaron juntas como miem-
bros de la junta en el Laboratorio de Mz* Baltazar desde 2012 y de 2020 
a 2023, ambas se desempeñaron como investigadoras postdoctorales en la 
Academia de Bellas Artes de Viena, At, en el proyecto de investigación 
basado en artistas Feminist hacking: building circuits as an artistic 
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No es un secreto que el hardware de 
nuestros dispositivos inteligentes no solo 
contiene plásticos, sino también minerales 
conflictivos como el tungsteno, el estaño, el 
tantalio, la plata y el oro. Estamos investi-
gando un hardware alternativo a partir de 
materiales de origen local -el llamado hard-
ware ético- para desarrollar y especular so-
bre prácticas renovables en beneficio tanto 
de la naturaleza como de los seres humanos. 
Exploramos diferentes materiales: medios 
de producción sensibles, de bajo impacto, 
no tóxicos, de comercio justo, reciclados y 
extraídos de minas urbanas. Nuestro obje-
tivo es cuestionar las economías comunes 
de PCB (circuitos impresos) de una manera 
artística, creativa, positiva y responsable, 
aplicando el hacking feminista como meto-
dología artística y marco crítico.

Nuestra investigación principal ti-
tulada Hacking feminista: Building Circuits 
as an Artistic Practice (PEEK AR580) fue 
un proyecto de investigación internacional 
y basado en el arte que se desarrolló desde 
marzo de 2020 hasta noviembre de 2023 en 
la Academia de Bellas Artes de Austria. En 
él se pedían nuevas normas y estrategias 
para un uso más ético, ecosensible y anti-
rracista de la tecnología en el campo del 
arte (Mohanty 2003; Tsing, 2015; Vergès 
2021; Tungstall, 2023). A partir de nues-
tra experiencia en el uso de la tecnología 
queer con los medios del hacking feminista, 
nos embarcamos en la descolonización de 
la tecnología con los medios del hacking fe-
minista. El hacking feminista es un método 
que implica un intenso proceso de intercam-
bio de conocimientos, a través de talleres y 
otras formas de intercambio, y fomenta el 
aprendizaje entre iguales. Nuestras pares 
son principalmente mujeres,* que en este 
contexto se refiere a mujeres cisgénero y 
transgénero, así como a individuos no bi-
narios marginados en el campo de la tecno-
logía y el arte. Además, en este proyecto se 
aplicó el hacking feminista para recopilar 

conocimientos sobre minería, extracción, 
contaminación, conflicto y explotación. Se 
emplearon metodologías especulativas para 
promover métodos de producción de hard-
ware más sostenibles en el ámbito del arte. 

Uno de los resultados de los proyec-
tos artísticos fue el PCB de arcilla Arduina, 
una placa de microcontrolador fabricada 
con materiales y componentes reciclados y 
extraídos de la minería urbana. La base de 
nuestro circuito impreso es de arcilla natu-
ral recogida en el sur de Austria y cocida con 
técnicas ancestrales en un horno de leña. 
Para las pistas conductoras de nuestro cir-
cuito hemos reciclado polvo de plata recogi-
do como residuo de la fabricación de joyas. 
Cocimos la plata con la arcilla siguiendo 
una técnica cerámica llamada Lustreware. 
Utilizamos el chip microcontrolador AT-
mega328P reciclado de viejos microcontro-
ladores Arduino y todos los componentes 
necesarios también fueron reutilizados de 
viejos dispositivos electrónicos. Nuestra 
placa está preprogramada para recibir y 
computar diferentes señales de entrada y 
salida y puede ser reprogramada y modifica-
da como una completa herramienta de códi-
go abierto para la práctica creativa feminis-
ta. Una guía completa paso a paso de todos 
los procesos se puede encontrar en nuestra 
página de repositorio en Github: https://
github.com/FeministHardware/Making-
PCBs-from-natural-clay 

Con este paper se pretende desafiar 
las narrativas extractivistas normalizado-
ras de la tecnología animando a los peers a 
descolonizar la tecnología, a trabajar con 
activistas, creadores críticos y artistas para 
producir hardware de forma ética feminista.
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