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Espacio Permea

PERMEA, Programa Experimental de Mediación y Educación 
a través del Arte, es un programa formativo de máster 
desarrollado por el Consorci de Museus de la Comunitat 
Valenciana junto a la Universitat de València.

Esta publicación recoge algunas de las cartas que 
distintos profesionales intercambiaron con los estudiantes 
desde el inicio del confinamiento en marzo de 2020 
así como una selección de las acciones y experiencias 
prácticas llevadas a cabo durante los últimos dos años.

Al igual que el programa de PERMEA esta publicación 
se construye de manera fluida y permeable a las ideas y 
acontecimientos que en torno a las prácticas artísticas, la 
mediación y las instituciones culturales se están desarrollando 
en otros contextos, para formar parte de una conversación 
expandida sobre los modelos culturales por venir.
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Diseñar un programa formativo universitario es 
siempre una proyección a futuro no exenta de dificultad 
e incertidumbre, ya que implica seleccionar y definir qué 
saberes son fundamentales y cuáles prescindibles en la 
configuración de un itinerario de aprendizaje que facilite 
a las personas que lo cursan conocimientos, estrategias 
y formas de hacer valiosas para el desarrollo futuro 
de una profesión, una investigación o una formación 
posterior más especializada. Este itinerario ha de 
ajustarse además a una duración concreta, unos límites 
temporales establecidos en horas, cursos o créditos, 
lo que dificulta aún más el proceso de selección de 
contenidos, su organización en materias o asignaturas y 
su gestión temporal. Qué se aprende, en cuánto tiempo 
y en qué orden son las grandes cuestiones que, grosso 
modo, dan forma al diseño del currículo de cualquier 
programa formativo de grado o máster. Y son también, 
las pistas que permiten leer, en clave inversa, cuál es el 
relato del conocimiento que un programa de formación 
construye, no solamente a través de las materias que 
se imparten y su papel central o marginal en el currículo, 
sino también a partir de los saberes que quedan en la 
periferia, relegados o completamente ausentes.

En este marco, la concepción inicial de Permea, 
emprendida como conversación expandida entre varios 
agentes2, nos condujo a un intenso proceso de reflexión 
articulado a partir de una serie de cuestiones previas 
que interrogaban tanto al objeto mismo del programa 
en términos disciplinares, la mediación a través del 
arte, como a la propia idea de currículo en el marco 
de la universidad contemporánea y también, y muy 
especialmente, al imaginario de futuro sobre el que 
pretendíamos actuar.  

¿Qué formación para qué mediación?
¿Qué mediación para qué institución?
¿Qué institución para qué futuro?
Estas preguntas germinales nos ayudaron en ese 
momento en la tarea de definir una posición propia desde 
la que enunciar un programa centrado en la mediación, 
un término complejo, ambiguo y polisémico bajo cuyo 
paraguas se adscriben actualmente abundantes y 
diversas prácticas en el ámbito de la cultura, pero 
también en otros contextos. Si bien es cierto que estas 
prácticas en su conjunto comienzan a dibujar una 
nueva imagen para los procesos que en relación con los 

Estimadas mediadoras, agentes culturales, artistas, 
compañeras de Permea pasadas y futuras: 
 
Os escribo poco después de finalizada la cuarta 
edición de Permea, en el entreacto que separa el 
tiempo transcurrido desde que iniciamos este programa 
experimental y el tiempo por venir; las futuras ediciones 
en las que las ideas que atraviesan este máster tomarán 
nuevas formas, nutriéndose de ideas, cuerpos y 
prácticas que quizá aún no conocemos. En el entreacto, 
también, que parece pausar por un tiempo la pandemia 
del covid-19 y nos conecta de nuevo, si acaso lo 
habíamos olvidado, con otras crisis políticas, sanitarias 
y sociales de emergencia mundial.

Me sumo con esta carta a un proceso que 
iniciamos en marzo de 2020, cuando desde el 
confinamiento más estricto buscábamos fórmulas 
para seguir juntas y continuar creando un lugar común 
desde el que explorar y pensar en torno a la mediación, 
las prácticas artísticas y las instituciones culturales. La 
urgencia de aquellos días nos desplazó desde nuestro 
espacio en el Centre del Carme hacia el espacio digital 
del aula virtual y nos forzó, con incertidumbre y miedo, 
a crear y sostener una nueva forma de estar juntas, 
extensión del cuerpo colectivo que desde el inicio de 
curso habíamos comenzado a crear. En paralelo a 
zooms, clases y reuniones virtuales, comenzamos un 
intercambio epistolar con algunos de los agentes que 
acompañan los procesos de Permea, bien a través de su 
presencia en el aula, bien a través de sus textos o de su 
participación puntual en alguna actividad. Así recibimos 
cartas de Luis Camnitzer, Mônica Hoff, Gabriel Pérez 
Barreiro, Yoeri Meessen y Carmen Mörsch1, buscando 
en la escritura y la correspondencia un espacio humano 
y cómplice desde el que urdir ideas, afectos, teorías y 
vínculos con los que pensar y hacer la mediación. De 
esta manera, compusimos un formato híbrido en el que 
las preguntas, dudas o ideas compartidas a través de 
las cartas iniciaban procesos personales de reflexión 
e investigación que continuaban más tarde de forma 
colectiva en encuentros virtuales, otorgando un sentido 
propio y personal al hecho de estar conectadas.

Dos años después, ahora que nuestros 
cuerpos vuelven a habitar las aulas y el miedo 
parece desvanecerse entre las vacunas y el olvido, 
publicamos algunas de estas cartas para abrirlas a 
nuevos intercambios y compartir con vosotras, sus 
potenciales lectoras, las ideas y preguntas que modelan 
y transforman el programa de Permea desde su 
concepción fluida y experimental.

Carta de Clara Boj

Clara Boj 
Artista, investigadora y docente en la Universitat 
Politècnica de Valencia. Co-directora de Permea.

2	 Este pensar juntas involucró en sus primeros momentos a José Luis 
Pérez Pont (director gerente del Consorci de Museus de la Comunitat 
Valenciana), Maria Acaso (jefa de educación del Museo Nacional Centro 
de Arte Reina Sofía), Yoeri Meessen (jefe de educación e interpretación del 
museo Boijmans van Beuningen de Rotterdam), Ramón Parramón (artista 
y docente en Eina, Barcelona), José Campos (coordinador de educación y 
mediación del Consorci de Museus de la Comunitat Valenciana), Ester Alba 
(vicerrectora de cultura de la Universitat de Valencia) y yo misma.

1	 Esta carta no se reproduce en esta publicación por expreso  
deseo de su autora.
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las activan?, ¿por las personas a las que involucran?, 
¿por las metodologías que emplean?, o ¿por los 
saberes que convocan?

Para tratar de responder a algunas de estas 
preguntas se han desarrollado en los últimos años 
declaraciones tentativas que tratan de acotar y sujetar 
el término a praxis específicas, bien vinculándolo con 
todo lo que tiene que ver con lo pedagógico en los 
museos y centros de arte, bien ligándolo a lo curatorial 
como estrategia “entre” los objetos culturales y su 
sentido en el marco de las sociedades contemporáneas, 
bien enlazándolo con los programas públicos y su 
rol activo en la construcción de relatos abiertos a la 
ciudadanía. Estas aproximaciones dialogan además 
con otras ordenaciones del término que se sirven de 
la autonomía como criterio para distinguir entre la 
mediación como servicio y la mediación como práctica 
cultural. Bajo esta división, en la primera categoría se 
engloban las acciones con públicos que se desarrollan 
de forma subalterna a otros dispositivos como obras 
artísticas y exposiciones, sujetas, por tanto, a los ritmos 
y flujos expositivos del museo. En la segunda categoría 
se agrupan aquellas actividades que operan libres de 
dependencias y con capacidad para expresarse bajo 
formas, tiempos y ritmos definidos en función de sus 
propias necesidades y, por tanto, desdibujadas como 
formato específico.

Aunque todas estas definiciones y las tipologías 
que derivan son útiles para la exploración del término, 
resultan insuficientes como catalizadores de una 
disciplina en desarrollo surgida del deseo social de 
una nueva institucionalidad que desafíe las formas 
de producción cultural existentes y se construya a 
partir de la convivencia de saberes y cuerpos otros, 
dando cabida al conocimiento experto, pero también al 
profano, marginal o disidente.

Conscientes del reduccionismo que supone 
seleccionar, definir y acotar una significación única 
para una amalgama de experiencias tan diversa 
y en continua ebullición, desde Permea decidimos 
aproximarnos a este campo de estudio desde sus fines 
y no desde sus formas, entendiendo la mediación no 
como un conjunto de prácticas, actividades o servicios 
sino como una toma de posición firme y coherente 
en cuanto a lo que estas acciones representan y el 
potencial que movilizan como productoras de procesos 
de transformación institucional, participación ciudadana 
y construcción colectiva de sentido en el contexto de las 
sociedades contemporáneas y sus desafíos.

Concebimos, por tanto, nuestro programa 
desde una dimensión poliédrica que provoca un 
desplazamiento desde la mediación entendida 
como acción hacia la mediación entendida como 
posición y susceptible, por tanto, de participar, 

públicos suceden en los museos y centros de arte, cabe 
preguntarse si esa imagen responde verdaderamente a 
la articulación de un nuevo paradigma para las prácticas 
artísticas y culturales, sus modelos e instituciones o es 
tan solo un cambio de nomenclatura, el traje nuevo del 
emperador del campo del arte.
El potencial semiótico del término mediación, dada 
sus conexiones fluidas con “lo que está entre” o lo 
intersticial, ha propiciado múltiples aproximaciones 
y puestas en valor al abrigo del marco conceptual del 
denominado giro pedagógico de los museos y centros 
de arte y, muy especialmente, de la crisis de sus 
modelos institucionales, tanto a nivel económico como 
de valores. El malestar hacia las políticas culturales e 
institucionales centradas en el turismo, el espectáculo 
y el valor añadido de los objetos culturales cristalizó 
a partir del 15M en la aparición progresiva y tímida 
de nuevos modelos de participación política que en 
su vertiente cultural propician, o al menos lo intentan, 
proyectos y estructuras abiertas y porosas a la 
ciudadanía, fomentando la dimensión pública de los 
museos y centros de arte desde su condición efectiva y 
no solamente simbólica o discursiva.

Desde que la palabra mediación comenzó a 
utilizarse en los espacios del arte del territorio español, 
hace poco más de una década, su significación se ha 
ido construyendo con la suma de prácticas dispares, 
procedentes tanto de ámbitos educativos como de 
gestión de públicos o curatoriales, lo que ha provocado 
una notable expansión de su uso y ha dado pie al 
surgimiento de programas culturales específicos, a la 
emergencia de nuevas figuras profesionales e incluso al 
cambio de denominación de algunos departamentos del 
organigrama de las instituciones culturales.

Como si de un cajón de sastre se tratara, el 
vocablo mediación (adjetivado como artística o cultural) 
ha compuesto su significado a partir de todas las 
prácticas así autodenominadas que almacena, dando 
lugar a un espacio mestizo en formatos, estrategias, 
servicios y programas sin una clara organización o 
criterio que nos permita dilucidar una comprensión 
unívoca del término, más aún cuando estas prácticas 
no siempre responden de manera general a nuevos 
modelos conceptuales para las instituciones culturales, 
sino que en algunos casos son meras transformaciones 
estéticas y de nomenclatura de las prácticas 
educativas o curatoriales existentes o pequeños 
cambios de formato en los artefactos expositivos y 
pedagógicos de los museos.

Ante la complejidad, disparidad y riqueza 
de estas propuestas, ¿Qué claves pueden sernos 
útiles para entender la mediación y sus prácticas?, 
¿están las prácticas de mediación definidas por los 
formatos que adoptan?, ¿por los departamentos que 

incidir y transformar todas las acciones que se dan 
en los espacios del arte y la cultura. Este enunciado 
ciertamente ambicioso provoca irremediablemente 
resonancias en la propia concepción de Permea como 
programa formativo, ya que su diseño no se enfoca en 
el aprendizaje de la mediación, sino en su exploración, 
construcción y resignificación, amplificando su sentido 
político e impulsando la transición de las estructuras 
del arte desde la producción de objetos y discursos 
estancos hacia la creación de vínculos y la activación de 
encuentros y parentescos entre agentes, ideas, formas 
y afectos. Una propuesta que en definitiva persigue 
participar en la creación de un nuevo imaginario para las 
instituciones culturales comprometido con el presente y 
sus emergencias como condición de posibilidad para un 
porvenir común.

¿Qué formación para qué mediación?
¿Qué mediación para qué institución?

¿Qué institución para qué futuro?
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Soraya Molina RamosCon postales y a lo loco

Proyecto basado en el intercambio postal que 
conectaba las vivencias de los participantes con la 
exposición Viaje a Corfú. Carlos Pérez. El Hombre 
Museo expuesta en el Centre del Carme Cultura 
Contemporánea del 7 de febrero al 30 de agosto de 
2020. A través de un proceso creativo que recupera 
lo sensorial, lo participativo y lo comunitario en la 
distancia, las y los remitentes pudieron explorar y 
compartir sus propias vivencias, transformando las 
postales en pequeñas ventanas a su mundo.

Con postales y a lo loco es una propuesta de mediación 
que Soraya Molina Ramos activó en el Centre del Carme 
Cultura Contemporània y desarrolló en su Trabajo Final 
en PERMEA titulado Mediaciones en la distancia a 
través del correo postal, presentado en junio de 2021.

↑	 Postal. Soraya Molina
↓	 Postal. Elefante (seudónimo)

2021
@miss.zeta
https://www.consorcimuseus.gva.es/aprende/
con-postales-y-a-lo-loco/?lang=es



Las respuestas más simples son:

—	 Hemos fallado como educadores. Hemos utilizado 
la educación, no para subrayar el potencial 
positivo y creativo, sino para ayudar a entrar en 
el mercado laboral y trepar una falsa escalera 
meritocrática.

—	 Hemos fallado como artistas por seguir atados 
a la producción de objetos de consumo en lugar 
de entender que el arte es una forma de conocer. 
Se trata, no de hacer cosas sino de utilizar la 
imaginación ilimitada que nos permite explorar lo 
desconocido.

—	 Hemos fallado como museos al confundir el 
instrumento cognoscitivo que es el arte con los 
objetos que se producen para poder llevar a cabo 
la investigación artística. Hemos utilizado mal la 
palabra arte y permitido que se convierta en una 
actividad para el consumo, la inversión y el ocio de 
aquellos que tienen tiempo. 

—	 Hemos fallado al permitir que el arte, la política 
y la ética funcionen como si fueran disciplinas 
separadas. No hemos entendido que juntos e 
integrados nos ofrecen la plataforma desde la cual 
se produce el verdadero proceso educativo que 
permite construir una sociedad justa.

El desafío de la historia del arte que comienza con 
la era DV, después del virus, es el de reordenar las 
prioridades y rediseñar todas estas cosas de acuerdo. 
Si empezamos por los museos: ¿Cuál será su formato 
si en lugar del público accediendo al museo, el museo 
tiene que acceder al público? ¿Cómo se prepara al 
personal curatorial para que identifique y comunique 
la parte cognoscitiva de las obras en lugar de su valor 
icónico? ¿Qué educación necesita ese personal para 
independizar creativamente al público en lugar de 
mantenerlo dependiente del consumo de una colección 
físicamente inaccesible? ¿Cómo convencemos a los 
museos de que tienen que asumir su responsabilidad 
como instituciones pedagógicas por encima del 
coleccionismo  y del ansia de ampliar sus edificios? 
¿Cómo logramos que en lugar de sofisticar la cultura 
del público con respecto a los logros del pasado 
se ayude a generar la cultura por el público para el 
futuro? ¿Cómo hacemos para lograr el reconocimiento 
del artista como un imprescindible trabajador del 
conocimiento, en lugar de seguir explotándolo como un 
productor de objetos de lujo?

En fin. Son un par de preguntas para empezar 
a pensar un poco, no más. Quizás ayude a crear 
un currículo de desafío en lugar de un currículo de 
confirmación.

Estimados todos (con permiso de la Real Academia). 

Estoy escribiendo en medio del epicentro mundial de 
la pandemia, en cuarentena voluntaria hace 5 meses, 
reevaluando todo lo que cabe entre el nacimiento y la 
muerte. A medida que avanza el tiempo, mi visión se va 
haciendo más apocalíptica, sin llegar a conclusiones 
definitivas, y siempre excluyendo el optimismo. 
Tenemos ya una predicción que les va a afectar a 
ustedes: Se estima que dos tercios de los museos del 
mundo no reabrirán después que termine el recorrido de 
la peste. En EUA, dado que todavía es un país con cierta 
fuerza económica, se estima que por lo menos un tercio 
cerrará sus puertas para siempre, y ese porcentaje 
probablemente será cierto para otros países con 
recursos económicos.  Por un lado, esto significa que 
las posibilidades de empleo en el ramo de los museos 
tal como lo conocemos disminuirán sensiblemente. 
Una posibilidad, por lo tanto, es la de cambiar de ramo 
y prepararse para empleos en otros campos. Otra 
posibilidad es la de redefinir el campo para que se 
adapte a la nueva situación.

Si miramos las cosas en forma esquemática, la 
nueva situación comienza en el 2020, un nuevo año 
cero como el que le inventaron a Cristo. Después de una 
historia AV, antes del virus, estaríamos comenzando 
los tiempos del DV. La apreciación del arte pasa a ser 
tele-apreciación. El hedonismo presencial ahora será 
estudiado como un fenómeno paralelo a las experiencias 
místicas de los santos medievales. El aura de Walter 
Benjamin pasará a ser un algo solamente describible con 
palabras y ajeno a la posibilidad de vivencia. El objeto 
artístico tendrá el valor monetario y experiencial de los 
lingotes de oro, con poca gente que tenga oportunidad 
de verlos, pero donde todos sabemos que cuestan 
mucho dinero. El hedonismo artístico quedará como una 
memoria de nuestros abuelos, irrepetible como lo es el 
puchero o la ropa cosida en casa.

Si miramos las cosas en forma no esquemática, 
se puede decir que esto ya se venía venir, que es 
parte de un proceso continuo de cambio por el cual 
estuvimos viviendo durante más de un siglo. La 
catástrofe ecológica era previsible, la agudización de 
la estratificación social y la explotación, también. La 
erosión de la información por medio de la pantalla ya era 
un hecho. Las generaciones que trataron de cambiar las 
cosas, la mía incluida, hemos fracasado. Hoy todos los 
gobernantes del mundo son más jóvenes que yo, son 
personajes que, supuestamente, mi generación ayudó 
a educar. Están en sus puestos como una acusación 
a nuestra ineptitud. Es esa ineptitud la que estoy 
reevaluando en estos meses, ¿cómo hemos logrado que 
se creen las condiciones para que la payasocracia se 
apropie del poder?

Carta de Luis Camnitzer

1312

Luis Camnitzer, artista, comisario y docente, charla con 
los estudiantes de PERMEA durante el confinamiento.



1514

Alba CachedaLa Merienda

Comunidad de personas mayores en torno al Centre del 
Carme Cultura Contemporània. A través de encuentros 
periódicos los participantes cruzan su experiencia con 
los contenidos de las exposiciones y los discursos que 
atraviesan el museo, dibujando nuevos caminos para  
las relaciones de las personas mayores y las 
instituciones culturales. 

La Merienda es una propuesta de mediación iniciada 
en febrero de 2020 por Alba Cacheda en el Centre del 
Carme Cultura Contemporánea, que se ha desarrollado 
también en el Museo de Arte Contemporáneo de 
Alicante-MACA.

↑	 Sesión de trabajo dentro del proyecto La Merienda. En la imagen de izq. a 
dcha: Alba, Mayte, Pura, Loli, Manuela y Jesús. Propuesta que se desarrolla 
en el Centre del Carme Cultura Contemporània. 

↓	 Visita a la exposición Dulk Rondalla como parte de los procesos del 
proyecto La Merienda, coordinado por Alba Cacheda que se desarrolla en el 
Centre del Carme Cultura Contemporània.

2020-Actualmente
@alba.cacheda / Alba Cacheda González (facebook)
www.consorcimuseus.gva.es/centro-del-carmen/aprende/la-merienda
www.maca-alicante.es/la-merienda/
www.lameriendagrupo.tumblr.com
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Proyecto que utiliza la costumbre tradicional de salir a la 
calle a tomar el fresco como hilo conductor para habitar 
el Museo de Arte Contemporáneo Vicente Aguilera 
Cerni -MacVac y establecer un canal de escucha y 
diálogo a través del cual consolidar los vínculos entre 
el museo y las vecinas del pueblo de Vilafamés. Esta 
propuesta se apropia del “prendre la fresca” para 
cuestionar los límites entre lo público y lo privado, 
generando un espacio libre de debate en el que tratar 
diferentes problemáticas relacionadas con el museo y 
su colección desde una perspectiva de género.

A la fresca! es una propuesta de mediación que Miriam 
Chiva desarrolló y amplió en su Trabajo Final en 
PERMEA titulado A la fresca! Prácticas culturales desde 
el feminismo y la ruralidad, presentado en junio de 2021.

↑	 Proceso de trabajo con las participantes. Fotografía por Paula Lorenzino.
↓	 Parte de la identidad gráfica de A la fresca. Dibujo por Miriam Chiva.

2020-2021
@alafresca.projecte @miriam.chiva @laurajosee
alafresca.projecte@gmail.com
www.consorcimuseus.gva.es/aprende/laura-jose-y-miriam-chiva- 
a-la-fresca/?lang=es#

Proyecto producido por el Consorci de Museus de la Comunitat Valenciana 
a través de la convocatoria Reset. Relecturas de Género y Multiculturalidad. 
Desarrollado durante los años 2020-2021 en el MACVAC (Museo de Arte 
Contemporáneo Vicent Aguilera Cerni) de Vilafamés.
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Miriam Chiva Celades 
Laura José Iserte

A la fresca!



por acusaciones de maltrato (Jens Hoffman, Bill Arning), 
o por un comentario fuera de lugar (Gary Garrels). 
Asimismo, hay artistas que han sido ‘cancelados’ por 
acusaciones de maltrato, como Chuck Close o Subodh 
Gupta, o incluso exposiciones de ‘maestros’ como Philip 
Guston que han sido aplazados por preocupaciones por 
sus imágenes críticas del Klu Klux Klan. 

El ejercicio-Tu manifiesto curatorial
El objetivo es redactar un manifiesto de principios que 
orientarán tu trayectoria como comisario o agente 
cultural ante estas cuestiones. No me interesan 
declaraciones de principios tipo Instagram, sino medidas 
concretas en las que podemos discutir los límites de tu 
actuación. Es decir, nos vamos a enfocar en el cómo 
más que el qué. Entre los temas a considerar:
—	 La equidad de género/raza/orientación sexual, etc.
—	 Relación con el mercado de arte.
—	 Postura ante el cancelamiento de artistas/

agentes culturales.
—	 Financiación de las instituciones culturales por 

empresas ‘tóxicas’
—	 Participación en boicots, por ejemplo BDS (https://

bdsmovement.net) contra el Estado de Israel.

Me gustaría recibir una lista de hasta 10 principios que 
aplicarás en tu trayectoria futura, con un breve argumento 
para cada uno en el que explicas el límite de cada uno 
en una situación real. Por ejemplo, si dices que siempre 
buscarás equidad de género en tus proyectos: ¿lo harás 
por cuota rigurosa (¿cuál?)? ¿Por esfuerzo de educación 
propia? ¿Por nunca hacer un programa sin presencia del 
otro género?, etc. Más que el principio en sí, me interesan 
las medidas concretas que podrás aplicar a lo largo 
de tu trayectoria. Es muy fácil estar de acuerdo en los 
principios -de hecho me imagino que todos pensamos 
más o menos igual- pero menos en su aplicación.

Me gustaría que cada alumno presente sus 
principios y argumentos a los demás, y que tengamos un 
debate colectivo, además de devoluciones personales 
para quienes lo soliciten.

Diciembre 2020/enero 2021.

El 2020 trajo muchos cambios y desafíos. Sería tan 
aburrido como inútil enlistarlos aquí. Pero me gustaría 
enfocar un aspecto que seguramente va a ser funda-
mental para la vida profesional de cualquier comisario o 
gestor cultural a partir de ahora: el ético/moral.

El arte siempre ha tenido una relación 
ambigua con la moralidad (por lo menos la moralidad 
convencional). Hay grandes artistas que fueron muy 
cuestionables en su vida privada. Picasso era adúltero 
en serie, Lucien Freud se acostaba con sus modelos 
aunque fueran menores de edad, Eric Gil era pederasta 
e incestuoso, Wagner antisemita, Caravaggio e Iberê 
Camargo asesinos, los futuristas italianos apoyaban al 
fascismo, y así por delante. 

En una escena notoria de la película El Tercer 
Hombre, Orson Welles le explica a su amigo ingenuo 
Joseph Cotton que los italianos con sus Borgias, mafias 
y corrupción crearon el Renacimiento, Leonardo da Vinci 
y Rafael, mientras los suizos con 500 años de paz y 
democracia no pudieron ir más allá de reloj de cucú. El 
pacto del arte con la inmoralidad parecía incuestionable, 
en nombre de la genialidad e inspiración. Claro que estos 
conceptos también están intrínsecamente conectados 
con el machismo, el colonialismo, y el individualismo.

Desde el asesinato de George Floyd el 25 de mayo 
de 2020, se desencadena una ola de energía global por 
la justicia racial y social que se conecta con movimientos 
como #metoo, Occupy, 15-M, y otros que piden un ajuste 
de cuentas con el viejo orden y una postura consecuente 
con los reclamos de los excluidos por el sistema. Este 
movimiento golpea las instituciones culturales, la mayoría 
atravesando graves crisis por el COVID pero también por 
el creciente reclamo de organizaciones como Decolonize 
This Place quienes presionan al sector cultural para 
tomar medidas concretas, y no apenas retóricas, para 
mejor representar los diferentes públicos a los que 
supuestamente atienden.

¿Estamos ante un nuevo puritanismo cultural, que 
amenaza las libertades artísticas y el derecho a decir 
lo indecible e incómodo? O, ¿se trata de un movimiento 
justo para terminar con el abuso y la desigualdad que se 
escondía detrás de las estructuras culturales?

El comisario, figura que surge como incuestionable 
articulador de la cultura en los últimos 20 años, está 
muchas veces en el centro de estas cuestiones. En los 
últimos años, han caído figuras centrales del campo, sea 

Carta de Gabriel Pérez-Barreiro
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Gabriel Pérez Barreiro, historiador del arte y comisario,  
en el encuentro virtual con los estudiantes de Permea.

Protesta organizada por Decolonize This Place celebrada en el Museo de 
Whitney el 22 de marzo de 2019. Alicia Boyd hablando del grupo Movement to 
Protect the People. Fuente: ARTnews.

Recursos para ver/leer: @cancelartgalleries (IG), @changethemuseum (IG), 
A Letter on Justice and Open Debate (https://harpers.org/a-letter-on-justice-
and-open-debate), Ben Davis on the Guston controversy (https://news.artnet.
com/opinion/philip-guston-now-cancellation-1914529) y The debate on 
museum deaccession for diversity (https://hyperallergic.com/453416/the-
deaccessioning-debate-in-museums).
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↑	 Proceso de trabajo de El Hueco .
↓	 Propuesta de mediación para la presentación de El Hueco.

2020-2021
@el_hueco__ @alvaro.mdr @fransotomarti @arterapias.ig
www.consorcimuseus.gva.es/cultura_resident/el-hueco/?lang=es

Proyecto producido por el Consorci de Museus de la Comunitat 
Valenciana a través del programa de residencias Cultura Resident 
2020 y realizado en el Centre del Carme Cultura Contemporània.

Proyecto que aborda la memoria colectiva y el 
patrimonio inmaterial del Barrio del Carmen a 
través del marcaje en el territorio de puntos que 
recogen la voz de les vecines del mismo. Mediante 
dinámicas performativas recogimos con elles aquellas 
manifestaciones, usos y costumbres que se recuerdan, 
pero no podemos percibir. Relatamos ausencias, 
marcamos recuerdos.

El Hueco es una propuesta de mediación cuya idea 
y diseño surgió de los ejercicios propuestos en los 
seminarios de las sesiones de PERMEA. El proyecto 
fue abordado por Francisca Soto en su Trabajo Final en 
PERMEA titulado Salvaguárdame: un paso para pensar 
el giro patrimonial, presentado en junio de 2021. 

Álvaro Martín de Ruedas 
Carolina Fernández 

Francisca Soto 

El Hueco



y descaradamente más vigilante que antes -ahora con 
nuestra aprobación y entusiasmo vía streaming; que 
no hay una operadora central, aunque muchas veces 
parezca que sí; que el futuro siempre fue una construcción 
de pocos para pocos o una excusa para no hablar del 
presente y no reparar el pasado; que la privatización 
del estrés, problema anterior a la pandemia, se explotó 
a niveles que todavía no lo conocemos completamente, 
y que les niñes son los pararrayos de todo eso; que la 
“normalidad” es una construcción retórica que sirve a 
muchos jefes; que el “después” nunca ha existido, por lo 
tanto, no hay marcha atrás; que la verdad se ha convertido 
en nada más que un a posteriori performativo; y que el 
arte, esta importante herramienta de desaprendizaje (de lo 
que está puesto), sigue tan o más compleja que antes.

Yo, que hasta entonces, estaba muy metida en 
investigar las relaciones entre las prácticas curatoriales, 
artísticas y educativas y cómo estas contribuyen, 
friccionan y/o determinan las políticas y pedagogías 
(del poder) institucionales; y, principalmente, en estudiar 
y reflexionar sobre un “cierto” exceso de didactismo vs. 
una renovada necesidad de mediación en el arte, sentí 
como si todo se derrumbara completamente.

Por otro lado, me di cuenta de que las preguntas 
que me estaba planteando a mí misma ya desde hace 
algún tiempo, finalmente (y asombrosamente) tenían 
sentido. Es como si el mundo las estuviera contestando 
una tras la otra sin que yo pudiera ni al menos respirar.

[Es curioso como las palabras cambian de peso 
y significado cuando el mundo cambia, ¿verdad? 
“Respirar” pasó de ser buena metáfora para momentos 
de descanso, a la necesidad vital que siempre ha sido]

En aquel marzo específicamente, cuando 
empezamos la cuarentena en Brasil, yo estaba muy 
empeñada en comprender la dimensión de lo que 
llamamos “educación” en el contexto estructural de los 
museos de arte e instituciones culturales, justo porque 
creía (y todavía sigo creyendo) que la educación va más 
allá de los departamentos de educación y que no hay 
como construir nuevas formas de mediación del arte sin 
revisar (y desaprender) ciertas estructuras. 

Les comparto aquí algunas de las preguntas que 
estaban dando vueltas en mi cabeza en aquel momento:
—	 En estos tiempos tan impresionantes y 

contradictorios como lo que estamos viviendo, de 
una politización visible del arte y una estetización 
aún más visible de la política, pero, sobre todo, 
de una superestetización del arte como política, 
¿cómo podemos situarnos a partir de nuestras 
prácticas y construir pensamiento crítico y 
espacios de reflexión, acción y resistencia sin 
caer en las lógicas de dominación, despojo y 
sobreexposición? ¿Cómo pensar los museos 
cuando todo está ardiendo alrededor?

Florianópolis, 17 de febrero de 2021.
[Quarta-feira de cinzas, dia de Exu]

Querides estudiantes de PERMEA, espero que esta 
carta y estas palabras les encuentren bien -de salud, 
energía y fe.
Soy Mônica Hoff y estoy invitada por el Programa a dar 
un seminario el próximo día 12 de marzo. Escribo desde 
mi casa en Florianópolis, una pequeña isla ubicada en  
el sur de Brasil, a unos 9 mil kilómetros de Valencia, 
donde vivo desde hace poco más de siete años y donde 
estoy encerrada hace más o menos 11 meses por cuenta 
de la pandemia.

Es un gran placer para mí empezar esta 
conversación con ustedes, sobre todo utilizando un 
modo de comunicación tan viejo como hermoso como 
es la carta. Yo de verdad no recuerdo la última vez 
que he escrito una, confieso que lo estoy disfrutando 
muchísimo. Además de presentarme, me gustaría 
compartir con ustedes un poco de mi contexto, lo 
que ando investigando y las preguntas que me estoy 
haciendo ya desde hace algún tiempo y a partir de las 
cuales trataré de estructurar nuestro seminario.

Hoy es miércoles, día de Exú, el gran mensajero, 
así que me parece un muy buen día para enviar una 
carta y empezar una conversación. 

En Brasil es también Quarta-feira de Cinzas 
(Miércoles de Cenizas), es decir, carnaval. Pero este año 
desafortunadamente no hay carnaval, y entendemos 
muy bien las razones de no realizarlo -en mi país 
“somos”, al día de hoy, más de 240 mil muertos por 
covid-19 y por la mala gestión de nuestro presidente. 
Su cancelación, sin embargo, nos provoca una mezcla 
de sentimientos bastante contradictorios. Desde hace 
algún tiempo el carnaval se ha convertido abiertamente 
en un acto colectivo de resistencia construido desde 
la alegría, el encuentro y la celebración. Es una fiesta 
institucionalizada, por supuesto, pero sobre todo popular 
y esencialmente democrática y profana. Así que su 
cancelación, aunque sea incuestionable, nos está 
costando mucho. La última vez que estuvimos en las 
calles fue en el carnaval de 2020, dos semanas antes 
de que empezáramos el confinamiento, seguramente 
nuestra última gran fiesta antes de que el “futuro” nos 
golpeara en la cara. 

2020 fue un año raro. Un año que todavía parece 
no tener fin. Sin embargo, a lo largo de este período 
de “cierre de emergencia” global he aprendido mucho 
también, principalmente sobre los ciclos de la vida, 
sobre producir mi propia comida, sobre paciencia, 
cuidado, pajaritos, astrología y sueños. También, no 
poder despedirnos y celebrar a nuestros muertos es una 
de las peores cosas que nos pueden pasar. Ahora, que 
el capitalismo, desafortunadamente, sigue más fuerte 

Carta de Mônica Hoff 
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Mónica Hoff, artista, educadora e investigadora,  
en el encuentro virtual con los estudiantes de PERMEA
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—	 ¿Cómo pensar las políticas de la intimidad 
cuando la intimidad como política se vuelve la 
"nueva norma" social? ¿Cómo pensar la noción 
de vigilancia cuando esta se convierte en el 
principal dispositivo de convivencia? ¿Cómo se 
redefinen las nociones de convivencia y afecto 
cuando no podemos tocarnos? ¿Tiene sentido 
habitar el mismo mundo de códigos y conceptos 
cuando todo cambia? Si el problema no está en 
las imágenes, sino en las palabras creadas para 
representar las imágenes, ¿qué palabras no 
estamos creando? Por otra parte, si el problema 
no está solamente en las palabras, sino también 
en las imágenes creadas por estas palabras, ¿qué 
imágenes queremos producir con el propósito de 
cambiar los enunciados? 

—	 ¿En qué consiste hacer arte y educación 
cuando vivimos en un estado de agotamiento 
de las imágenes y narrativas y a la vez de total 
imposibilidad de los rituales? ¿Qué cambia en 
nuestra manera de investigar? ¿Qué se pierde 
cuando todo está perdido? ¿Qué se gana 
cuando todo está perdido? ¿Qué cambia cuando 
todo está perdido? ¿En qué consiste producir 
imágenes cuando todo se vuelve imagen? ¿Cómo 
podemos generar nuevas formas de mediación 
del arte sin caer en un didactismo exacerbado? 
¿Cómo ser suficientemente didácticos al generar 
nuevas formas de mediación del arte? Si uno es lo 
que sueña, lee, escucha, come, piensa, ¿quiénes 
(después de la pandemia) ya no somos y quiénes 
ya no queremos ser? ¿Qué tienen el arte y la 
educación que ver con eso? Si el futuro fuera 
solo un interminable ejercicio de imaginación que 
nunca llega, ¿podría convertirse en presente? 
¿Qué pueden todavía aprender los museos? 
¿Cómo (no) pensar en arte y en educación cuando 
todo está ardiendo alrededor?

Actualmente, en lugar de agregar nuevas preguntas, 
estoy interesada en intentar responder las tantas que 
ya tengo conmigo. Me parece que si hay algo que 
efectivamente nos enseñó el año 2020, es que tenemos 
que aprender a responder -en la práctica y a través de 
nuevas formas por inventarse- a las muchas preguntas 
que ya tenemos.

Les mando un muy fuerte abrazo desde mi sur. 
¡Cuídense mucho! ¡Prontito nos vemos!
M

Ps. A continuación les comparto una foto de mi patio 
desde la mesa donde escribo esta carta. ¡Acá es verano 
y el día está hermoso!

—	 ¿Cómo pensar la educación en/de los museos 
cuando la censura es el plato del día? ¿Cómo 
no caer en la estética de la desgracia o en 
las políticas de la salvación en los proyectos 
que desarrollamos? ¿Cómo ir más allá de los 
simulacros de experiencias, de los falseamientos 
de situaciones, de la lógica de los modelos, 
de las capturas programáticas y de los gases 
institucionales paralizantes? O mejor dicho, ¿cómo 
ir más allá de los simulacros de experiencias, de 
los falseamientos de situaciones, de la lógica de 
los modelos, de las capturas programáticas y de 
los gases institucionales paralizantes cuando la 
situación nos convoca justamente a defender lo 
que creíamos ser nuestro objeto de crítica?

—	 ¿Cómo estar tácticamente dentro y 
estratégicamente fuera? ¿Es realmente posible 
estar tácticamente dentro y estratégicamente 
fuera? ¿Cómo no negociar lo no negociable? 
¿Qué es lo no negociable en un museo? 

—	 ¿Cómo escapar de las pedagogías del poder? 
¿Qué es pensar y actuar en contra de la 
pedagogía? ¿Es esto realmente factible?  
¿O necesitamos más que nunca ser 
suficientemente didácticos? 

—	 ¿Cómo poner en riesgo nuestros propios 
enunciados, abrazando la duda y el no saber como 
ingredientes necesarios de la política (o del hacer 
político)? ¿Cómo podemos abandonar la idea de 
paraíso, pero también de apocalipsis? ¿Cómo 
podemos entrar en el malestar y permanecer 
allá juntas para justo poder imaginar estrategias 
colectivas de escape y transfiguración? ¿Cómo 
podemos ir más allá de las “palabras mágicas”? 
¿Qué ideas y acciones estamos realmente 
construyendo (en la práctica) para posponer el fin 
del mundo? ¿Qué nosotres como seres políticos 
y agentes culturales tenemos que ver con eso? 
Y, ¿qué de verdad consideramos y estamos 
construyendo como educación en nuestros 
museos e instituciones?

Hoy las leo y muchas ya no tienen sentido -perdieron su 
utilidad crítica. Otras, sin embargo, nunca han estado tan 
en la agenda. No sé qué es lo que más me asusta: si la 
permanencia de ciertos temas o el hecho de que muchos 
de ellos ya no nos sirven más.

A lo largo de 2020, junto con este grupo de 
preguntas, agregué algunas otras, muchas de ellas 
elaboradas junto con Luis Camnitzer para la segunda 
edición de un proyecto en Uruguay llamado MUFF 
en el cuál actuamos lado a lado como activadores 
pedagógicos, las cuales les comparto aquí: (Nuevos 
problemas, nuevas preguntas, ¿verdad?) Patio en Florianópolis
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Proyecto que parte de la expresión básica del dibujo 
como herramienta para comprender el mundo que 
nos rodea. Diseñado para el alumnado de educación 
primaria se compone de una caja con los materiales 
básicos para el dibujo y una guía recurso creada por el 
artista Martín López Lam.

Escuela del Garabato fué diseñado como recurso 
que se envía a los centros educativos y se activa de 
forma autónoma por los docentes para adaptarse a 
las condiciones restringidas de acceso a las escuelas 
durante la pandemia.

“Garabateas en una superficie como tanteando 
sobre el terreno una idea que no sabes todavía cómo 
definirla. Balbuceas una palabra que no recuerdas 
bien. La copia y el garabato alteran el lenguaje, uno a 
base de la repetición inexacta, el otro porque balbucea 
vocablos. Sin embargo, en la copia sabes hacia donde 
vas mientras que en el garabato dejas que sea el propio 
dibujo quien te diga a donde ir. Solamente hay que ser 
pacientes para que entre los trazos, que en principio 
parecen desordenados, surjan personajes y relatos.”

Escuela del Garabato profundiza en las ideas que  
Martín López Lam desarrolló en su Trabajo Final en 
PERMEA titulado ¿Cuándo fué la última vez que 
dibujaste? El dibujo como vínculo social, presentado  
en junio de 2020.

Escuela de Garabato, Martín López Lam

2020-2021 
elbrazotorcido.net

Proyecto del Consorci de Museos de la Comunitat Valenciana y la Red Planea 
que se ha implementado en más de 20 centros de educación primaria en la 
Comunitat Valenciana así como en centros de Madrid, Andalucía y La Rioja.

Martín López Lam Escuela del Garabato
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Estudiantes del CEIP Santa Teresa bailan 
en los entornos que rodean el centro.

2020-2021 
@columpiant_la_dansa

Un proyecto para escuelas que se ha puesto en marcha en distintos centros 
educativos a través del programa Resistencies artístiques del Consorci de 
Museus de la Comunitat Valenciana y la Red Planea de Arte y Escuela.

Columpiant la Dansa.
Marta García Navarro

Manuel Caldito

Dansa i No Gènere, Cos i espai

Esta propuesta se interroga sobre el cuerpo en el 
contexto escolar, activando los espacios educativos 
mediante la exploración del cuerpo y la danza, utilizando 
el movimiento como un medio de aprendizaje. A 
través de estrategias y formas de hacer de la danza 
contemporánea el proyecto pone en valor el cuerpo 
como generador de conocimiento.

Danzar la Escuela es el trabajo Final de Máster en 
PERMEA de Marta García presentado en junio de 2021 
en el que se analizan y evalúan los retos y oportunidades 
de la danza contemporánea en el contexto escolar.



entienden como algo separado de su propia práctica.
¿Qué posibilidades, retos y ejemplos históricos de 
educación como arte conocéis? ¿Cómo pueden las 
instituciones desafiarse a sí mismas para colaborar con 
los artistas y dar espacio a las prácticas individuales y a 
la colaboración entre los artistas y el público? 

Os deseo lo mejor, 
Yoeri Meessen 

Estimados estudiantes de PERMEA, 

Estoy deseando hablar con vosotros. Un tema al que 
le doy vueltas últimamente es la cuestión de si el arte 
puede ser educación, y si la educación puede ser arte. 

La historia de los artistas que trabajan como 
educadores es tan larga como la propia historia del 
arte. La importancia de estudiar con varios maestros 
y de viajar al extranjero para inspirarse en otras 
tradiciones y técnicas se manifiesta en cualquier 
colección de museo. Los tratados de Vasari o Karel 
Van Mander se publicaron y distribuyeron en gran 
cantidad. Las escuelas y programas de arte siempre 
han dependido, en gran medida, de los conocimientos 
prácticos de los artistas para la educación de 
las generaciones más jóvenes. De este modo, la 
inspiración funciona de forma intergeneracional e 
intrageneracional, pero hay algo en la relación entre 
el profesor y el alumno que es importante para el 
desarrollo de la propia práctica.

Paralelamente a esta idea del artista como 
educador, hay otra historia que hay que rastrear. Los 
artistas también han utilizado formatos educativos -en 
directo con un grupo de personas- como medio para 
trabajar, pensar y crear. Esto difiere de la enseñanza, 
ya que la educación artística o la mediación artística 
no tienen el mismo enfoque en la transferencia de 
conocimientos o habilidades. El arte es, pues, un punto 
de partida y se pueden utilizar sus técnicas, pero la 
metodología de trabajo principal se encuentra en el 
proceso de colaboración.

Un ejemplo emblemático de este concepto es la 
obra de Joseph Beuys, en la que no siempre es posible 
trazar la línea que divide el comienzo de su práctica 
como artista y el final de su trabajo como profesor. 
Tomemos como ejemplo su trabajo en el Museo 
Boijmans Van Beuningen, donde Beuys realizó una 
obra de arte “en conversación con” Peter Struycken 
(1980) y los estudiantes de la Academia de Arte de 
Rotterdam (1981). Hay otras obras que también pueden 
relacionarse con esta idea, como Jef Geys, z.t. (uit het 
kleurboek voor volwassen) (1900 - 2000) y Andrea 
Fraser, Museum Highlights A Gallery Talk (1989). 

Estos artistas ilustran las posibilidades que 
existen cuando la línea entre el arte y la educación se 
difumina y el público o los estudiantes se enfrentan a 
nuevos modos de pensar. Hay mucho debate en torno 
a la idea del artista como educador o de la educación 
como forma de arte. Por un lado, hay artistas que 
exploran los límites de la colaboración como práctica 
y, por otro, algunos se cuestionan cuál es la línea que 
separa su trabajo como educador y como artista. La 
realidad económica para muchos es que dependen de 
su trabajo en escuelas o programas educativos y lo 

Carta de Yoeri Meessen 

Yoeri Meessen, Jefe de educación e interpretación  
en Museum Boijmans Van Beuningen – Rotterdam 
impartiendo un seminario a las estudiantes de Permea.
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Andrea Fraser
Museum Highlights: A Gallery Talk. 1989

© Andrea Fraser; courtesy Galerie Nagel Draxler, Berlin
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Etnografía afectiva en más de veinte huertas en 
Valencia. A través de la mediación artística activamos 
una colaboración con cinco espacios (Amap, Bona Gent, 
Ámbit, Espai Verd Benicalap y L’Animeta) para pensar 
juntes la representación de las huertas como lugares que 
se habitan más allá del cultivo, volviéndose espacios de 
encuentro, de conexión, de intercambio de saberes y de 
experimentación.

Akana es un colectivo formado por parte de las alumnas 
de la segunda edición del Máster PERMEA.

Colectivo Akana: Laboratorio 
Experimental Periférico.

2020-2021
@akana_huerta
www.facebook.com/Akanienses

Proyecto producido por el Consorci de Museus de la Comunitat 
Valenciana a través de la convocatoria Cossos. Comunidades de saberes 
subalternos y desarrollado entre septiembre de 2020 y febrero de 2021.

Colectivo Akana;
Virginia Alonso

Conxeta Vivó
Aurelia Diaz

Felipe Cortés
Joana Molla

Francisca Soto

Laboratorio Experimental Periférico



valores, formas de vida y existencias; algo que 
no atraviesa solo nuestro contexto, sino que se 
materializa en cualquier ámbito. Pero a nuestra 
situación como educadoras y mediadoras precarias, 
se le suma la feminización del trabajo y el ejercer 
una labor que no genera capital dentro de las lógicas 
productivistas del mercado.

Con todo este contexto, pienso que tratar de 
cambiar esta realidad a gran escala es algo que se 
nos escapa de las manos, pero que desde lo micro y lo 
cotidiano podemos ir moldeando y transformando. De 
este modo, propongo pensar la adversidad como una 
contra-fuerza, una fuerza movilizadora, que desde la 
colectividad y la unión de diferentes cuerpos y espacios 
atravesados por la misma condición, nos permita 
emplear los aprendizajes que hemos obtenido de este 
contexto para cambiarlo.
De lo precario hemos aprendido a estar abiertas al 
cambio, a ser flexibles y, que solo estando en una 
formación constante de aprendizaje de habilidades, 
podemos funcionar y resistir. De lo feminizado hemos 
aprendido a pedir ayuda porque juntas podemos más  
y a reconocer nuestras vulnerabilidades e 
interdepender sana y conscientemente de las 
demás. Y de operar desde otros lugares y lógicas 
hemos aprendido a inventar y construir otros modos 
de ser, estar y hacer fuera de lo hegemónico. Por 
tanto, la pregunta real es ¿cómo con todo esto 
vamos, entre todas, juntas, conectadas, revueltas e 
interdependientes, a tratar de subvertir esta realidad, 
vamos a sostener nuestras ilusiones y vamos a 
transformarlas en realidades deseables?

De este modo, propongo que las energías que se 
han generado a lo largo de este curso, de los pasados 
y de los futuros, no desaparezcan, y que algún día, no 
tardando mucho, podamos dar forma a una futura y 
nada utópica red/asociación/colectivo de mediadoras 
y educadoras en la ciudad de València que nos sirva 
de apoyo para defender y poner en valor nuestro 
trabajo y derechos como profesionales. Y a su vez, 
que sea un espacio en el que mantener los vínculos 
que se generan, crear otros nuevos y compartirlos. 
Compartir los espacios, los tiempos, nos permitirá 
seguir aprendiendo unas de otras; poder pensar juntas, 
continuar formándonos y formar a otras y organizar y 
proponer acciones que inviten a otras agentes del sector 
artístico o fuera de él a acercarse y entender el valor de 
lo que hacemos.

Finalmente, la pregunta que me queda es cómo y 
cuándo vamos a empezar. Os invito a que si os apetece, 
las respondamos juntas. Sabéis dónde encontrarme.

Un fuerte abrazo, 
Elena 

¡Hola a todas!

Os escribo esta carta desde el aula de PERMEA, dos 
años después de haber acabado el máster y habiendo 
vuelto a habitar este espacio desde otros lugares.

Estando aquí pienso en todos los cuerpos que 
han pasado y han atravesado este espacio: alumnas, 
docentes, invitadas, educadoras, mediadoras, artistas, 
trabajadoras del centro, coordinadoras, alguna que 
otra planta y un largo etcétera. Pero sobre todo, pienso 
en todo lo que este espacio ha vivido, compartido, 
aprendido y construido a lo largo de estos cuatro cursos 
y en los futuros que vendrán.

Justo ayer, me llamó Laura, alumna del primer año 
y a quien el contexto del máster me vinculó compartiendo 
intereses e ilusiones. Me contó que en estos momentos 
se encuentra en un proceso de lucha organizada para 
exigir a la institución en la que trabaja las mejoras y 
derechos laborales que merece(mos). A pesar de este 
contexto, y esperando que se solucione pronto, me 
contaba lo contenta que está de estar haciendo lo que le 
gusta y de poder disfrutar y aprender de ello.

El motivo real de la llamada, que no era el de 
la queja -aunque siempre está bien compartirla y 
abrazarla- era contarme una idea que tenía en mente 
para un futuro proyecto de mediación que no sabía 
cómo plantear. No me pedía respuestas, quería 
compartir la ilusión que ella tenía por algo, que piensa, 
es importante abordar. Y que esa ilusión pasase a 
mi cuerpo y así sucesivamente a otros, para que sin 
prisas ni presiones, si algún día ocurría -y seguro que 
ocurre- acabáramos llevando a la práctica aquello que 
a ella le atraviesa en este momento. Esto os lo cuento 
porque plantea dos cuestiones en las que últimamente 
he estado pensando: por un lado, la precariedad laboral 
en el sector de la mediación y educación, y por otro, 
en parte consecuencia de lo anterior, la importancia de 
la colectividad y de generar redes sólidas en las que 
compartir ideas, proyectos e ilusiones.

Algo muy valioso que aprendí, tanto de las 
docentes como de mis compañeras en mi paso por 
Permea, fue lo valiosas que son las preguntas. Y las 
que en este momento, me surgen y me atraviesan son: 
¿Qué hacer y cómo sostener todas estas energías que 
a todas nos mueven y corren el peligro de deshincharse 
a causa del contexto precario que habitamos? Y más 
concretamente, ¿qué podemos hacer nosotras desde 
esta micro comunidad que es el máster de Permea, 
ubicado en Valencia, y que empieza siendo un grupo de 
educadoras y mediadoras que comparten tres tardes a 
la semana y acaban construyendo proyectos juntas o 
incluso un hogar?
Volviendo a la idea de precariedad, esta se entiende 
como una fuerza que se lleva por delante seguridades, 

Carta de Elena Sanmartín
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Elena Sanrmartín, mediadora, gestora 
cultural y exalumna de Permea.
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↑	 Formación jurídica en derechos laborales para las trabajadoras 
de hogar, limpieza y cuidados.

↓	 Encuentro y grabación con el grupo motor de Voces que cuidan.

2021-2022
@vocesquecuidan

Proyecto producido por el Consorci de Museus de la Comunitat 
Valenciana a través del programa de residencias Cultura Resident 
2021 y realizado en el Centre del Carme Cultura Contemporània.

Proyecto artístico y de mediación cultural que tiene 
como objetivo recoger y archivar los testimonios, luchas 
y demandas de las trabajadoras profesionales de hogar, 
limpieza y cuidados. Tratando de imaginar un espacio-
tiempo donde subvertir la realidad que habitamos, 
propone situar la vida y los trabajos que la sostienen en 
un lugar protagonista.

Voces que cuidan es una propuesta de mediación que 
Elena Sanmartín amplió y desarrolló en su Trabajo 
Final en PERMEA titulado Voces que cuidan. Archivo 
sonoro de las trabajadoras del hogar y los cuidados, 
presentado en junio de 2021.

Elena Sanmartín  
Santiago Fernández

Voces que cuidan



“¡Dadle las herramientas, ella sabrá qué hacer con ellas!” La banda punk feminista 
londinense Charismatic Megafauna hace este alegato a las instituciones de 
enseñanza, que no han sido públicas durante mucho tiempo en numerosos lugares, 
sino que se han convertido en establecimientos privados. En cualquier caso, la 
canción las apela directamente: pese a todas las contradicciones enteramente 
capitalistas, todavía pueden proporcionar las herramientas para transformar la 
casa del opresor durante su ocupación y/o algún día hacer algo completamente 
distinto con ella.  ”¡Dadle las herramientas, ella sabrá qué hacer con ellas! Al 
principio suena como si el estribillo rítmico recurrente, al que Jenny Moore, una de 
las cantantes de Charismatic Megafauna, confiere diversas capas de significado 
sobre el escenario, contradice a Audre Lorde cuando declaró: “Las herramientas 
del amo nunca desmantelarán la casa del amo”. Pero Lorde  no quería decir que no 
podamos o debamos hacer nada con el conocimiento poderoso; más bien señaló 
que es necesario establecer alianzas con posiciones silenciadas y marginadas 
para superar las violentas relaciones de poder existentes. ¿Hay otras herramientas 
además de las del maestro, de las de este mundo neoliberal que se está volviendo 
cada vez más fascista, del que no se puede salir? Dicho de otro modo: ¿Existen 
herramientas de un mundo diferente aquí y ahora? ¿Cómo se construyen? ¿Y 
cómo se pueden aplicar? ¿Hasta qué punto podemos aprender algo que todavía no 
existe? Por un lado parece paradójico, aunque por otro lado este es el verdadero 
sentido de un enfoque radical a la transferencia de información. El aprendizaje 
político siempre se ha entendido como un proceso en vista de otra posibilidad; 
la educación política siempre implicó aprender para comprender las relaciones 
y poder cambiarlas; aprender a entenderlas de un modo que quizá solo podría 
comprenderse en un mundo diferente, mientras que este mundo podría parecerse 
un poco más a él como resultado. A su vez, no podemos conseguir esto solos y 
únicamente se puede concebir como un proceso colectivo de autotransformación.

Los museos no son en principio lugares de educación radical; como todos 
los órganos educativos públicos y cívicos, son lugares de mantenimiento de 
relaciones existentes, lugares de una historia de disciplina y violencia. Y al mismo 
tiempo son lugares con una historia y una promesa de emancipación. Llevan la 
herencia violenta del colonialismo, al igual que la de la revolución burguesa. Como 
lugares de aprendizaje, en este sentido puede que tengan algo que ofrecer a otro 
mundo posible, aunque en principio esto contradijera lo que representan. Abordo 
el tema de las relaciones y el aprendizaje de forma preventiva. Y a la vez echo 
la vista atrás. El motivo es que deseo seguir la prefiguración y la procesualidad 
en la historia de la educación emancipadora y la educación revolucionaria, con 
el propósito de preguntar cómo podemos utilizar juntos las herramientas que 
recibimos y que adoptamos, a fin de aprender algo unos de otros sobre otro mundo 
posible.

1. Las herramientas y el plan de construcción 
Esta antología plantea la pregunta: ¿Qué ocurriría si los museos pusieran las 
relaciones en el centro de sus acciones? Suena prometedor. Pero desde luego 
también entronca con un cambio general post-representativo en el discurso 
museístico desde la representación hasta la presencia, desde la  originalidad 
hasta la relacionalidad1, que sucede en paralelo con las economías inmateriales 
y redes sociales asociadas. ¿Acaso el museo relacional es la casa del amo? A 

1	 Véase Nora Sternfeld “Inside the Post-Representative Museum”, en Carmen 
Mörsch, Angeli Sachs y Thomas Sieber, Contemporary Curating and Museum 
Education (Bielefeld: Transcript Verlag, 2016): “En las teorías expositivas 
y las prácticas curatoriales avanzadas en los últimos años se han sucedido 
varios giros que han ampliado el espacio en cuanto a sus funciones. El giro 

hacia la educación, el discurso, la performatividad, la danza y el activismo. 
A menudo estos también se entrelazaron. ¿Qué tienen en común todas estas 
tendencias? Las exposiciones ya no se entienden como lugares donde exhibir 
objetos valiosos y presentar valores objetivos. El foco está más bien en 
propiciar espacios de posibilidades, experiencias sociales y físicas, encuentros 

¡Dadle las herramientas, 
ella sabrá qué hacer con 
ellas! Reflexiones sobre el 
aprendizaje colectivo

Nora Sternfeld
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Texto traducido de la versión original "Give her the tools, she will 
know what to do with them!” Some Thoughts about Learning 
Together publicado en The Constituent Museum - Constellations Of 
Knowledge, Politics And Mediation. A Generator Of Social Change. 
Editorial: Valiz y L'internationale, 2018. 



Walter Benjamin, que relata de modo conmovedor la irreversibilidad momentánea 
de la revolución, en la que los relojes se paran, después de ser disparados en la 
Revolución de Julio de 1830 en Francia. En la 15a sección de las tesis sobre la 
historia, Benjamin escribe: 

La conciencia de hacer estallar el continuo de la historia es propia de las 
clases revolucionarias en el momento de su acción. La Gran Revolución 
introdujo un nuevo calendario. El día en el que el calendario comenzó a 
funcionar como una cámara histórica del tiempo. Y es en esencia el mismo 
día que siempre vuelve en forma de fiestas y conmemoraciones. Los 
calendarios no cuentan el tiempo como los relojes. Son monumentos de 
una conciencia histórica, de la que no parece haber el menor rastro desde 
hace cien años en Europa. Sin embargo, en la Revolución de Julio tuvo lugar 
un incidente que hizo justicia a esta conciencia. Durante la noche de las 
primeras escaramuzas, resultó que las torres de los relojes fueron tiroteadas 
independiente y simultáneamente en varios lugares de París.4

Puede que ambas cosas sean ciertas. Sin duda es distinto aprender y 
enseñar en vista de una nueva frontera y aprender y enseñar en una nueva 
frontera. Por ejemplo, se trató de una forma de aprender y enseñar realmente 
distinta cuando mi seminario, que abordaba prácticas críticas de aprendizaje 
y exposición, se llevó a cabo como “enseñanza en ocupación” en el auditorio 
ocupado de la Academia de Bellas Artes de Viena el 20 de octubre de 2009 
hasta el final del semestre.5  El momento de la ocupación lo transformó todo: 
hablamos en nombre de la educación y en el espacio de una realidad diferente a 
la economización neoliberal de la educación. Sin embargo, ninguno de los debates 
precedentes perdió un ápice de su significado. Quién sabe, puede que incluso 
tuvieran algo que ver con que había llegado la ocupación.

Para comprender la simultaneidad de proceso y momento en la “práctica 
revolucionaria”, quiero recordar la famosa tercera tesis de Marx sobre Feuerbach, 
que plantea la cuestión de quién educa a los educadores: 

La doctrina materialista según la cual los hombres son productos de las 
circunstancias y de la formación, y por lo tanto, los hombres cambiados son  
productos de las circunstancias y la formación cambiantes, olvida que son 
los hombres quienes cambian las circunstancias y que el propio educador 
ha de ser también educado. De aquí que dicha doctrina esté destinada a 
dividir la sociedad en dos partes, siendo una de ellas superior a la sociedad. 
La coincidencia del cambio de las circunstancias y de la actividad humana o 
autocambio solo se puede concebir y entender racionalmente como práctica 
revolucionaria.6

Si queremos considerar la mediación radical en relación con un cambio radical,  
probablemente sea tanto proceso como momento.

3. Aprender de antemano 
Si presuponemos que el aprendizaje puede servir para cuestionar la hegemonía 
existente, existen dos posibles vías: por una parte, las verdades y formas de 
conocimiento existentes se vuelven a menudo frágiles, debatibles y cuestionables; 
por otra parte, otras formas de conocimiento salen a relucir, que aluden al 

la luz de esta pregunta, consideremos el pasaje en que Audre Lorde aborda las 
herramientas con más detalle: 

...la superviviencia no es una habilidad académica. Es aprender a estar solo, 
siendo impopular y en ocasiones vilipendiado, a hacer causa común con 
quienes se identifican fuera de las estructuras, con el fin de definir y buscar 
un mundo en el que todos podamos prosperar. Es aprender a convertir 
nuestras diferencias en fortalezas. Porque las herramientas del amo nunca 
desmantelarán la casa del amo. Nos posibilitarán ganarle temporalmente en 
su propio juego, pero nunca nos permitirán lograr un verdadero cambio.2

No es que esas herramientas del amo sean inútiles para Audre Lorde; en su opinión, 
sencillamente no pueden ser las únicas herramientas con las que construir otro 
mundo en el que todo florecerá. En materia de relaciones, su consejo es no solo 
funcionar como un equipo, sino además ir contra corriente a veces de modo 
individual, y sobre todo, hacer cosas en colaboración con quienes están fuera 
de las estructuras. ¿Qué significa eso hoy en día, cuando debemos asumir que 
en un mundo de omnipresente capitalización de las relaciones (con el creciente 
aislamiento que conlleva) no existe realmente un dentro y un fuera? ¿Y qué significa 
cuando hemos de presuponer que tal vez acabaremos en la casa del amo allí donde 
estemos y que el amo no solo habita en las instituciones y en la calle sino también 
en nosotros y en nuestras relaciones? Si queremos insistir en la construcción de 
otro mundo posible, el taller que imaginemos debería estar en todos los sitios. En 
consecuencia, necesitamos planes de construcción capaces de transformar las 
instituciones por dentro y por fuera, tanto las relaciones actuales como las futuras, 
con las herramientas que tengamos o las que podamos obtener.

2. Desmantelar la casa: Proceso y momento 
¿Y qué significa esto en lo concerniente a la transferencia de información? Si, 
como Antonio Gramsci, entendemos la hegemonía como algo que no está basado 
en parte en la fuerza, sino mucho más en el acuerdo, pronto parece claro que el 
poder necesita materializarse en nuestra mente en procesos de aprendizaje. Salvo 
que también se puede cuestionar allí... En este sentido, Gramsci escribe: Toda 
relación de "hegemonía" es necesariamente una relación educativa”.3

Por un lado, el aprendizaje tiene lugar en relaciones y estructuras de poder, 
y por otro lado, es también una preparación, porque todo cuanto aprendemos 
está imbuido del sedimento de la historia, pero aun así se aprende en el presente 
y, sobre todo, hace referencia a un futuro en el que se aplica lo aprendido. 
Posiblemente y a menudo de una manera por entero distinta a lo previsto. (Los 
niños aprenden el lenguaje, que está plagado de relaciones de subordinación, 
aunque también aprenden palabras que enseñarán a sus hijos e hijas, y quién 
sabe en qué mundo se pronunciarán). Como el aprendizaje posee este doble 
potencial de adaptación y revolución, y dado que también enlaza lo que fue, es 
y podría ser, es una práctica repleta de potencial vinculante y transformador. 
Así pues, la hegemonía se presenta como un proceso que necesita estabilizarse 
constantemente y que por ende siempre está en peligro de desestabilizarse. En 
este contexto, la desestabilización también se revela como un proceso. 

¿Hemos, pues, de abandonar la idea de que el cambio radical vrepresenta un 
gran momento para ello? Esto supondría una ruptura con la famosa descripción de 

2	 Audre Lorde, “The Master's Tools Will Never Dismantle the Master's 
House”, en Sister Outsider: Essays and Speeches (Berkeley. CA: 
Crossing Press, 2007).

3	 Antonio Gramsci. Further Selections from the Prison Notebooks, ed. y trad. 
Derek Boothman (Minneapolis: University of Minnesota Press, 1995), p. 157.

4	 Benjamin, “On the Concept of History” (1940), XV,  
www.marxists.org/reference/archive/benjamin/1940/history.htm

5	 http://no-racism.net/article/3149/ 
6	 Karl Marx, “Theses on Feuerbach” (1845), en Works of Marx and Engels, 

Vol. 3 (Berlín: Dietz Verlag, 1969), p. 5.

inesperados y debates cambiantes, en los que lo imprevisible parece más 
importante que los planes exactos sobre qué se expone y dónde. De este modo, 
las exposiciones se convierten en salas de acción. Partiendo de esta premisa, 
resulta inevitable que el comisariado y la comunicación se entrelacen. Me 
refiero a este fenómeno con el nombre de “comisariado post-representativo”.
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conocimiento de la lucha, pero también al  conocimiento de otra posibilidad. En su 
libro The Undercommons, Stefano Harney y Fred Moten citan a C.L.R. James con 
las maravillosas palabras 

Soy en primer lugar un hombre negro, porque estoy en contra de lo que han 
hecho y siguen haciendo con nosotros; y en segundo lugar, tengo algo que 
decir sobre la nueva sociedad que se quiere construir, porque me afecta de 
manera especial lo que se ha intentado  desacreditar. C.L.R. James, C.L.R. 
James: His Life and Work.7

Hay por tanto un conocimiento del undercommons que podemos aprender unos 
de otros. En cuanto a este conocimiento, Harney y Moten creen que siempre hay 
un contexto para lo que denominan “estudio” en las instituciones, en la calle, de 
noche: una práctica de reunirse para aprender juntos. Pasar tiempo en compañía 
y con los temas, sin objetivos o calendarios prefijados, y sobre todo sin puntos 
de crédito8. Es un tipo de aprendizaje en los intersticios de las instituciones, en 
los intersticios de la economización. De esta manera, aprendemos otro mundo 
posible unos de otros. Y eso no se puede hacer de forma aislada, solo puede ser un 
proceso colectivo.

Como tal, el proceso de anticipación del otro mundo persigue alcanzar la 
hegemonía en la “guerra posicional”. No obstante, a veces se trata ante todo de 
sobrevivir, de sobrevivir al invierno de otro futuro posible. Y esto nos lleva de 
nuevo a la casa del amo. ¿Cómo crear espacios para pensar y estructuras para 
sobrevivir en este mundo neoliberal, cada vez más fascista? ¿La casa del amo 
pertenece en realidad al amo? ¿O no llevamos ocupando sus intersticios bastante 
tiempo? 

¿Quiénes somos entonces, si construimos así? Bini Adamczak, filósofa 
y teórica comunista queer residente en Berlín, investiga “tipos de relaciones”. 
Se pregunta qué ocurriría si ya pudiéramos imaginar la otra sociedad por la que 
queremos luchar, y llega a esta conclusión

Para tener éxito, la revolución emancipadora debe anticipar ya los momentos 
utópicos que intente materializar. Al mismo tiempo, esta utopía no se debe 
depurar de todos los momentos de revolución, por los cuales la revolución 
es tan ansiada y codiciada. La propuesta sobre cómo contrarrestar este 
problema histórico es concebir la revolución menos como una toma de poder 
y más como un proceso de transformación social, en cuyo centro no radica la 
destrucción de la sociedad dominante, sino la construcción de una sociedad 
libre de gobernantes..9

En su obra, Adamczak se centra en las relaciones. Ella recomienda que dejemos 
de definirnos por las identidades, y que lo hagamos por las relaciones; a su vez, 
estas relaciones se reconstruyen con respecto a un mundo distinto, a saber, como 
relaciones de libertad, igualdad y solidaridad. Esto es posible en el capitalismo 
neoliberal, que gentrifica y capitaliza el espacio público, en el que todo se torna 
intersticio. En un tercer espacio de los undercommons, en el que tales relaciones 
devienen imposibles (porque siempre debemos competir unos con otros, en cada 

7	 Stefano Harney y Fred Moten, The Undercommons: Fugitive Planning and 
Black Study (Wivenhoe, Nueva York y Port Watson. Minor Compositions, 
2013), p. 25.

8	 Stefano Harney on Study (entrevista, julio 2011, Parte 5), www.youtube.
com/watch?v=7wIoBdY72do

9	 Bini Adamczak, Behiehungsweise Revolution: 1917, 1968 und kommende 
(Berlín: manuscrito no publicado, 2016), p. 178.

Alumnado y profesorado de la Academia de Bellas Artes de Viena en el 
mitin y posterior ocupación del edificio. Créditos: Arthur Summereder
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convocatoria pública, en cada lugar de trabajo y en cada muro de Facebook, nos 
convertimos en números que se comparan entre sí), reinventamos las relaciones 
cada día con las herramientas que poseemos. Y así construimos (con libertad, 
igualdad, aprendiendo unos de otros en solidaridad) estas relaciones que en 
realidad no deberían existir, y en consecuencia un espacio entre nosotros, un 
espacio parainstitucional, que se afianza en medio de las instituciones con vistas a 
otro mundo.

¿Tienes algo que te gustaría 
compartir con Permea?
Escríbenos una carta con tus reflexiones, ideas o dudas 
en torno a la mediación, las prácticas artísticas y las 
instituciones culturales. Envíala a:

→ didacticacmcv@gva.es 

→ PERMEA 
Centre del Carme Cultura Contemporània 
Carrer Museu, 2-4 
46003 València



Telegram https://t.me/masterPermea
Web www.consorcimuseus.gva.es/master-permea-es/?lang=es
Instagram @masterpermea




