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Tema propuesto  

El grabado y arte impreso, y otras disciplinas artísticas para la enseñanza y 

producción del arte contemporáneo como posibles herramientas 

emancipadoras.  

 

Título 

cazador cazadx  

 

 

 

Muchos de los cuadros expuestos representan mujeres jóvenes y piezas de 

caza abatidas, dos temas que brindan testimonio de una pasión por un tipo 

u otro de persecución. 

John Berger "El cuaderno de Bento" 

 

 

 Desde que llegué al centro de secundaria anduve todos los días 

vagando por el patio para intentar relacionarme con los demás alumnos. A 

nadie le apetecía habar conmigo: el estigma era contaminante; ser amigo 

del <marica> habría estado mal visto. 

 Vagaba sin dejar que se me notase, andaba con paso firme, siempre 

daba la impresión de ir tras algo concreto, de encaminarme a alguna parte, 

de tal forma que nadie pudiera darse cuenta de que todos me daban de 

lado. 

Édouard Louis "Para terminar con Eddy Bellegueule" 
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Fundamentación  

 Me propongo indagar y reflexionar sobre el rol de la enseñanza artística 

en las instituciones educativas contemporáneas, frente a los vertiginosos 

cambios socio-culturales que vivimos. Para ello me pareció oportuno cuestionar 

conceptos que considero caducos sobre el arte y la enseñanza del arte, que 

siguen estando vigentes en algunos circuitos educativos académicos y en otros 

contextos, impregnados aún del viejo paradigma cientificista en concordancia 

con la formación de subjetividades homogeneizadas, bajo prácticas a veces 

violentas, silenciosas y normalizadoras.  

 Considerando al arte como un campo social y esencialmente relacional, 

como lo propone Nicolás Bourriaud en su libro Acerca de la estética (2008: 

p.29), "cada obra de arte podría definirse como un objeto relacional, como el 

lugar geométrico de una negociación entre numerosos remitentes y 

destinatarios". Para dicho autor, la forma toma consistencia y adquiere una 

consistencia real, sólo cuando pone en juego las interacciones humanas. A 

través de ellas el artista entabla un diálogo y se establecen relaciones entre los 

sujetos, a partir de las cuales, nacen nuevas subjetividades. En esta apertura al 

diálogo que abre la obra relacional, se producen experiencias interhumanas 

que cuestionan, que proponen esquemas sociales alternativos, modelos 

críticos en la construcción de relaciones amistosas, en contraposición a una 

estética fiscalizadora, que sólo concede a la forma un estatuto productor. 

Según N. Bourriaud (2008), quien cita a Daney (1992)1, esta invención de 

relaciones es lo que confiere a la forma un "rostro", y tomando el concepto de 

Levinas (1991)2, dicho rostro simboliza la responsabilidad que nos incumbe en 

función del otro "lo que nos une al otro es la responsabilidad" (Daney,1992: 

p.38). Dicha forma, representada en una imagen, es la representación de un 

deseo, es la posibilidad de un encuentro, un intercambio. Toda forma es un 

rostro que me mira, ya que me llama a dialogar con ella. En las sociedades pos 

industriales, la urgencia radica en la emancipación de la comunicación humana, 

de la dimensión relacional de la existencia. La obra de arte, representa un 

                                                             
1 Serge Daney, Pérsévérance, Ed.P.O.L., París,  

2 Emmanuel Levinas ,Ética e infinito, Madrid, La Balsa de Medusa 
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intersticio social, es decir, abre la posibilidad de intercambio, en contraposición 

a la mecanización de las relaciones sociales. 

 La producción de subjetividades se da primero en el entorno cultural 

(familia, educación, ambiente, religión, arte, deporte), después en el consumo 

cultural. Sólo puede existir a raíz de la asociación de los grupos humanos, de 

las máquinas socioeconómicas, de las máquinas informativas. La práctica 

artística a través de sus diferentes disciplinas, permite redefinir nuevas 

subjetividades, construir sentido durante los procesos de ideación y producción, 

desarrollar reflexiones críticas y explorar nuevos campos de referencia. 

Construye conceptos, a raíz de preceptos y afectos, que aspiran a un 

conocimiento del mundo.  

 En paralelo a esta concepción del arte, las teorías críticas de la 

educación, trazan una serie de fundamentos y propuestas que coinciden en un 

posicionamiento ético-político de la práctica docente. Entendido el aprendizaje 

como una actividad comunal, un compartir cultura, Bruner (1994) enuncia que:  

"No se trata sólo de que el niño deba apropiarse del conocimiento, sino 

de que debe apropiarse de él en una comunidad formada por aquellos 

que comparten su sentido de pertenencia a la cultura."3
  

 La cultura es una creación conjunta y es en definitiva el objeto de la 

enseñanza, donde el descubrimiento se desarrolla gracias a la intervención, a 

un pacto en constante renovación. No se trata del consumo de conocimientos, 

sino de la creación de la cultura, que se va desarrollando en el lenguaje de la 

educación.    

 Para abordar tales problemáticas, para abrir interrogantes acerca de la 

educación artística y su protagonismo en la construcción constante de la 

cultura visual y en consecuencia del entramado social al que pertenezco; 

considero fundamental una reflexión y puesta en práctica de las disciplinas por 

las que transité en los años de estudio académico, en imbricación y diálogo con 

                                                             
3 Bruner, 1994, En Arte y Escuela de Mariana Spravkin. Paidós 1998. 
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otras disciplinas y técnicas que fui adquiriendo en ámbitos educativos no 

formales. 

 

Algunos artistas y movimientos artísticos de referencia:  

 Tomé como referentes, algunos artistas y concepciones artísticas que 

considero se acercan a mi propuesta de obra. Entre ellos las propuestas del 

Activismo y el arte povera, movimientos que nacieron con las revueltas sociales 

del Mayo Francés en 1968, donde el arte comenzó a tener un rol contestatario 

frente al status quo. Ana María Guasch (2000, p.119) escribe acerca de ese 

momento:  

 "El arte traspasó las fronteras de la contestación individual ante el hecho 

social y los artistas tomaron conciencia de que su obra debía dejar de ser un  

objeto único e impenetrable para convertirse en instrumento crítico... en la 

lucha por la libertad." 4 

 En el año 1968, un intento de revolución cultural estalló en París en 

cuatro escenarios claves: La Facultad de Humanidades de la Universidad de 

Nanterre, la Universidad de la Sorbona, las calles de la ciudad (en especial las 

del Barrio Latino) y las aulas de la École Nationale Supérieure des Beaux Arts y 

de la École des Arts Décoratifs. Escenarios donde se desarrollaron distintas 

manifestaciones y acciones artísticas en reclamo de libertad de expresión 

política, derechos, igualdad, etc. Dichas sedes académicas, fueron 

transformados en talleres (ateliers populaires) cuestionadores de las prácticas 

artísticas tradicionales, proponiendo una nueva percepción colectivista del arte. 

Tomo de aquellas manifestaciones, la acciones y consignas que cuestionan 

directamente el sentido común, los paradigmas vigentes respecto al rol de la 

educación y la burocracia institucional por sobre la libertad de los grupos 

minoritarios a los cuales el sistema excluye. También por su posicionamiento 

contra la definición del arte como algo limitado y valioso. "..el arte povera, 

                                                             
4 Anna María Guasch, "El arte último del siglo XX. Del por minimalismo a lo 

multicultural" Ed. Alianza Forma, Madrid 2000, p.119 
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puede considerarse ... como un ready-made cercano a la tesis arte-vida y 

postulador de una micro-emotividad y de una nueva subjetividad" 5  

 Entre algunos artistas de dicho movimiento, tomo la obra de Mario Merz 

(Milán, 1925) quién trabajó el contraste entre los espacios naturales y espacios 

artificiales, enfatizó el poder creativo de la naturaleza, la vida, en una 

dimensión simbólica propia de la creación artística. Por otro lado,  Michelangelo 

Pistoletto (Biella, 1933) quién trabajó con experiencias cercanas al happening, 

a la acción escénica y teatral, proyecciones de imágenes en el espacio y 

objetos del mundo cotidiano. "...son objetos a través de los cuáles yo me libero 

de algo... son pues más liberaciones que construcciones."6 También me sentí 

identificada con las acciones de Joseph Beuys (Krefeld, 1921), sus objetos y 

esculturas, el uso de materiales que por sus cualidades físicas revelan 

significados metafóricos. Objetos, que a diferencia de los ready-made 

duchampianos, fueron parte de la vida del artista. Objetos-sujeto, no objetos-

objeto.   

 "Son objetos cálidos, fraternales, que incitan a la cooperación mutua... 

Son objetos-escultura que hacen que el arte se refiera a todo el mundo y no 

sólo a los artistas, ya que para Beuys todo ser humano es un artista en el 

sentido de que él puede configurar algo."7  

 Sus obras, performances e instalaciones plantearon, entre otras cosas, 

una posición crítica hacia la institución educativa. Desde adentro mismo de la 

Universidad de Arte, Beuys fue un fuerte cuestionador. Expulsado como 

profesor y sancionado en más de una oportunidad, principalmente por su 

oposición al pensamiento tradicional "vertical", proponiendo un pensamiento 

moderno lateral, comparable a un campo en el que se obtienen el mayor 

número posible de ideas claves.  

 Por otro lado, me sentí interpelada por movimientos posteriores como el 

arte activista, que se desarrolló en los años 80´s en Estados Unidos, quienes 

                                                             
5 Ídem, p.126 

6 Ídem, p.147 

7 Ídem, p.154 
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descartaron las preocupaciones del arte asociadas a la tradición de la 

modernidad (purificación del estilo, innovación de la forma, etc.) para ocuparse 

de cuestiones relacionadas al cruce de instituciones y de representaciones. 

 Replantearon las relaciones entre el objeto de arte y su audiencia, 

tomando la trilogía de valores establecida por Walter Benjamín en "El autor 

como productor" (1934): la innovación artística, la revolución social y la 

revolución tecnológica. Dicho autor, en concordancia a otros aportes que 

cuestionaron la legitimidad de la obra como disciplina autónoma, planteó una 

nueva posición frente al montaje de la obra de arte, que permitía nuevas 

relaciones entre arte y política. "Según W. Benjamín, el concepto de montaje no 

estrictamente narrativo, factor fundamental en el progreso técnico del arte, se 

podía convertir en agente del progreso político."8 Ya que las nuevas 

posibilidades en torno al mismo, discontinuidades, fragmentaciones, "principio 

de interrupción", etc., facilitan un acercamiento múltiple a la realidad, 

favoreciendo situaciones de parodia, inversión, duplicación que implican un 

sentido renovado de lo real.  

 El arte posmoderno activista de los años ochenta, tuvo sus raíces en el 

arte político de los años sesenta y setenta; colectivos que tomaron posturas 

antibelicistas, antirracistas, pro-derechos humanos y civiles, movimientos 

feministas, etc. Dicha relación, entre arte político y arte activista, se vio 

plasmada en el movimiento norteamericano agip prop (agitación propaganda) 

tanto en acciones en grupo, intervenciones callejeras, publicaciones 

alternativas, que contribuyeron a desarrollar la conciencia crítica de la 

comunidad de artistas que no se identificaban con el sistema hegemónico. 

Entre ellos el grupo norteamericano Group Material, ya activo desde los años 

setenta, integrado por artistas críticos del modelo individualista dominante y de 

los medios de representación y distribución habituales, suscribió una especie 

de manifiesto en el que se explicitó su compromiso con las ideologías 

filomarxistas y una defensa en el uso de los mass media en su trabajo de 

conciencia social. En el año 1989 presentaron una serie de cuatro instalaciones 

bajo el nombre de "Democracy", entendidas como foros de discusión sobre 

temas como la educación, la participación ciudadana, la política y el sida.  

                                                             
8 Ídem, p.472. 
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 Otra artista activista que trabajó en el mismo contexto, fue Barbara 

Kruger (Nueva Jersey 1945), quien defendió la importancia de la mediación, el 

control sobre lo real ejercido por la pluralidad de signos que circulan en el 

interior de la sociedad. Ella se interesó por la semiótica, influenciada por el 

pensamiento posestructuralista de teóricos como Michel Foucault (Francia, 

1926), Jean Baudrillard (Francia 1929) y Jaques Lacan (Francia 1901). Trabajó 

con anuncios de revistas, periódicos, carteles, fotografías comerciales, 

insignias corporativas, señales públicas, etc., material de la cultura popular que 

incide directamente en el tejido social.  

 Por último, revisando el panorama histórico local, en la Argentina de los 

años setenta en torno al circuito de producción gráfica y grabado, se dio una 

clausura simbólica de las vías artísticas convencionales. En 1969 Liliana Porter 

(Buenos Aires, 1941) y Luis Camnitzer (Alemania, 1937) presentaron una 

propuesta innovadora, proponiendo que una obra gráfica, también podía 

basarse en las ideas. Donde además la multiplicidad de la estampa, daba 

acceso a una nueva vía, a distintos modos de difusión de la producción visual, 

acercándola a un público alejado de la tradición gráfica. Al respecto, el artista 

platense Edgardo Vigo (Argentina, 1928), realizó un análisis de dichas 

transformaciones en el campo artístico. En una publicación acerca de la última 

muestra de la serie denominada "Experiencias", destaca el quiebre de las 

formas objetivas y materiales, una activación del espectador, un arte no 

negociable y una totalidad de elementos que liberaron a los artistas de las 

cualidades estrictas de la técnica. E. Vigo sostiene en dicha publicación, que el 

arte en sus formas tradicionales ha perdido vigencia, que tiene que convertirse 

en vida, en comunicación total.  

 Entre las novedades, hubo una revalorización de la palabra, considerada 

no solo como instrumento de comunicación, sino también como elemento clave 

en la configuración social. Además, las propuestas apuntaban a la participación 

perceptual y gestual por parte del público, a denuncias políticas que apelaban a 

la decodificación intelectual. Al respecto, Silvia Dolinko cita en "Arte Plural" las 

palabras de Porter y Camnnitzer acerca de las propuestas de "Experiencias 

1969 I", donde señalan: "queremos tratar de crear claves que liberen la facultad 

de creación como un bien público y común. Que permitan la revalorización, la 
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nueva percepción de cada acto cotidiano, desde el más mínimo y parcial al 

más total, sin lugar a escapismos ni opios." 9 En esta declaración, explicitan la 

intención de proporcionar posibilidades al desarrollo creativo de todxs, 

eliminando la diferencia entre creador y consumidor.  

 

Del campo específico 

 Utilizaré técnicas de grabado y arte impreso, las cuales como enuncié 

anteriormente marcaron cambios rotundos en el desarrollo tecnológico 

moderno del siglo veinte y replantearon conceptos tales como obra única 

dentro de los circuitos tradicionales del arte. En su libro "Arte para todos" Silvia 

Dolinko (2012) 10, hace referencia a cómo los grabados, abrieron la posibilidad 

de la circulación ampliada, democratizando el arte. Señala los cambios que 

ocasionaron algunos grupos de artistas grabadores en Argentina en los años 

sesenta (como los Artistas del Pueblo), en torno a la gráfica y el grabado. 

Siendo el uso tradicional de la estampa, en su mayoría, la difusión de 

ideologías políticas de izquierda, la reivindicación de derechos, la denuncia de 

los oprimidos, tanto en revistas culturales, panfletos, etc. En dicho contexto se 

generó un replanteo de las técnicas tradicionales (aguafuerte, xilografía y otras) 

respecto a las exigencias normativas, destrezas precisas y límites propios 

impuestos por el círculo acotado de los primeros grabadores. Estos nuevos 

planteamientos en torno a la gráfica generaron sucesos en las posibilidades 

plásticas quebrando la estela hermética de la técnica estricta, combinándola 

con otros elementos expresivos, abriendo el discurso hegemónico. Se comenzó 

con un uso más libre del color, la incorporación del collage, llevando al grabado 

hacia un arte experimental. Haciendo que el grabado, que ya era un arte 

accesible (barato y de fácil circulación), adquiriera también un status dentro del 

circuito tradicional. Como la intención inicial fue hacer del grabado un arte 

transferible, enseñable, didáctico, se abrieron talleres en plazas y lugares 

públicos para desmitificarlo, volverlo real y realizable, buscando la difusión de 

                                                             
9 Silvia Dolinko, Arte Plural Buenos Aires 2012 p.358, cita 22. "Creación: bien público", 

en Confirmado, a. V, nº 220, 3 de septiembre de 1969 p.76 

10 Silvia Dolinko, Arte Plural, Ed. Edhasa, Buenos Aires, 2012. 
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un arte para todxs, generando un cruce entre los artistas, que se 

interrelacionaron entre grupos y colectivos de arte. Apareció el arte comunitario 

en detrimento del individualismo.     

          Tal como señala Bourdieu, el arte fue teniendo una progresiva necesidad 

de generar diálogos directos entre la obra y “el que mira”. Primeramente con 

las vanguardias (sacando el arte del museo, haciéndolo múltiple, generando un 

espacio-tiempo en la obra y desmaterializándolo, entre otras cosas), en donde 

la pregunta del artista rondaba en torno a la definición de arte. Posteriormente 

los artistas comenzaron a producir momentos de lo social, con lo que discuten, 

dialogan, abriendo preguntas para las cuáles "el que mira" debe estar en un rol 

activo. El arte según él, ya no busca representar utopías ni la huella de una 

acción pasada; sino construir espacios concretos, posibles mundos que habitar, 

la propuesta de una acción (intersticio social). Por eso nos obliga a pensar de 

manera diferente la relación entre el tiempo y el espacio. Toda práctica artística 

implica una relación con el otrx. El arte desde siempre tuvo la intención de 

generar la comunicación con los otrxs, en la contemporaneidad busca también 

hacerlxs partícipes, crear un vínculo, un intercambio. Siendo el sentido, una 

propuesta brindada al que mira, el resultado de dicha interacción.  

Según Susana Barco11, la concepción de "conocimiento" ha ido 

mutando, dejando de ser visto como un producto acabado de la acción 

humana, para ser entendido como una construcción permanente, provisional, 

sometida a una revisión y escrutinio constante. Una forma distinta de entender 

el conocimiento, que trae aparejada una nueva forma de producción. Así 

mismo el hacer pedagógico no puede ser tomado como algo aislado, sino que 

es producto y productor al mismo tiempo de una serie de relaciones entre los 

partícipes, el contexto, los bagajes culturales y las historias singulares pasadas 

y presentes; el margen institucional, formal, político; junto a un abanico de 

expectativas, deseos, motivaciones y necesidades inscriptas en dicha labor que 

la condicionan. 

"El deseo, es el apetito acompañado de la conciencia del hombre. No 

intentamos, queremos, apetecemos, ni deseamos algo porque lo juzgamos 

                                                             
11 Susana Barco, Otra vuelta de tuerca, Buenos Aires, 2007, p.73 
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bueno, sino que al contrario, juzgamos que algo es bueno porque lo 

intentamos, queremos, apetecemos y deseamos"  

(Spinoza, Ética, parte tercera, proposición IX, escolio).12 

Otras autoras, como Sandra Nicastro y María Beatriz Greco (2012)13, 

desarrollan el concepto de trayectorias educativas, donde hacen hincapié en 

premisas pilares como la identidad, la autoridad, la transmisión, lo común, la 

narración y la promesa. Ellas sostienen que lo singular y lo colectivo no se 

niegan, sino se complementan. Lo común es algo que debe crearse, un 

espacio compartido, un marco, un sostén colectivo para ser en sociedad. El 

proyecto educativo, tiene como característica generar la reunión y a su vez 

poder diferenciarnos del resto, construir lo común sin perder las singularidades. 

El trabajo de los docentes con lo subjetivo y la experiencia, dan lugar al 

pensamiento. A un pensamiento estético (sensible) que pone en relación el 

pensar y el hacer. 

 La educación artística tiene como objetivo apropiarse de saberes que 

ayuden a dar sentido a lo emergente y cambiante; y a comprendernos a 

nosotros mismos y al mundo que nos rodea. Frente a la cultura visual existen 

constructores e intérpretes (no receptores y lectores), la apropiación no es 

pasiva ni dependiente, sino interactiva y de acuerdo a la experiencia particular 

de cada individuo. 

 "Crear en los jóvenes una valoración del hecho de que muchos mundos 

son posibles, que el significado y la realidad son creados y no descubiertos, 

que la negociación es el arte de construir nuevos significados con los cuales los 

individuos pueden regular sus relaciones entre sí"  Jerome Bruner (Spravkin, 

1998: Cap.2 )          

 Educar es una acción política, una acción cultural. Y tal como sostiene el 

pedagogo Paulo Freire, dicha acción, consciente o inconscientemente, o se 

pone al servicio de la dominación o de lo contrario está al servicio de la 

liberación de los hombres. Para hacer posible una educación liberadora, 

                                                             
12 John Berger, El cuaderno de Bento, Alfaguara, Buenos Aires, 2012, p.40 
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emancipadora, los actores de la educación deben generar un ámbito de 

confianza con los sujetos educandos. Así como Laurence Cornu plantea  en su 

texto La confianza en las relaciones pedagógicas,  la necesidad inherente de 

establecer la confianza, de generarla en las relaciones educativas, como motor 

imprescindible para la realización del acto de educar. Tener confianza, es una 

actitud que concierne el futuro, en la medida que el mismo depende de la 

acción de un otrx. En una perspectiva política adquiere relevancia, puesto que 

la democracia consiste en "hacer confianza". La confianza que se deposita en 

el estudiante, concierne para lxs dos (educadxr y educando) una liberación 

común. Porque la confianza que se brinda al otro es lo que hace posible la 

novedad, el intercambio, la relación, la cultura, en definitiva la libertad. Puesto 

que la cultura es eso que nos aumenta, nos hace crecer, nos expande, 

haciendo posible que seamos cada vez más libres. Y vive en nosotros la huella 

de los que nos han precedido, escuchado, recibido, y que algún día nos han 

dado al mismo tiempo su confianza y con ello la ocasión de comenzar nuestra 

propia historia.  

Los ámbitos de enseñanza necesariamente deben ser ampliados en la 

sociedad contemporánea, los límites entre las asignaturas, entre los escenarios 

y dispositivos por los cuales transita la educación artística se han vuelto 

flexibles y es imprescindible que dicha vinculación entre arte y sociedad cobre 

protagonismo. Gabriela Agustowsky en su libro El arte en la enseñanza  (2012) 

considera que es necesario ampliar los escenarios y fortalecer las redes entre 

diferentes ámbitos e instituciones para la formación en educación artística, 

considerándola como un derecho  y no como un mero dispositivo dentro de  la 

formación estilística. 

Por último, tomo el concepto de sociedad de la transparencia, del filósofo 

coreano Byung- Chul Han, quien hace referencia a cómo el exceso de 

información e hipercomunicación en la sociedad contemporánea, anula el 

secreto, niega lo difuso, exige la exposición privada generando así una 

sociedad que no soporta la "alteridad" y se vuelve desconfiada. Puesto que la 

confianza es un estado medio entre saber y no saber, significa que pese al no 

saber en relación con el otrx, se construye así todo, una relación con él. La 

transparencia es un estado en el que se elimina todo no saber. La 



16 
 

transparencia entonces, deshace la confianza. Dicho autor cita a Nietzsche, 

para hacer referencia a lo que plantea cuando escribe: 

 "Todo lo que es profundo ama la máscara, las cosas más profundas de 

todas sienten incluso odio por la imagen y el símbolo [...] todo espíritu profundo 

necesita una máscara" (Byung- Chul Han, 2018, Nietzcshe, Más allá del bien y 

del mal, p.65s).   

 

Propuesta de investigación, metodológica y plan de trabajo 

El proceso realizado, para llegar a la producción, partió lecturas y obras 

de referencia que se fueron poniendo en diálogo con experiencias personales 

del ámbito estético, educativo y netamente biográfico. Frente a un germen de 

inquietudes, surgieron ideas y siempre nuevas preguntas. Algunas certezas, 

muchas incertidumbres, distintas experiencias y caminos exploratorios se 

convirtieron en el puntapié de muchas otras rutas que nacieron con la 

producción y que tiene como premisa generar una instalación performática en 

el momento de la presentación de la obra.  

Desde mi experiencia particular como estudiante y docente en arte, con 

mi pequeña práctica frente a un curso de secundario, comencé a reflexionar 

sobre los actores involucrados en la instancia educativa: posibilidades 

materiales, infraestructuras áulicas, entender al arte como campo de 

conocimiento que favorece la construcción de  subjetividades, junto con las 

posibilidades de inclusión y contención que brinda la educación artística en 

manos de docentes que se encuentren en diálogo democrático y comprometido 

con los estudiantes. Investigué, leí, revisé nociones tales como: 

estigmatización, meritocracia, desinterés, bullying (hostigamiento), violencia,  y 

me resultó necesaria una reflexión crítica de la educación en general y  

pedagogía artística en particular, en el contexto de una sociedad donde impera 

la hiperconexión y una tendencia a la auto desnudez de la intimidad en redes 

sociales de uso cotidiano. Reflexionar, entonces, acerca de lo oculto y lo 

transparente, lo público y expositivo, en la sociedad contemporánea y en los 

marcos institucionales de la educación. 
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Materialidades y técnicas 

Los materiales y técnicas que utilicé son: fotografía y arte digital, plotter 

en vinilo, xilografía en papel, serigrafía en textil y papel, video, performance en 

vivo; amalgamándose las mismas en una obra multidisciplinar performática, 

conformando un espacio visual y sonoro, que el visitante podrá recorrer y 

tendrá la posibilidad de interactuar en la misma, pretendiendo un compromiso 

activo en diálogo con la obra. Según Boris Groys (2018) la instalación artística, 

donde el acto de producción artística coincide con el acto de presentación, se 

vuelve un excelente ámbito de experimentación para revelar y explorar las 

ambigüedades que yacen en el corazón mismo del concepto occidental de 

libertad. Se apela, asimismo, que el espectador pueda problematizar en torno a 

su propia experiencia respecto a la educación, y especialmente la educación 

artística, la que forma parte de las asignaturas de los niveles educativos 

obligatorios. La instalación permite al artista democratizar su arte, asumir 

responsabilidad pública, empezar a actuar en nombre de una cierta comunidad 

o incluso de la sociedad como totalidad. Una instalación estética construye una 

comunidad de espectadores, debido al carácter holístico, unificador del espacio 

de la instalación.  

Acordando con Boris Groys (2018), en su libro Volverse Público 

considero a la instalación como una instancia de confrontación con la noción 

contemporánea de libertad, que en nuestras democracias funciona como una 

tensión entre libertad soberana e institucional. Él anuncia a la instalación 

artística como: “… un espacio de develación (en el sentido heideggeriano) del 

poder heterotrófico y soberano que se esconde detrás de la oscura 

transparencia del orden democrático" (Groys, 2018: p.67).  

 En la sociedad contemporánea, todo el mundo tiene que asumir una 

responsabilidad estética por su apariencia frente al mundo, cada persona se 

expone en el espacio virtual de internet, se exige que cada uno sea su propio 

autor y se responsabilice por la imagen que presenta a los demás. B. Groys 

cita a Jean-Paul Sartre cuando dice que el infierno son los otros, la mirada del 

otro, ya que nos cosifica y niega las posibilidades de cambio que define nuestra 

subjetividad. Sartre concibe a la subjetividad como un "proyecto" hacia el futuro 
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y éste como un secreto ontológicamente garantizado porque no se develará 

sino en el futuro. Entendía al sujeto en lucha contra la identidad que le había 

otorgado la sociedad; en la mirada de los otros, vemos que somos prisiones de 

la identidad socialmente codificada que se nos asignó. Esta cosificación, 

además, se agudiza hacia mujeres e identidades disidentes, ya que nuestra 

historia patriarcal fue desarrollada gracias al posicionamiento y los modos que 

las instituciones educativas tuvieron en la construcción de identidades y a su 

vez en la discriminación y abusos hacia mujeres y sexualidades migrantes. 

Nora Barrancos, en una conferencia donde realizó una genealogía del proceso 

que acompañó la creación del Protocolo contra la Violencia Laboral del 

CONICET expuso: 

  "La ciencia normal del siglo XIX fue una coadyuvante fundamental, 

central, del establecimiento del patriarcado. De modo central, y no 

periférico, la ciencia normal del siglo XIX fue autorizadora de la violencia"  

Entendemos que la violencia no sólo es ejercida a nivel físico, también 

adopta otras formas como son la violencia psicológica, que causa daño 

emocional, disminuye la autoestima perjudicando el pleno desarrollo personal, 

mediante el acoso, el descrédito, la deshonra, la manipulación y/o asilamiento, 

entre otras prácticas. Se une a la violencia simbólica, aquella que reproduce 

dominación, desigualdad y discriminación por medio de mensajes, patrones 

estereotipados, valores o signos; y la violencia de género. Dichas formas de 

violencia muchas veces son llevadas a cabo en contextos institucionales por ó 

bajo la mirada de determinados funcionarios. La Ley de Educación Nacional 

Nro. 26.061, es muy clara en esto y promulga que es obligación de los 

docentes brindar una formación ciudadana comprometida con los valores éticos 

y democráticos de participación, libertad, solidaridad, resolución pacífica de 

conflictos, respeto a los derechos humanos, responsabilidad, honestidad, 

valoración y preservación del patrimonio natural y cultural y garantizar, en el 

ámbito educativo, el respeto a los derechos de los/as niños/as y adolescentes. 

Así como respetar la libertad de conciencia, la dignidad, integridad e intimidad 

de todos los miembros de la comunidad educativa, ya que la escuela tiene un 

rol fundamental en la educación en y para los derechos humanos (EDH).  
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 Como Dora Barrancos explica en "Los derechos humanos frente a la 

violencia institucional", cuadernillo publicado por el Ministerio de Educación en 

el trabajo pedagógico (2015), no basta con denunciar los hechos por los que 

fueron violentados o vulnerados una vez que ocurrieron. Sino que el objetivo 

consiste en colaborar y trabajar en la construcción de subjetividades que 

adquieran las herramientas para poder sentirse seguros de sus propios 

derechos y los puedan ejercer antes de que la violación de los mismos ocurra, 

y así construir una sociedad más justa, inclusiva  y   solidaria.  

 

Instancias previas y de producción 

Tuve la fortuna de estudiar en la Universidad Nacional de La Plata, de 

terminar mi carrera de Profesorado en Artes Plásticas en el año 2014, pese a 

que había comenzado mis estudios en el año 2000. En esos catorce años que 

pasaron, fui mamá y a raíz de eso y la urgencia económica que conlleva, tuve 

que dejar mis estudios en 2003 para después de siete años retomarlos y 

terminar de cursar, una vez que pude renunciar a mi trabajo en las oficinas del 

Banco. Esos siete años que pasé alejada de la formación académica, además 

de trabajar ocho horas en una oficina, me dediqué a estudiar en ámbitos no 

formales, que fue lo que me permitió una agenda abultada de trabajo y crianza, 

como madre soltera. Agradezco la posibilidad de la educación pública y le debo 

a ella muchas de las herramientas, que considero, me hacen tener una mirada 

crítica y trabajar desde mi singularidad y experiencias, para aportar en la 

medida de mis posibilidades, lo necesario para construir una sociedad más 

justa e inclusiva. Y en una pretensión mayor, trabajar y dialogar en colectivo, ya 

que considero que en definitiva todxs somos unx. Pienso que es urgente 

trabajar en comunidad y empezar a tener una mirada más holística, contraria a 

las bases de un sistema capitalista basado en la propiedad privada y el 

privilegio individual. 

En el año 2015 inicié un curso de Posgrado en vuestra casa de estudios: 

Especialización en Lenguajes Artísticos, en el cuál participé de manera activa 

compartiendo experiencias propias desde el lugar de docente en Artes 

Plásticas (con unas pocas experiencias de suplente en una institución privada 
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del nivel Primario) y como madre de una estudiante que estaba siendo 

expulsada, junto con otros compañeros, de su colegio privado, por ser 

considerarlos incapaces para el rendimiento de una instancia evaluativa que 

permitía la continuidad en la institución, en el paso de segundo al tercer año del 

secundario. Viví dicha situación de manera muy dolorosa, porque consideré 

aberrante la descalificación arbitraria de un estudiante y porque vi a mi hija 

vulnerada. La vi llorar angustiada, como nunca antes la había visto, y con una 

sensación de impotencia frente a tal decisión institucional, que marcaría el 

futuro de su último tramo educativo, dentro de la educación obligatoria, 

apartándola de su grupo humano de pertenencia en el que creció desde los 

tres años de edad. Un año y medio posterior a este suceso, mi hija Lara, de 

quince años, se quitó la vida, frente a todo su curso en el Colegio Nacional de 

la Universidad de La Plata, mientras cursaba su 4to año de secundario. No 

encuentro, ni nunca encontraré, explicaciones concretas para esta fatal 

decisión, y lógicamente, me ha fracturado por completo su partida y el dolor 

que vi plasmado en su carta de despedida, en escritos y dibujos que dejó.  

En 2019, al retomar mi trabajo de Tesis, en un intento de "volver a la 

vida", no pude dejar de pensar en muchos interrogantes que mi hija abrió en un 

acto explícitamente de denuncia. Mi temática original, que pretendía cuestionar 

la cosificación de un sistema expulsivo que discrimina y denigra la vida de 

muchas personas, para la cual había elegido trabajar con la figura iconográfica 

de una liebre, por considerarla metáfora de lo femenino y vulnerado; se vio 

completamente interpelada por los sucesos de mi biografía, por la pérdida de 

mi hija y por los trabajos visuales y audiovisuales que ella dejó. En una 

continua revisión de este material y de mi bagaje personal, comencé a construir 

el diálogo que pretendo abrir con el presente trabajo de tesis. 

Trabajé con dibujos de liebres y lobos, que fui bocetando en papeles, 

diarios y cuadernos junto a la figura de la adolescencia, como ícono de un 

momento crucial en la construcción de la subjetividad de una persona. También 

trabajé con la máscara, ya que mi hija dejó un gran número de trabajos 

plásticos, y entre ellos una máscara hecha en papel que el último tiempo utilizó 

para sacarse selfies y construir collage junto con otras imágenes sacadas de 

internet. Con un pupitre antiguo de colegio, porque me pareció oportuna la 
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codificación que genera, y su fuerte carga simbólica. Un objeto construido en 

madera, proveniente de un ser vivo, Roble tal vez, que por la mano humana 

deviene en un espacio estandarizado, macizo, duro, de ángulos rectos, 

homogéneo, para ser usado de manera individual y que ha servido al 

adoctrinamiento de los cuerpos, dentro de un aparato educativo normalizador y 

artificial. Trabajé también con imágenes audiovisuales, considerándolas 

portadoras de nuevas vías de expresión y conocimiento, para las cuales puse 

mi cuerpo al servicio. Con un archivo audiovisual (grabado en celular) de la 

práctica de una pieza para piano, ejecutada por mi hija, donde ella me pide no 

mostrar su rostro en el video y cortar el registro cuando se equivoque; porque 

me hizo repensar sobre la concepción que tienen lxs niñxs y adolescentes, y 

que hemos tenido la mayoría, acerca del error y de lo expositivo, en el marco 

de una cultura clasificadora, meritocrática y competitiva. 

 Con todos estos elementos, fui armando una obra que pretende el 

diálogo y la apertura de nuevos interrogantes. También, como expliqué antes, 

con la intención de construir un campo de conocimiento amalgamando el 

accionar y la participación de todos los que se acerquen a vivenciarla. 

  La obra, integrada por serigrafías impresas, proyecciones, música y 

performance en vivo será presentada al atardecer en la terraza del edificio de 

mi domicilio particular, ubicado en la ciudad de La Plata, calle 25 nro. 1936 

Dpto.2º C, con fecha y horario a determinar entre los jurados y el departamento 

de Plástica de la FBA UNLP.  

 Uno de los elementos principales es el pupitre de colegio, convertido en 

una matriz xilográfica que permite la multiplicación de un mensaje 

esperanzador, comunitario y a futuro. Por eso, cada uno podrá imprimir su 

estampa, el día de la presentación de la obra. Y en la misma estará indicado un 

vínculo a un blog o nube virtual en la cual habrá una serie de instrucciones, 

invitando a construir un sitio activo para el diálogo e intercambio fluido, junto 

con la propuesta de que cada persona conserve dichas estampas, para en una 

fecha a precisar, dentro de diez o quince años, las mismas sean colgadas de 

un Ginkgo Biloba que está plantado en el Parque Ecológico (junto con parte de 

las cenizas de mi hija Lara), que para entonces, estará crecido. Como un 
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compromiso próximo, en concordancia con lo que plantean algunos autores, 

como premisa para la construcción de relaciones pedagógicas y en definitiva 

de relaciones humanas empáticas, donde es primordial una responsabilidad 

con un otre, a futuro.   

 

Reflexiones finales. 

En paralelo a mi formación académica, dentro de la Facultad de Bellas 

Artes, como expliqué anteriormente, he tenido otras aproximaciones a la 

producción artística. Experiencias actorales en artes escénicas y audiovisuales, 

fotografía, danza y música, que envuelven mi cotidianidad y me nutren con 

nuevas preguntas interpelándome como artista, docente y ciudadana de una 

comunidad en un tiempo y contexto particular. Este bagaje conceptual y 

experimental, me conforma y entra en diálogo con concepciones sobre 

pedagogía en arte y con él pretendo construir un cuerpo de conocimiento para 

habilitar el diálogo entre los participantes durante la presentación de la obra y 

reflexionar conjuntamente acerca de un futuro inmediato sobre prácticas 

artísticas, experiencias comunes y estandarizadas que aún subsisten en el 

entramado socio cultural de nuestra comunidad.  

Evaluar nuestras producciones artísticas, prácticas docentes e 

investigaciones, escuchar y escucharnos, sean tal vez alguna de las 

estrategias didácticas o pedagógicas necesarias a investigar con mayor 

profundidad para emancipar al alumnx dentro de cualquier contexto 

institucional educativo y una manera de avanzar nosotrxs como docentes y 

licenciadxs dentro de las carreras de educación en arte. Tal vez entonces, 

aquella idea "normalizadora", "expulsiva" y "disciplinaria" cambie y sea la clave 

para que todxs los ninxs y jovexs  puedan acceder sin temores a defenderse 

del  bullying y de patrones estandarizados con mayor estima y confianza.      
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