






la virtualitat, no només en el fet quotidià, sinó 
també en el fet artístic, suposa tant un repte 
com una oportunitat. Les diferents propostes 
presentades en la 4a Jornada de Xarxaprod 
han emfatitzat l’ús de les tecnologies com a 
eines que ens ajuden a crear altres temps i 
que proposen un concepte clau per repensar 
la residències artístiques: la cronodiversitat. 
Subvertint i trobant nous accessos sensibles 
a la virtualitat podem descobrir noves poten-
cialitats, aquelles que ens ajuden a dislocar la 
temporalitat hegemònica; aquella que, en el 
format de les residències artístiques, s’entén 
només des de la presencialitat.

Temporalitats expandides: recursos 
postvirtuals
 
Com a pas previ i posterior a les jornades, i 
seguint tant les reflexions de la trobada ante-
rior i les propostes fetes pels convidats a la 
4a jornada, la comunicació virtual es va com-
plementar amb una sèrie de propostes pos-
tvirtuals.
 
Tal com es va plantejar a la 3a Jornada, Xar-
xaprod vol continuar un procés d’acompan-
yament a través del qual els diferents espais 
puguin intercanviar recursos i metodologies 
de treball per mapejar les diferents estratègies 
que els espais posen a disposició dels artistes 
residents, no només durant la residència, sinó 
també abans i després. Seguint aquesta línia 
de treball, les propostes postvirtuals de la 4a 
Jornada de Xarxaprod tenien l’objectiu d’ex-
pandir-ne la temporalitat a l’abans i al després 
a partir de la pràctica de visualitzacions, rituals 

Residències artístiques: el temps i la pandèmia

Marc conceptual: el temps i la institució
 
La 4a Jornada de Xarxaprod, amb el títol Re-
sidències artístiques: el temps i la pandèmia, 
ha proposat continuar la feina feta durant la 
3a Jornada de Xarxaprod i expandir-ne el su-
port, l’empatia i les sinergies. Si en la jorna-
da anterior es va posar el focus en compartir 
les estratègies d’acompanyament facilitades 
pels membres de la xarxa, en aquesta ocasió 
el cuidar-nos i el compartir van voler posar al 
centre l’artista, la institució i el seus tempos.
Quin és el temps de l’artista? I el de l’obra 
d’art? Quins són els temps de les residències 
artístiques? I com afecta la temporalitat a la 
institució? Aquestes han sigut algunes de les 
qüestions a què hem volgut donar resposta 
durant la trobada virtual, i també abans i des-
prés.
 
Precisament a causa del context desfavora-
ble, la pandèmia ha fet encara més visible la 
necessitat de continuar repensant i articulant 
noves eines de suport mutu i d’intercanvi de 
coneixements. En aquest sentit, la invasió de 
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i eines.

a) AIR Films
 
El primer d’aquests recursos va ser una selec-
ció de pel·lícules i documentals que vam ano-
menar AIR Films.
 
D’una manera tangencial, aquestes pel·lícules 
i documentals reflexionen sobre el fenomen 
de les residències artístiques i més concreta-
ment sobre la cronodiversitat pretèrita i la idea 
del viatge com a forma de compartir coneixe-
ments. L’objectiu d’AIR Films és potenciar l’es-
tar junts i repensar el format de les residències 
artístiques, no només des de la gestió, sinó 
com una manera d’estar i de ser que al llarg 
de la història ha existit també fora de la institu-
ció, més enllà de la denominació de ‘residen-
cies artístiques’.
 
Tot i que les pel·lícules i els documentals que 
s’han proposat no anaven acompanyats de 
cap proposta de debat, creiem que la possibi-
litat de desenvolupar aquest recurs en un se-
guit d’exercicis per reflexionar sobre les resi-
dències artístiques i la seva història podria ser 
una línia de treball a desenvolupar pels dife-
rents espais de la xarxa. Durant la preparació 
de les jornades, el potencial d’aquest recurs 
es va fer evident amb la idea de comissariar la 
visualització d’aquest material en un format de 
festival (en línia o presencial). 

b) Microaccions o rituals
 
Per tal d’humanitzar la virtualitat en temps 
pandèmics, el segon recurs va voler proposar 
la pràctica de microaccions o rituals.
 
De forma gairebé invisible però persistent, 
aquests rituals tenien per objectiu potenciar 
altres maneres d’entendre la temporalitat i de 
fer i d’estar en la institució. Les microaccions 

que es van proposar podien ser practicades 
de forma individual o col·lectiva, a escala per-
sonal o institucional, i tot i que es van suggerir 
unes pautes eren sobretot una invitació al joc.
 
Aquests rituals no tenen temporalitat i els seus 
resultats poden semblar invisibles. Tot depèn 
del grau d’implicació dels membres de la xar-
xa i de la seva disponibilitat per documentar 
els processos. Idealment, aquests rituals i mi-
croaccions haurien de funcionar des de la vo-
luntat de pertànyer a un col·lectiu, Xarxaprod, 
que necessita reforçar sinergies i empaties 
entre els seus membres. Funcionen només 
des del fer i el no esperar res a canvi. Són, 
més que res, exercicis que potencien la reci-
procitat i la predisposició a crear complicitats.
 
Els cinc rituals que es van seleccionar formen 
part d’un projecte més ampli i complex des-
envolupat durant el 2020 com a part de RES-
HAPE (més informació sobre aquest projecte 
AQUí).
 
c) Eines
 
Per tal d’establir un marc conceptual i meto-
dològic que entrellaci els membres de Xar-
xaprod amb els debats que actualment tenen 
lloc en l’àmbit internacional, el tercer d’aquests 
recursos va ser una selecció de les múltiples 
conferències, debats i seminaris web que 
s’han dut a terme fora de Catalunya el 2020. 

Impulsats per professionals de la gestió, cu-
radors i artistes internacionals, l’objectiu 
d’aquests recursos va ser establir un diàleg 
entre Xarxaprod i altres espais de creació in-
ternacionals. Potencialment, creiem que Xar-
xaprod hauria de contribuir, aprendre i visibilit-
zar aquest arxiu de pràctiques i coneixements 
i alhora obrir-lo als membres de la xarxa i a 
la comunitat artística de Catalunya. En fer-ho, 
Xarxaprod podria retroalimentar-se i créixer 



en empatitzar i nodrir-se de les experiències 
d’altres espais i col·lectius de fora de l’àmbit 
català.
 
Pel que fa a la metodologia, es va oferir un 
seguit d’eines virtuals per expandir el treball 
artístic col·laboratiu i, més concretament, per 
entendre les residències artístiques també 
des d’un pre i un post temporal, tant creatiu 
com necessari.

d) Conclusions
 
Amb aquests recursos, individuals i col·lectius, 
es va proposar explorar els cossos i els espais 
per repensar la pràctica artística i el funciona-
ment de cada un dels espais i projectes de la 
xarxa. La seva efectivitat, però, només podrà 
ser visible a llarg termini, ja que els recursos 
funcionen amb una temporalitat diferent a la 
de la jornada. Caldrà veure si, a mig termini, 
són utilitzats i també si les fonts de recursos 
remeten alguns participants a altres fonts di-
ferents. D’altra banda, cal assenyalar que els 
recursos ben documentats i seleccionats amb 
cura i conservats per les xarxes obren la porta 
a moltes altres persones que no van partici-
par en la jornada. En aquest sentit, entenem la 
documentació com un servei que va més en-
llà de l’àmbit corporatiu i que dona plenament 
sentit a la xarxa, oberta al sector, als diversos 
àmbits culturals i, en definitiva, al món.
 
L’estratègia de comunicació i difusió d’aquests 
recursos postvirtuals ha estat constant i con-
sistent. És important remarcar, però, que tot 
indica que no hi ha proporció entre els es-
forços fets i el resultat. Hauríem de prendre 
aquestes dades com una diagnosi de les es-
tratègies comunicatives de Xarxaprod i de la 
seva potencial reorientació. 
Les raons per aquesta disfunció són diverses:
 
 · El primer motiu, paradoxalment, és 

la falta de temps i dedicació, tant de les per-
sones que d’una o altra manera s’han ocupat 
d’aquestes jornades com de les que hi han 
participat. Val a dir que, com hem esmentat 
abans, és prematur avaluar l’ús que s’ha fet 
de les propostes, ja que el temps per fer-ho és 
encara vigent.
 · El segon, un cert desinterès o falta 
d’un diàleg més fructífer a partir del qual poder 
entendre la importància i potencialitat d’aques-
tes propostes postvirtuals.
 · El tercer, els límits de la presència i 
interacció de la xarxa i els seus membres amb 
l’entorn virtual i les xarxes socials.
 
Els reptes de Xarxaprod per al 2021 seran, 
segurament, crear espais de col·laboració i 
sinergia; establir empaties conceptuals i me-
todològiques entre els membres de la xarxa i 
entre els altres usuaris d’aquest tipus de pro-
jectes, és a dir, els espais de creació i produc-
ció que, sense ser socis de Xarxaprod, en són 
usuaris o usuaris potencials. També urgeix es-
tablir ponts i llaços internacionals, no tant des 
dels espais en si sinó com a xarxa, i comu-
nicar, disseminar i expandir els recursos i les 
activitats d’una forma més efectiva en l’entorn 
digital.

Unes jornades transnacionals
 
A part d’aquestes propostes postvirtuals, l’eix 
vertebrador de la 4a Jornada de Xarxaprod va 
ser la trobada virtual, que va tenir lloc el 16 de 
desembre de 2020 i es va articular en dues 
sessions de dues hores cada una (de 10 a 12 
h i de 16 a 18 h). 
 
Gràcies a la disposició de la Junta de Xar-
xaprod i a la disponibilitat de recursos econò-
mics, les dues sessions, moderades per Cla-
ra Garí (coordinadora del Centre de Creació 
Contemporània Nau Côclea), van disposar de 
traducció simultània, el seu contingut ha pogut 



ser editat i és accessible al públic general a 
partir de dues relatories, una de gràfica i una 
altra de textual, disponibles a la nova pàgina 
web de Xarxaprod.

a) Primera sessió: Sobre la cronodiversitat en 
l’art i les residències artístiques
 
Participants: Lara Brown, artista resident a La 
Caldera i membre del projecte ARAR; 
Óscar Dasí, director de La Caldera 
Raquel Friera i Xavier Bassas, fundadors de 
l’Instituto del Tiempo Suspendido (ITS)
Angela Serino, curadora i investigadora
Sessió moderada per Clara Garí, coordinado-
ra de Nau Côclea
 
Conceptes clau: Alterar les restriccions impo-
sades per la pandèmia / Confinament com a 
residència / Cartografia íntima / Apropiació 
del temps i l’espai / Monopoli de la presència 
/ Accessos sensibles a la virtualitat / Temps 
hegemònic / Temps suspès / No saber / Invi-
sibilitat i transparència / Hiperactivitat / Tem-
poralitat homogènia / Crononormativitat / Cro-
nodiversitat / Latència - Patència / Dicotomia 
acció - inacció / Temps quàntic / Visidiversitat 
/ Teoria de la permacultura / Observació im-
mersiva / Calendari dels cicles vitals / Cures / 
Ruralitat / Allò no humà / Construir temps com-
partits / Festejar / Escoltar la institució / Institu-
ció com a organisme.

Després d’una introducció general, la prime-
ra sessió va començar amb la intervenció 
de Lara Brown, que ens va presentar el seu 
projecte Puede que haya manera de acercar-
nos. Las entregas, desenvolupat com a part 
del programa ARAR de La Caldera. L’acció 
planteja com ser un exemple de l’adaptació 
que els artistes han hagut de fer, degut a la 
pandèmia, a nous formats i maneres d’estar i 
ser al lloc. Lara Brown ens presenta, a partir 
d’una intervenció performativa, el resultat d’un 

projecte en què l’artista altera les restriccions 
imposades per la pandèmia. El confinament 
esdevé residència autogestionada. Reclosa 
en un poblet de Burgos de 600 habitants, on 
va néixer i créixer, l’artista dona resposta a la 
necessitat de visualitzar el paisatge rural ex-
pressada per diferents amics confinats a les 
ciutats. Brown va documentant els llargs pas-
sejos a la muntanya on performa, a través del 
cos en moviment, registres sonors enviats per 
ells. Amb el temps, aquests llocs es conver-
teixen en la seva sala d’assaig. Un paisatge 
on es mou i balla en resposta a l’entorn i crea 
una cartografia íntima en què els topònims 
esdevenen noms de persones properes. Fins 
avui, l’artista ha realitzat 42 trobades d’aquest 
tipus. A través de la veu de l’artista, el projecte 
proposa una apropiació del temps i l’espai per 
reconèixer que no hi ha només una dimensió 
temporal i espacial. Com crear moments per 
estar junts des de la distància? La virtualitat 
pot establir moments per dedicar-los als al-
tres? Quines noves temporalitats emergeixen 
per saber que seguim existint?
 
La presentació performàtica de Lara Brown 
va funcionar com a marc conceptual per esta-
blir una conversa entre els representants dels 
espais convidats: Óscar Dasí de La Caldera; 
Raquel Friera i Xavier Bassas de l’Instituto del 
Tiempo Suspendido (ITS), i la curadora An-
gela Serino. Quin és el temps de l’artista? I 
el de l’obra d’art? Quins són els temps de les 
residències artístiques? I com afecta la tempo-
ralitat a la institució? Aquestes preguntes, pro-
posades per Xavier Bassas, van ser el punt de 
partida de la conversa.
 
La metodologia per establir el diàleg durant 
les sessions preparatòries va ser la de formu-
lar preguntes compartides entre els tres po-
nents. Després d’una breu presentació, Óscar 
Dasí obre el debat: en el context pandèmic, 
quines són les noves estratègies que perme-



ten connectar-nos i com podem cobrir la falta 
de la presència, del cos? A partir de l’experièn-
cia del projecte ARAR, Dasí proposa repensar 
l’ús de les tecnologies per ampliar la concep-
ció del temps. Subvertint i trobant accessos 
sensibles a la virtualitat, proposa dislocar una 
temporalitat que ens obliga a la presencialitat 
i reflexiona sobre un dels aspectes clau del 
debat: en el context de les residències artísti-
ques la presencialitat, el trobar-nos, el viatge 
que ens permet conèixer han estat aspectes 
fonamentals. Al mateix temps, però, aquesta 
necessitat presencial, del cos mòbil, suposa 
no només un privilegi que massa vegades 
resta inaccessible, sinó també un monopoli de 
la presència que fa del format creatiu propo-
sat des de les residències artístiques un mo-
del insostenible, sense temps o, més ben dit, 
en un temps hegemònic que segueix ancorat 
en l’abans, el durant i el després. Quin és el 
temps de l’artista? I el de l’obra d’art? Com 
a director de La Caldera, els límits del temps 
hegemònic, aquell que sembla íntegre a les 
residències artístiques, pot entendre’s també 
com a límit, com a restricció, massa breu. Les 
tres edicions de Brut Nature, comissariades 
per Dasí, van voler, precisament, irrompre en 
aquesta temporalitat. Invitant artistes que ha-
vien estat residents a La Caldera, Brut Nature 
tenia l’objectiu de crear comunitat, promoure 
el temps suspès, proveir les condicions ne-
cessàries perquè les coses succeeixin, tot 
creant un espai on el no saber, aquell que con-
forma la invisibilitat i la transparència, i no tant 
la presència, esdevé fonamental. 
 
Enllaçant amb la proposta de Dasí, l’ITS es 
fonamenta en una crítica radical del temps he-
gemònic, o el que ells entenen com a temps 
productiu, que consideren part de l’espoli 
perpetrat per les condicions de treball impo-
sades pel capitalisme postfordista i les seves 
conseqüències pel que fa a la hiperactivitat 
obligatòria. En front a aquest temps hegemò-

nic, l’ITS proposa la pràctica de la cronodi-
versitat com una estratègia per desnaturalit-
zar el temps productiu i la dicotomia acció / 
inacció. Per a Raquel Friera i Xavier Bassas 
el temps hegemònic de l’artista, el temps cro-
nonormatiu en l’art, és aquell que articula la 
seva progressió positivista: formació, suport a 
través de beques, subvencions i selecció per 
formar part de residències artístiques, ascens 
a mid-career artists i consolidació. Al seu en-
tendre, en aquest ascens cronològic la vida i 
l’obra de l’artista es des-sincronitzen.
 
És a partir del repensar aquesta des-sincronia 
que el text d’Angela Serino “Cultivating Time” 
(Kunstlicht, 2018, “Unpacking Residencies”, 
vol. 39, núm. 2, p. 60-73) esdevé fonamental. 
Serino introdueix dos conceptes clau per re-
pensar la concepció del temps: la latència i la 
quàntica. Aquestes aproximacions a la tempo-
ralitat ressonen en la proposta que Óscar Dasí 
fa des de La Caldera.
 
El concepte de latència i la dicotomia que ine-
vitablement proposa (latència/patència) sem-
bla problemàtic per a l’ITS. Durant la conver-
sa es fa explícit que l’adopció del concepte 
de latència potser no és el més adequat per 
confrontar el temps hegemònic, ja que en el 
context de les residències artístiques segueix 
ancorat en la lògica productivista: cada latèn-
cia té la seva patència. Com a alternativa al 
concepte de latència, l’ITS proposa el de cro-
nodiversitat, que fa referència a les múltiples 
dimensions temporals i als diferents graus de 
visibilitat del procés artístic i les obres d’art o, 
dit d’una altra manera, la visidiversitat. La pre-
gunta, doncs, és: podria ser que per establir 
una crítica del temps hegemònic, en comptes 
d’utilitzar el concepte de latència sigui més 
adequat el de cronodiversitat o visidiversitat? 
 
Per a Angela, una residència és una experièn-
cia, independentment del seu format o la seva 



durada, que afecta d’alguna manera l’obra i la 
vida de l’artista i de la residència en si. Aques-
ta experiència pot fer-se visible en l’obra de 
l’artista (durant o després de la residència), 
però també pot ser que només esdevingui una 
empremta en l’artista o de l’artista en la resi-
dència i el seu context: una aportació al co-
neixement o la memòria d’un lloc, en forma de 
trobada amb un altre artista resident o amb al-
gun membre de la comunitat. En aquest sentit, 
estar en una residència obre una multiplicitat 
d’experiències que van més enllà del fet o ob-
jecte artístic per se; la residència és més aviat 
una experiència en un moment concret de la 
vida de l’artista. Així, Angela proposa que pot-
ser la dicotomia entre latència i patència no 
s’ha d’entendre tant com a punts d’arribada, 
sinó com a possibilitats d’experiència que es 
manifesten en la vida de l’artista i no tant en 
l’obra artística. La latència i la patència no són 
en elles mateixes, sinó que esdevenen en po-
tència. Més que reemplaçar el terme latència 
pel de cronodiversitat, Angela i Óscar propo-
sen focalitzar-se en els conceptes i els pro-
cessos que s’esdevenen en el context ecolò-
gic i més concretament en les aproximacions 
ecofeministes. Es posa com exemple l’obra de 
Maria Puig de la Bellacasa i la teoria de la per-
macultura, el concepte d’observació immersi-
va, el calendari dels cicles vitals. 

Per a Óscar, el títol del text d’Angela suggereix 
un possible paral·lelisme amb el món vegetal, 
amb el temps i les atencions necessàries per-
què les plantes creixin i donin els seus fruits: 
el guaret, la sembra, l’espera, la maduració 
abans de la collita, preparar i abonar la terra, 
regar, airejar, desbrossar. Seguint amb l’ana-
logia, Óscar pregunta a Angela quins podrien 
ser els conceptes generals d’aquesta (agri)
cultura en la percepció del temps. Quines són 
les condicions que haurien de tenir en compte 
les residències artístiques i els seus respon-
sables perquè el temps sigui el més propici 

per a les/els artistes? Podem identificar com-
ponents negatius o elements parasitaris que 
interfereixen negativament en els processos 
creatius? 

Com a resposta a la pregunta, Angela propo-
sa adaptar la temporalitat de les residències 
a l’obra i la vida de cada artista. Segons ella, 
homogeneïtzar la temporalitat és contrapro-
duent, l’artista hauria de poder escollir la tem-
poralitat i el format de la residència artística. 
En funció del projecte, l’artista hauria de poder 
escollir estar un mes en residència, dividir la 
residència en certs períodes (una setmana al 
mes) o escollir un format combinat, residència 
presencial i virtual o només virtual. L’elecció 
s’hauria de fer tenint en compte el projecte 
que l’artista vol desenvolupar i la naturalesa 
de l’obra de l’artista, així com el que la resi-
dència proposa i ofereix. Aquesta flexibilitat 
hauria de poder ser adoptada també des de 
les mateixes residències, les seves fonts de 
finançament i l’equip que les gestiona. La pro-
posta d’Angela te semblances en la pràctica 
de La Caldera i el projecte ARAR, amb el de 
la Nau Côclea en col·laboració amb el Con-
vent de Pontós la cooperativa Rizoma, el Fes-
tival U del Bac i de l’Espai Nyam Nyam. En 
aquest context, Clara Garí explica el concepte 
de ‘festejar’ com el temps lliure que els futurs 
cònjuges tenen per conèixer-se i decidir adop-
tar compromisos més duradors. Actualment 
s’està adoptant l’estratègia aproximativa del 
“festeig” per establir les bases d’una col·labo-
ració de xarxa que sigui diferent de la que neix 
d’un pacte estrictament corporatiu o sindical. 
Precisament, els projectes Grand Tour de Nau 
Côclea, de Nyam Nyam i també el de la Rural 
School of Economics (que presentarà Jenny 
Salmean de l’Scottish Sculpture Workshop) 
reflexionen sobre com la ruralitat i la relació 
amb allò no humà aporta noves maneres d’en-
tendre l’entorn i les possibilitats de fer que hi 
tenim els humans. És aquí on Nyam Nyam 



subratlla la importància de desmitificar la rura-
litat i la seva idealització per entendre aquests 
contextos com espais conflictius i complexos, 
així com la importància de difuminar la dicoto-
mia entre allò rural i allò urbà.
 
Tornant a la qüestió del temps en el context 
de les residències artístiques, Óscar proposa 
les preguntes següents: si la pròpia gramà-
tica del llenguatge sembla ser una limitació 
per expressar i pensar en certes qüestions 
relacionades amb la concepció no lineal del 
temps, de quins altres mitjans ens podem va-
ler? Com podem elaborar i compartir aquest 
tipus de qüestions i les seves implicacions en 
relació a les pràctiques artístiques? Potser 
només és possible abordar-les i expressar-les 
des de les mateixes pràctiques, amb els codis 
i llenguatges que n’emergeixen? Amb relació 
a això, i enllaçant amb les observacions d’An-
gela, Óscar explica algunes de les pràctiques 
desenvolupades en el context del projecte 
ARAR: dormir juntes per Zoom per crear som-
nis col·lectius, somiar altres formes de viure, 
esmorzar juntes, construir temps compartits, 
temps reclosos i individuals per sentir i escol-
tar la institució, per alimentar-nos i cuidar-la 
entenent la institució com un organisme viu: 
“Quan compartim el que no sabem, apareixen 
altres maneres de conèixer”. La sessió acaba 
amb aquesta reflexió i la constatació que no 
hi ha hagut prou temps per parlar del temps. 
Xavier Bassas sentencia: “Això només és el 
principi, que duri sempre!”

b) Segona sessió : Autogestió versus institu-
ció?
 
Participants: Valentina Alvarado Matos i Nata-
lia Domínguez, artistes residents a La Escoce-
sa i membres del projecte co-
Enric Puig, director de La Escocesa
Jenny Salmean, coordinadora de l’Scottish 
Sculpture Workshop

Sessió moderada per Clara Garí, coordinado-
ra de Nau Côclea
 
Conceptes clau: Desinstitucionalització / Co-
munitat expandida / Cohabitar / Corresponsa-
bilitat i atencions / Autogestió - endogamia / 
Patrimonialització / Principis jeràrquics i alien-
ants /
Transparència i accessibilitat horitzontals reals 
/ Paradigma de servei públic / Estratègies coo-
perativistes / Mecanització de la producció / 
Temps propis per a la creació no cronometra-
da / Creativitat orgànica / Organització inter-
na assembleària / Intercanvi de coneixements 
alternatius / Economia rural / Extractivisme / 
Romantització / Complexitat de la ruralitat / 
Risc i experimentació / Investigació comparti-
da / Atencions: diàleg amb allò no humà i amb 
la institució / Crítica de la dicotomia rural-urbà 
/ Recuperació estratègica de tecnologies no 
punteres / Decreixement / Hiperprecarietat / 
Indústries culturals / Què vol dir residir? / Bios-
fera / Cronodiversitat d’allò no humà / Reedu-
car l’artista / Desprojectització 

La segona sessió va començar amb la pre-
sentació del projecte co- de La Escocesa per 
part de les artistes residents Valentina Alva-
rado Matos i Natalia Domínguez, que va ser 
un exemple de com afrontar els reptes actuals 
adoptant la desinstitucionalització de La Esco-
cesa des de l’autogestió i la interacció amb els 
contextos socials i culturals del barri del Po-
blenou. 
 
Per tal de repensar La Escocesa en el con-
text de la pandèmia, un col·lectiu d’artistes 
membres de la seva comunitat expandida es 
reuneixen amb l’objectiu de proposar noves 
maneres de cohabitar, tant l’espai públic com 
l’espai de la institució des de la correspon-
sabilitat i les atencions. Com a part d’aquest 
procés es van crear tres grups de treball: la 
co-ctelera, les co-municadores i el co-rpus, re-



presentats en les jornades per les dues artis-
tes, Valentina Alvarado Matos i Natalia Domín-
guez. Tal com ens expliquen, la co-ctelera es 
va crear amb l’objectiu de facilitar la trobada 
entre els residents, acompanyar-se, promoure 
processos en comú, comunitaris. Tot i que la 
intenció de la co-ctelera va ser inicialment la 
d’acompanyar a partir d’activitats culturals i ar-
tístiques durant el desconfinament, i contribuir 
així a fer perdre la por al veïnat del barri del 
Poblenou, la segona onada de la pandèmia va 
obligar a repensar aquest objectiu per focalit-
zar-se en la comunitat interna de La Escocesa 
i crear espais de diàleg i intercanvi. El segon 
grup, les co-municadores, té com a objectiu 
dissenyar, presentar i informar, i comunicar 
els resultats dels grups de treball a través de 
xarxes socials i el web de La Escocesa. El 
tercer grup inicial és el co-rpus. Aquest grup, 
de naturalesa interdisciplinària te l’objectiu de 
retornar el cos a la cultura de manera segura, 
imaginant i proposant protocols i mesures que 
puguin servir a centres culturals i a artistes. La 
creació d’aquests tres grups de treball va anar 
acompanyada d’unes beques internes que 
van propiciar la creació de tres grups més: el 
co-nsultori que informa sobre ajudes i subven-
cions disponibles, dins i fora del sector cultu-
ral; les co-nnectores, que s’encarreguen de la 
dinàmica interna de La Escocesa i el diàleg 
entre el projecte co- i altres centres culturals, 
institucions i administracions; i les (a)co-nse-
guidores, que s’encarreguen de buscar fons 
d’altres organismes per poder continuar amb 
el projecte. El projecte co- representa un cas 
paradigmàtic d’autogestió i institucionalització 
horitzontal i compartida.
 
Aquesta intervenció va ser el punt de partida 
per a la presentació de La Escocesa a càrrec 
del seu director, Enric Puig.
 
Enric comença la seva intervenció amb un re-
sum de la història de La Escocesa. Tal com ens 

explica, els vint anys d’existència del projecte 
es divideixen en dues etapes ben diferencia-
des: els primers deu anys es caracteritzen per 
l’autogestió de l’espai per part d’un grup d’ar-
tistes sota règim de lloguer. La segona etapa 
comença amb la patrimonialització de La Es-
cocesa per evitar-ne la compra-venda i l’acord 
amb l’ICUB per convertir el projecte en una 
iniciativa pública i membre de la xarxa de les 
Fàbriques de Creació de Barcelona. Així, La 
Escocesa, una fàbrica recuperada i posada en 
funcionament per un grup d’artistes als anys 
noranta, és reinterpretada per posar en dubte 
els seus principis jeràrquics i alienants. Tot i 
aquesta intenció, l’autogestió cau en l’endogà-
mia i un cert tancament: els artistes impulsen 
projectes que no estan travessats per criteris 
de transparència i accessibilitat horitzontals 
reals. Paradoxalment, la seva institucionalitza-
ció a partir del 2017 suposa un canvi radical que 
dota el projecte dels requeriments que exigeix 
el paradigma de servei públic. Així comença a 
relatar-se a ella mateixa com una fàbrica ober-
ta de creació analògica, un model que busca 
trobar una tercera via entre les dues realitats 
històriques. A través de les seves residències 
i les seves línies d’investigació, obertes al pú-
blic en algunes de les seves activacions, La 
Escocesa pretén contribuir a l’emergència de 
noves formes alternatives d’experiència que 
parteixin de la pràctica artística. Aquestes for-
mes d’experiència s’emplacen en l’àmbit de la 
pròpia recuperació de la fàbrica com a recurs 
comú, i reprenen les estratègies cooperatives 
que es van reproduir en diferents recintes fa-
brils, entre ells La Escocesa, com a resposta 
a la crisi de la reconversió industrial de mitjan 
anys vuitanta. 
 
Els sis grups de treball del projecte co- s’ar-
ticulen com un programa extraordinari de 24 
beques que La Escocesa ha ofert internament 
a la seva comunitat, dirigides especialment 
als seus membres més vulnerables. En comp-



tes de continuar amb el creixement natural i 
esperat de la institució, aquest programa de 
beques està pensat per a la comunitat expan-
dida per tal d’activar l’autogovernança. En re-
munerar les hores de dedicació els i les artis-
tes articulen una sèrie d’equips que adopten 
les funcions institucionals. D’aquesta forma, la 
mateixa composició dels grups funciona com 
una primera mesura interna i contribueix a re-
llançar l’activitat i a auxiliar les economies de 
la comunitat artística.

En el context de la trobada és interessant fer 
referència a la descripció de La Escocesa que 
trobem al seu portal web: “El temps de creació 
dins La Escocesa avança contra la mecanitza-
ció de la producció: el rellotge, el cronòmetre, 
el metrònom s’aturen, i deixen pas a l’organis-
me en diàleg amb la matèria i amb els temps 
propis per a la creació no cronometrada. Les 
accions creatives que s’hi porten a terme són 
un clar reflex de com l’empoderament col·lec-
tiu de les antigues fàbriques per part dels tre-
balladors comporta una immediació del treball 
amb l’obra, que flueix sense mediació meca-
nitzada externa. L’experiència de la creativitat 
orgànica, tant individual com col·lectiva, es fa 
palesa en una forma emancipadora, democrà-
tica i horitzontal”.
Puig explica que La Escocesa té una orga-
nització interna assembleària, amb una As-
semblea constituïda per totes les associades 
residents. És precisament aquesta comunitat 
expandida formada pels artistes residents als 
20 tallers i 80 artistes col·laboradors, la que 
s’empodera en el projecte co-. 

Després de la presentació de l’experiència del 
projecte co- i les reflexions sobre la desinstitu-
cionalització, Jenny Salmean presenta l’Scot-
tish Sculpture Workshop.
 
Salmean explica que l’Scottish Sculpture Wor-
kshop es troba en un procés de reformulació. 

Ubicat en un petit poble al centre d’Escòcia, el 
projecte va ser creat fa més de 40 anys com 
un espai on treballar inicialment el granit i el 
metall de forma col·laborativa. Actualment, vol 
ser un espai que faciliti l’intercanvi de coneixe-
ments, on els i les artistes i els membres de la 
comunitat local comparteixen eines, habilitats i 
xarxes per imaginar, fer i viure col·lectivament. 
Des de fa uns 10 anys, la gestió del projecte 
es desenvolupa gràcies al finançament públic i 
acull no només artistes sinó també pensadors 
i activistes. El projecte continua sent articulat 
a partir de tallers rurals, i dona suport a l’expe-
rimentació i a la producció de coneixements 
alternatius a partir del fet artístic. 

Sally ens explica que tot i estar ubicat en un 
paisatge idíl·lic, l’Scottish Sculpture Workshop 
lluita per fugir de la romantització del paisatge 
i de l’extractivisme tant ecològic com humà. 
Així, el context rural no vol ser entès des de 
la seva idealització i essencialitzacio, sinó des 
de la seva complexitat i en relació crítica amb 
els problemes contemporanis per buscar alter-
natives a les tensions que existeixen en as-
pectes com l’accés i la representació.
 
L’Scottish Sculpture Workshop valora els ta-
llers com espais d’intercanvi i transformació 
que ofereixen un espai per al risc i l’experi-
mentació, la investigació compartida i l’apre-
nentatge a través de la pràctica. Un dels seus 
aspectes claus són les cures. Unes atencions 
que són clau en la relació amb i entre els artis-
tes i amb i entre la comunitat. Juntament amb 
aquestes atencions, el respecte i diàleg amb 
allò no humà és essencial.
 
L’Scottish Sculpture Workshop, juntament 
amb el col·lectiu d’artistes My Villages i altres 
comunitats rurals de tot Europa, està desen-
volupant ara The Rural School of Economics, 
un projecte finançat per Be Part de la Unió 
Europea. The Rural School of Economics és 



una nova infraestructura translocal i col·la-
borativa per a l’aprenentatge transdisciplinari 
i intergeneracional, organitzada al voltant de 
l’economia rural. L’escola és descentralitza-
da, autoorganitzada, multilingüe i nòmada; 
una xarxa internacional entre comunitats ru-
rals i entre comunitats rurals i organitzacions 
culturals i de recerca. Les aules adopten els 
tallers, les cuines, els camps i els carrers per 
aprendre en comú, centrant-se en l’intercanvi 
de coneixement, on els rols dels professors i 
alumnes és intercanviable.
 
L’exemple de The Rural School of Economics 
obre pas al debat sobre la ruralitat en les re-
sidències artístiques i més àmpliament en la 
crítica de la dicotomia rural/urbà. Enric Puig 
observa que La Escocesa, de fet, un projecte 
que podríem considerar essencialment urbà, 
s’aproxima a la ruralitat com a sortida a la 
centralitat a partir de l’interès pel reciclatge, 
la recuperació estratègica de tecnologies no 
punteres i l’aposta pel decreixement. Aquest 
posicionament ideològic respon a una qüestió 
molt pragmàtica: la hiperprecarietat i la neces-
sitat de fer un exercici de despesa mínima i 
reaprofitament, una actitud que d’alguna for-
ma està connectat a la ruralitat i a una pràcti-
ca artística i institucional que va en contra del 
paradigma de les indústries culturals.
 
En aquest sentit, Clara Garí apunta una di-
ferència clau en les diverses modalitats adop-
tades per les residències artístiques. Sovint 
les residències ubicades en un context rural 
ofereixen espai de treball i d’habitatge. En el 
context urbà, en canvi, el model més adoptat 
és el d’oferir espai de treball però no espai 
d’habitatge. Quina és l’experiència de l’artista 
i la seva relació amb la institució i el context 
social en aquests dos formats? Lluís Llobet, 
del Centre d’Art i Natura explica que el fet que 
la residència que ell coordina estigui ubicada 
a Farrera, un petit poble del Pallars de 30 ha-

bitants, allunyat dels centres metropolitans i 
a tres hores i mitja de Barcelona, implica que 
l’artista que opta per fer-hi una residència ha 
de prendre la decisió de reubicar-se, treballar 
i viure en un context rural remot. A propòsit 
d’això, es pregunta: què vol dir residir i què 
implica viure temporalment en un context rural 
aïllat? Per a Llobet, l’experiència de residir al 
Centre d’Art i Natura implica una reconnexió 
amb el context eco-lògic, amb la biosfera i no 
tant amb un context social i/o cultural. Viure 
en aquest context eco-lògic implica un canvi 
en la percepció del temps, d’un aprendre de 
la cronodiversitat d’allò no humà: el clima, els 
animals, les plantes, les estacions…
 
L’experiència de Jenny Salmean a l’Scottish 
Sculpture Workshop és similar a la de Lluís 
Llobet al Centre d’Art i Natura. Per a Salmean, 
una de les funcions de l’Scottish Sculpture 
Workshop és reeducar l’artista en aquestes 
noves temporalitats i al mateix temps desro-
mantitzar allò rural per comprendre la rurali-
tat com espai dinàmic i complex. El paisatge, 
tant eco-lògic com social, del món rural no 
és nomes subjectiu (allò que el paisatge em 
diu), sinó interactiu. En relació amb això, Jen-
ny reflexiona sobre la idea de la temporalitat 
i l’extractivisme. L’extracció aquí s’entén tant 
pel que fa a ecologia (en tant que la relació 
que els humans establim amb el medi natural), 
com al món artístic i la relació que, a través de 
les residències artístiques, l’artista estableix 
amb el context social i cultural del lloc i amb 
la institució que l’acull (l’edifici) i l’equip que 
el gestiona. És a partir d’aquesta reflexió que 
s’estructura una crítica a la idea de projecte 
o, com diu Sally “la projectització del fet artís-
tic”. Per a ella, en aquest paradigma la idea de 
projecte és poc sostenible en l’àmbit concep-
tual i temporal.
 
Relacionat amb la modalitat urbana i rural de 
les residències i el fet d’oferir espai d’habitat-



ge o no, Enric Puig comenta que si l’objectiu 
de les residències és construir comunitat, la 
idea de la creació artística basada en projec-
tes s’escapa d’aquesta lògica. La Escocesa 
dona l’opció d’estendre la residència amb la 
finalitat de no circumscriure temporalment els 
projectes i permetre que puguin evolucionar. 
En oferir estudi i no lloc d’allotjament, les re-
sidències de la Escocesa no tenen una dura-
da de dos o tres mesos, sinó d’un o dos anys 
amb la possibilitat d’allargar l’estada fins a tres 
o cinc anys. En aquest model, no viure al lloc 
no implica una relació menys intensa amb el 
context, més aviat al contrari. 
 
Clara Garí, de Nau Côclea, emfatitza que en 
allunyar-nos de la cultura de projecte també 
ens allunyem del paradigma d’allò previsible 
i calculable. Aquest allunyament ens permet 
trobar-nos amb allò que no sabíem que po-
díem trobar perquè en desconeixíem l’exis-
tència. Anar a trobar allò que no sabem que 
existeix requereix una obertura que desmunta 
el projecte, tot i que el projecte i el seu des-
muntatge són imprescindibles per a la recer-
ca, com saben d’altra banda, tots els científics. 
Aquesta és l’obertura que suposa renunciar a 
la idea de projecte. La desprojectització de les 
residències artístiques ressona amb la idea 
apuntada per Angela i l’Instituto del Tiempo 
Suspendido a la sessió del matí: la crono-
diversitat. En aquest sentit, les restriccions 
imposades per la pandèmia han implicat un 
replantejament dels models preexistents que 
clarament defuig objectius a curt termini i un 
balanç de resultats d’abast estret. La tempora-
litat i en relació a aquesta, les atencions, tant 
de la institució cap a l’artista com de l’artista 
cap a la institució i de l’artista i la institució cap 
al context social, cultural i ecològic esdevenen 
essencials. 
 
La sessió conclou amb la consciència que 
la jornada desborda el marc de debat i que 

aquest diàleg és només el principi d’una llavor 
plantada que necessita de temps i d’atencions 
per créixer i donar fruit. 

c) Conclusions
 
La 4a Jornada de Xarxaprod. Residències 
artístiques: el temps i la pandèmia ha vol-
gut reflexionar sobre el model proposat des 
de les residències artístiques prenent com a 
marc conceptual la (des)institucionalització 
del temps i els (des)afectes de la pandèmia. 
L’objectiu ha estat compartir experiències i re-
flexionar sobre concepcions alternatives a la 
temporalitat hegemònica i la institució.

Tot responent a la hiperprecarietat, la hipe-
ractivitat i el monopoli de la presencialitat que 
en el context precovid caracteritzava el model 
creatiu proposat des de les residències artís-
tiques, la pandèmia i la manera com les resi-
dències artístiques i els artistes han fet front 
a les restriccions imposades han volgut recu-
perar un temps i un espai des d’on proposar 
alternatives.  

Aquesta recuperació d’altres temps i altres 
espais s’emmarca en dos conceptes clau: el 
primer, la idea de cronodiversitat, plantejada 
com a antítesi al temps hegemònic/homoge-
ni. El segon, la percepció de l’espai més enllà 
de la seva fisicitat, amb la proposta d’acces-
sos sensibles a la virtualitat i la institució de 
l’autogestió des del decreixement. Finalment, 
hem de citar un tercer element sorgit als da-
rrers moments del debat: el qüestionament de 
les residències pautades per projectes i la re-
cerca d’un model més obert, tant per part dels 
artistes com dels curadors i gestors de les ins-
titucions 

La crononormativitat està basada en una 
concepció lineal, evolutiva, productivista i 
quantitativa del temps. La cronodiversitat, pa-



rafrasejant la definició de l’ITS, proposa la re-
apropiació del temps expropiat. En el context 
de la temàtica que ens ocupa, el model de re-
sidències artístiques en temps prepandèmics 
és vist com obsolet, ja que sembla adoptar 
formats creatius allunyats del temps de l’artis-
ta. La pandèmia ens ha forçat a aturar-nos, a 
repensar-nos, a adoptar nous formats i a con-
templar noves temporalitats. El que s’ha pro-
posat en aquesta jornada és el diàleg entre 
una diversitat de models i pràctiques que ens 
ajuden a formular nous paradigmes. Exem-
ples d’aquestes noves maneres d’entendre el 
temps són el projecte ARAR de La Caldera, el 
projecte de Nyam Nyam a Mieres o la residèn-
cia nòmada Grand Tour de Nau Côclea. Les 
reflexions d’Àngela Serino a “Cultivating Time” 
i els textos i pràctiques recopilades a l’espai 
virtual de l’Instituto del Tiempo Suspendido en 
conformen el marc teòric. Aquestes pràctiques 
i marcs conceptuals volen recuperar maneres 
de fer en què el temps i les seves diversitats 
responen a les necessitats dels cossos i dels 
espais que com a artistes i gestors habitem. 

En aquest sentit, la percepció de l’espai més 
enllà de la seva fisicitat esdevé fonamental. 
Durant la jornada s’ha fet palès que la visibili-
tat i la immediatesa en el context de les resi-
dències artístiques massa sovint ens forcen a 
una presència constant. El monopoli de la pre-
sencialitat en el model de les residències artís-
tiques és més que obvi: cal aconseguir aque-
lla subvenció, viatjar, ser-hi, per estar i crear 
junts, en un context desconegut i un temps 
limitat. Amb la proposta d’accessos sensibles 
a la virtualitat, durant la jornada es va fer més 
que evident que la virtualitat, tot i haver inun-
dat les nostres quotidianitats, també pot es-
devenir una eina fonamental per promoure la 
cronodiversitat, adoptant noves presències, 
fent atenció a les cures, potenciant també al-
tres formes de conèixer i estar junts. Amb re-
lació a això, preguntar-nos què significa resi-

dir en el context de les residències artístiques 
origina múltiples possibilitats més enllà del 
viure temporalment en un lloc o dedicar hores 
a la creació dins l’estudi. El pre i el post de 
la presencialitat en les residències artístiques 
haurien d’esdevenir també espais de trobada, 
possibilitats per conèixer i crear despresen-
cialitzant i desprojectitzant el fet creatiu. Així 
mateix, les eines, rituals i visualitzacions que 
s’han proposat per al pre i el post de la jornada 
han volgut funcionar com activadors d’aques-
tes temporalitats no presencials i alternatives. 

La percepció de l’espai més enllà de la seva fi-
sicitat emfatitza també un temps expandit que 
ens pot ajudar a aclarir confusions que sovint 
apareixen en el model de les residències ar-
tístiques. Durant la jornada s’ha constatat 
que la dicotomia rural-urbà ha de ser repen-
sada. Pel que fa a això, tot i que és cert que 
residir temporalment en un context rural ens 
connecta a altres maneres d’entendre la tem-
poralitat i contemplar les alternatives proposa-
des per tot allò no humà, també és cert que 
tant el decreixement com la permacultura són 
aproximacions no exclusivistes, aplicables al 
context urbà. De fet, el tenir cura, confrontant 
l’extractivisme no només pel que fa a l’entorn 
ecològic, sinó també a la relació entre l’artista 
i la institució i entre aquests i l’entorn social 
on intervenen, ha de ser un aspecte clau en 
l’ecosistema artístic. Les residències artísti-
ques com a institucions haurien de poder ser 
enteses com un organisme simbiòtic. El para-
digma de servei públic en el marc institucional 
s’hauria d’entendre com una forma d’instituir 
allò que ens és comú i per tant gestionable 
des de la comunitat. En aquesta simbiosi, 
l’equip gestor i l’artista resident estableixen 
una relació d’intercanvi horitzontal, empàtica 
i des de l’autogestió per tal d’actuar en el seu 
context ecològic i social responent i tenint cura 
de les temporalitats que li són pròpies. Els mo-
dels proposats des del projecte co- de La Es-



cocesa i des de la Rural School of Economics 
ens mostren noves formes d’organització en 
comú. 
  
Tant en el seu format com en el contingut, la 
4a Jornada de Xarxaprod. Residències artís-
tiques: el temps i la pandèmia ha volgut ser 
un primer pas per començar a pensar un nou 
model de residència artística que doni veu i 
visibilitat als múltiples projectes i pràctiques 
artístiques que des de Catalunya i més enllà 
proposen nous formats.
 

   


