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Las imágenes, dentro y fuera de cualquier organización específica de 
la historia y la teoría del arte, son artefactos transitivos, se trasladan 
de persona a persona, en grupos, migran temporalmente, se aparecen 
de manera imprevista y nos toman por sorpresa. Su opacidad es un 
contrapunto que puede ser dañino o todo lo contrario, abrir mundos, 
trazar espacios para el pensamiento, intensificar y acelerar estéticas. 
Hacer política. Es decir, las imágenes asumen un lugar central en la 
comunidad, pero también la contradicen, nos revelan las claves para 
ponerla en discusión y demostrarnos que, ante todo, son mucho más 
que un simple reflejo. Claro que estos movimientos siempre necesitan 
de las palabras, las ideas, los entornos. Sin adentrarnos de manera 
exhaustiva en la vida de las instituciones, podemos decir que las 
prácticas curatoriales y las actividades que conllevan a su desarrollo 
posicionan saberes y producen representaciones que intervienen en 
la construcción de identidades y posiciones subjetivas, imaginarios y 
discursos que atraviesan al territorio.  

En el actual contexto de pandemia, la pregunta por la vida colectiva se 
ha vuelto central para pensar la idea de un país, pero también las formas 
cotidianas más pequeñas. Lo social ha comenzado a reinventarse. Hay 
incertidumbre, pero también alianzas momentáneas que garantizan 
la existencia. Desde el Centro de Arte de la UNLP, en colaboración 
con el Instituto de Investigación en Producción y Enseñanza del Arte 
Argentino y Latinoamericano (IPEAL) nos proponemos un desafío clave 
en la formación de sujetos críticos interesados en trabajar sobre las 
imágenes: sospechar de nuestras certezas.  

En el marco de las actividades de formación y artes visuales, este 
programa tiene como objetivo indagar en la dimensión que ofrecen el 
arte, la literatura, la curaduría y los debates en torno al feminismo y las 
disidencias sexuales a través de acciones que tienden a desajustar las 
convenciones y los ideales sobre lo que es un museo, un patrimonio, la 
historia y quién la escribe. Asimismo, se propone interpelar la propia 
práctica artística a través de cursos que permitan ampliar el horizonte 
del arte contemporáneo por medio de la escritura y el dibujo.



Evaluación

Un comité integrado por la Prof. Mariel Ciafardo (Secretaría de Arte 
y Cultura de la UNLP y Directora de proyectos de investigación en el 
IPEAL), la Dra. Natalia Giglietti (Directora del Centro de Arte de la UNLP) 
y el Dr. Francisco Lemus (Coordinador del Programa) seleccionarán 
sobre una vacante de 45 personas como máximo para cursar cada 
seminario.

Horario

Martes 18 h. a través de la plataforma Zoom

Destinataries

Estudiantes, docentes, investigadores de arte, literatura, ciencias 
sociales y comunicación. Artistas, diseñadores y realizadores.

Requisitos para la inscripción

Inscripción: del 14 de marzo al 15 de abril

Se podrá cursar con inscripción previa a:

Enlace al formulario de inscripción

. Disponibilidad horaria para cursar el programa de manera completa

. Se otorgará un certificado de asistencia por el programa completo a 
aquelles que cumplan con el 75% de la cursada de cada seminario.

Documentación a presentar:

. Curriculum Vitae (formato abreviado)

. Carta de motivación dirigida a las autoridades del Centro de Arte 

Consultas: formacioncentrodearteunlp@gmail.com
Asunto: Inscripción

https://docs.google.com/forms/d/e/1FAIpQLSf0ObKP9Sc-P8oF3a3N16Mn95WRVBZDczrogSxuuIDS---UFw/viewform


En este seminario nos proponemos construir un punto de vista desde 
donde pensar escenas de lo social irresueltas o que despiertan 
disputas. La pregunta feminista aparece como un método para 
desviarse de la disyuntiva y construir alternativas que escapen de 
la respuesta binaria a favor/en contra. A esto nos referimos cuando 
decimos: irse por la tangente feminista. Para ensayar este método 
recorremos cuatro escenas de lo social en las que se manifiestan 
dos posiciones antagónicas y damos vueltas en torno a ellas 
con preguntas que rompen la quietud de los posicionamientos 
esclarecidos. Abordamos anécdotas políticas, revistas culturales, 
expresiones artísticas y manifestaciones identitarias no vinculadas 
necesariamente con la agenda de los feminismos desde una mirada 
crítica, por la tangente feminista.  

Seminario

Escenas de desacuerdo. � 
Salir por la tangente feminista 
Por Agustina Paz Frontera�
�

Martes 03.05.22, 10.05.22, 17.05.22 y 24.05.22
De 18:00 a 20:00h 



Este curso propone revisar los modos en que la práctica curatorial 
construyó su propia genealogía problematizando las relaciones 
tácticas que entabla con la producción artística, la historia del arte, 
la crítica y la pedagogía. Asumiendo que las exposiciones son la 
materialidad del arte contemporáneo y la curaduría una forma de 
pensar estas producciones a través de hipótesis ensayadas en tiempo 
presente, este curso persigue el propósito de reflexionar acerca de 
la curaduría como herramienta para intervenir sobre el presente y 
generar un tipo particular de conocimiento entre campos.

Cada encuentro despliega un tópico diferente y articula problemáticas 
a través de estudio de casos. De este modo revisaremos las relaciones 
entre la curaduría y el discurso académico, las formas de mediación y 
la exégesis de la obra, la escritura poético-crítica y el giro pedagógico.

Seminario

(4) hipótesis de por qué la 
�curaduría no es una disciplina 
Por Jimena Ferreiro�

Martes 07.06.22, 14.06.22, 21.06.22 y 28.06.22
De 18:00 a 20:00h



Las migraciones, los exilios, las becas de estudio, los festivales y las 
ferias han sido algunos motivos hacia finales del siglo XX y durante las 
primeras décadas del XXI que llevaron hacia Berlín a varios escritores 
y escritoras de la literatura latinoamericana actual. Como ciudad-
faro o ciudad-signo, el fenómeno nos permite retomar algunas claves 
teóricas para analizar las funciones que cumplen determinadas 
ciudades en la cultura e intelectualidad latinoamericana, nudos 
del mapa global que se convierten en significantes de experiencias 
múltiples y cosmopolitas. En este curso leeremos un corpus de 
diarios de viaje y narraciones berlinesas escritas por autores y autoras 
provenientes de Costa Rica, Cuba, México y Argentina.

Seminario

Relatos latinoamericanos � 
en Berlín. Siglo XXI 
Por Irina Garbatzky 

�

Martes 02.08.22, 09.08.22, 16.08.22 y 23.08.22
De 18:00 a 20:00h



En este curso, trataremos de aproximarnos de forma poética y 
hasta lúdica a la idea de curaduría, desplegando posibilidades 
semánticas: echar mano de estrategias poéticas que entiendan la 
práctica curatorial no como un ejercicio jerárquico sino más bien 
complementario de la práctica artística. Se trabajará con las ideas de 
lo parasitario y el contrabando como estrategias asociadas al territorio 
como lugar de enunciación: el Paraguay. Las consecuencias de la 
elección de estas estrategias curatoriales y sus metáforas aplicadas 
a casos particulares son el descentramiento de enfoques más 
convencionales que podrían no considerar experiencias diferentes y, 
a su vez, permiten un enfoque más preciso de prácticas situadas.

Seminario

Curadurías parasitarias y  
de contrabando
Por Lia Colombino�
�

Martes 06.09.22, 13.09.22, 20.09.22 y 27.09.22
De 18:00 a 20:00h

�



¿Cómo aparece el dibujo en las prácticas artísticas contemporáneas?
¿Cuáles son los diversos protagonismos del dibujo en esas prácticas?
¿Cómo es la enseñanza del dibujo y del arte desde las prácticas 
contemporáneas?
¿Cómo se abordan –desde la enseñanza aprendizaje– nociones de sentido 
en la práctica artística?

Al transitar estas preguntas de manera permanente, nos interesa 
desarrollar un programa de estudio de fuertes vínculos con el contexto. 
Mediante prácticas analíticas y de ejercitación, vamos a desmontar 
el dibujo en sus diferentes aspectos siguiendo las ideas de montaje y 
desmontaje desarrolladas, entre otros, por Georges Didi-Huberman. 
Propondremos enfatizar algunos de esos aspectos como una estrategia 
de reconocimiento y profundización de los mismos. Pensaremos 
aspectos del dibujo desde su entrecruzamiento y desde una enumeración 
que siempre es momentánea.

A priori, vamos a considerar dos series de aspectos del dibujo. Por 
un lado, tendremos en cuenta aquellos aspectos que, tanto desde la 
tradición como desde la práctica contemporánea, aparecen comunes 
a una diversidad de prácticas. Los denominaremos aspectos plurales: 
técnica, modelo, acción, relato, montaje, color, contexto. Por otro lado, 
consideraremos aquellos aspectos que son particulares en determinadas 
prácticas. Si bien podríamos pensar estos aspectos, que denominaremos 
singulares, como un listado infinito –y que en algunos casos se trata de 
profundizaciones de aquellos aspectos plurales–, nombramos aquí solo 
algunos a modo de ejemplo: documental, colectivo, científico, homenaje, 
azar, cuerpo, espacio.

En definitiva, estaremos proponiendo la práctica del dibujo como un cruce 
entre aspectos plurales y aspectos singulares. Inmersos en ese cruce, 
nos interesa acercarnos a nociones de sentido de la práctica artística. Un 
acercamiento que nos interesa pensar desde su proposición en espacios 
de enseñanza aprendizaje del dibujo y del arte en general.

Seminario

Asterisca con luciérnagas: 
desmontamos el dibujo
Por Lucas Di Pascuale�
�

Martes 04.10.22, 11.10.22, 18.10.22 y 25.10.22
De 18:00 a 20:00h 



A partir de la escucha, este taller propone indagar en las personas a 
través de la escritura como un efecto de la vida privada y pública, de la 
actualidad y la memoria, de los acontecimientos políticos y lo social. 
Contradicciones maestras se propone observar la contradicción 
como un punto de partida que incentiva el pensamiento y la acción. 
¿Qué nos avergüenza? ¿Cuáles son nuestras fallas? ¿Qué nos 
frustra? Son algunas de las preguntas que nos permitirán trabajar 
sobre las incomodidades como materia prima para experimentar 
con el lenguaje.

Seminario

Contradicciones maestras
Por Dani Zelko�

�

Martes 01.11.22, 08.11.22 y 15.11.22
De 18:00 a 20:00h 



Coordinador

Francisco Lemus, vive y trabaja en Buenos Aires, Argentina. Es 
historiador del arte por la Universidad Nacional de La Plata y doctor 
en Teoría Comparada de las Artes por la Universidad Nacional de 
Tres de Febrero. Es magíster en Curaduría en Artes Visuales por la 
misma universidad. Su tesis doctoral se titula Guarangos y soñadores. 
La Galería del Rojas en los años noventa. En el marco de una Beca 
Posdoctoral del CONICET, investiga las respuestas artísticas y políticas 
al vih/sida en la posdictadura argentina. Es docente del Departamento 
de Estudios Históricos y Sociales de la Facultad de Artes de la UNLP 
y de la Maestría en Estudios y Políticas de Género de la UNTREF. 
Actualmente, se desempeña como curador asociado del Museo de 
Arte Moderno de Buenos Aires. Publica artículos académicos y textos 
de divulgación en revistas nacionales e internacionales. Ha curado 
exposiciones en instituciones y museos de arte del país, entre estas 
Imágenes seropositivas (La Ene, 2017), Tácticas luminosas (Colección 
Fortabat, 2019) y Fuera de serie (MALBA, 2021). 



Jimena Ferreiro es curadora e investigadora formada en el campo 
de la historia del arte, la crítica y la gestión cultural en la Universidad 
Nacional de La Plata, Universidad Nacional de las Artes y Universidad 
Nacional de Tres de Febrero (UNLP-UNA-UNTREF). Actualmente es la 
Coordinadora de Planificación Museológica de la Dirección Nacional 
de Museos del Ministerio de Cultura de la Nación. Desde 2002 trabaja 
en diferentes instituciones culturales desarrollando proyectos 
expositivos y de investigación como el Centro Cultural Recoleta, el 
Museo Provincial de Bellas Artes Emilio Pettoruti, Macba-Fundación 
Aldo Rubino y el Museo de Arte Moderno de Buenos Aires, donde se 
desempeñó como coordinadora del Departamento de Curaduría. Como 
profesional externa, ha colaborado en proyectos impulsados por el 
Museo de Arte Latinoamericano de Buenos Aires (Malba), la Fundación 
Bienal del Mercosur, Americas Society, la Fundación Federico Klemm, 
entre otros. Ha recibido becas, subsidios y distinciones de la UNLP, 
UNTREF, Fundación Telefónica de Buenos Aires, Fondo Nacional de las 
Artes, y del Fondo Metropolitano de la Cultura, las Artes y la Ciencia.

Es profesora en la Universidad Nacional de La Plata y en la Universidad 
del Salvador. Escribe, participa con regularidad en jornadas, mesas 
redondas, jurado de premios, en espacios de formación de artistas 
y organiza encuentros de discusión en formato de seminarios y 
simposios. Es autora del libro Modelos y prácticas curatoriales en los 
años 90. La escena del arte en Buenos Aires (Libraria, 2019). Entre sus 
curadurías se destacan: Edgardo Antonio Vigo. Usina permanente de 
caos creativo, en colaboración con Sofía Dourron (El Moderno, 2016), 
Pablo Suárez. Narciso plebeyo, en colaboración con Rafael Cippolini 
(Malba, 2018), Lido Iacopetti. Imaginante popular, en colaboración con 
Ángeles Ascúa y Martín Legón (Barro, 2019), entre muchas otras.

Profesores
 
Agustina Frontera es periodista, escritora y productora. Vive y trabaja 
en Buenos Aires. Licenciada en Ciencias de la Comunicación (UBA) 
y magíster en Periodismo Documental (UNTREF). Co-directora de 
LatFem, Periodismo feminista. Fundadora de Ni Una Menos y de la Red 
de Periodistas Feministas de América Latina y El Caribe. Publicó los 
libros Una excursión a los mapunkies, Lila y el aborto (con la Revuelta), 
y los poemarios La central del sentir y Para llegar al piso. Dirigió el 
documental sobre la revista contracultural Cerdos y Peces, Este 
sitio inmundo. Condujo los micros audiovisuales feministas Caja de 
Herramientas. Recibió el Premio Lola Mora 2019 a la labor periodística en 
medios digitales y la beca de Periodismo de soluciones de la Fundación 
Gabo (2020).



Lia Colombino es Máster en Museología por la Universidad de Valladolid 
(2002). Realizó estudios en Santiago de Chile en el Magíster de Estudios 
Culturales en la Universidad ARCIS y se encuentra realizando el 
Doctorado en Artes por la Universidad Nacional de las Artes de Buenos 
Aires. Asistió a capacitaciones sobre museos, cultura, patrimonio 
cultural, archivos, catalogación, curaduría y conservación en Buenos 
Aires, Santa Cruz de la Sierra, Cartagena de Indias y Asunción. Fue 
parte de los Seminarios Identidades en Tránsito y Crítica Cultural de 
Ticio Escobar (2001-2008). Coordina desde 2009 el Seminario Espacio/
Crítica y es docente en el Instituto Superior de Arte Dra. Olga Blinder 
(ISA) de la Universidad Nacional de Asunción. Actualmente ocupa el 
cargo de directora del ISA (desde 2018). Tiene a su cargo la cátedra 
de Historia del Arte Paraguayo I desde 2013. Desde 2000 trabaja en 
el Centro de Artes Visuales/Museo del Barro en diferentes funciones: 
difusión, montaje de exposiciones, documentación, archivo, curaduría, 
conservación y catalogación. En 2008 asume la dirección del Museo 
de Arte Indígena dependiente del CAV/Museo del Barro. Realizó en 
esta institución varios trabajos de curaduría y diseño de montaje. Ha 
escrito artículos para diversos medios e instituciones y colaborado 
en proyectos culturales. Es cofundadora del colectivo Ediciones de la 
Ura, integrante de la Red Conceptualismos del Sur y actual presidente 
de AICA Capítulo Paraguay. Su producción poética fue publicada por 
Ediciones de la Ura y en antologías tanto en Paraguay como en el 
exterior.

Irina Garbatzky, vive y trabaja en Rosario, Argentina. Es Profesora en 
Letras y Doctora en Humanidades y Artes (Mención Literatura) por la 
UNR. Es Investigadora Adjunta del CONICET, docente en la carrera 
de Letras y en la Maestría en Literatura Argentina (UNR). Integra el 
Centro de Estudios de Teoría y Crítica Literaria, el Centro de Estudios 
en Literatura Argentina y el Grupo de Estudios Caribeños (UBA). Es 
co-gestora de la revista El jardín de los poetas. Revista de teoría y 
crítica de poesía latinoamericana y del sitio web Caja de resonancia. Es 
autora de Los ochenta recienvivos. Poesía y performance en el Río de 
la Plata (Beatriz Viterbo, 2013), Mínimo teatral (junto a María Fernanda 
Pinta, Editorial Libretto, 2021), Nuestros años ochenta (junto a Javier 
Gasparri, CETyCLI, HyA, UNR, 2021) y El prisma de Elba Bairon. Dibujos 
para Emeterio Cerro (junto a Francisco Lemus, Ivan Rosado, 2022),
Es además autora de los libros de poesía Movimientos imposibles 
(Eveling, 2003), Huesitos (Tropofonía, 2013), Casa en el agua (Bokeh, 
2016), El entrenamiento de la mente (Ivan Rosado, 2020) y del diario 
Medio metro cuadrado de coexistencia (Ombú Bonsai, 2013).
 



Lucas Di Pascuale es artista y docente. Realizó estudios de grado 
y posgrado en la Facultad de Artes de la Universidad Nacional de 
Córdoba, donde actualmente se desempeña como profesor, y continuó 
su formación en diversas residencias en arte. En sus ensayos, el 
dibujo y la práctica editorial tienen un marcado protagonismo. Entre 
ellos, se destacan Los colores de los días, Querido margen, 2222, 
Lindes para el viento (conjuntamente con Soledad Sánchez Goldar), 
Yerba mala, Colecciones, López y Partido Transportista de Votantes. 
Ha publicado los libros Ritmo hormiga, Lakshmi Nivas (conjuntamente 
con Sandra Abichain), Cartel, Ijota, Ali/Lai Lau/Zip, Distante, Hola 
tengo miedo, Taurrtiissttaa y H31 (conjuntamente con Gabriela Halac). 
Coordinó el Taller caminante de dibujo, la clínica en artes visuales Taller 
Horizontal y Comuna, prácticas artísticas con jóvenes y adolescentes 
(conjuntamente con Sandra Abichain). Se desempeñó como Coordinador 
de Artes Visuales en el Centro de Producción e Investigación en Artes 
de la Universidad Nacional de Córdoba. Actualmente, coordina junto 
con Sandra Anichain la Residencia en dibujo azulmontaña. Su obra ha 
sido mostrada en exposiciones individuales y colectivas en Buenos 
Aires, Córdoba, Rosario, San Miguel de Tucumán, Lima y Belo Horizonte.  

Dani Zelko es artista visual, poeta, músico, traductor y docente. Vive y 
trabaja en Argentina. Su obra está hecha de palabras y personas, que 
se juntan a través de diversos procedimientos para generar acon-
tecimientos y publicaciones en los que las tensiones políticas y los 
experimentos del lenguaje se retroalimentan. Desde 2015 lleva a cabo 
Reunión. Realizó colaboraciones con espacios como Museo Reina 
Sofía (España), Fundación Proa (Argentina) y Bikini Wax (México). Dio 
numerosas conferencias y presentaciones en instituciones como el 
Museo de Arte Contemporáneo de Los Ángeles, Universidad de Nueva 
York y Universidad de Princeton (EE.UU.), Casa de las Américas (Cuba) 
y Museo Tamayo (México). Publicó 11 libros, algunos de los cuales fue-
ron traducidos al inglés, portugués, alemán, italiano y francés. Su obra 
fue expuesta en Argentina, Paraguay, Cuba, México, Estados Unidos 
y Canadá. Se desempeña como docente en museos, universidades, 
espacios de formación artística y talleres, como el Museo de Arte 
Moderno de Buenos Aires, Universidad Nacional de las Artes, SOMA 
(México) y NYU (EEUU). Recibió reconocimientos del Visible Award (Es-
tados Unidos), Premio Braque y Fondo Nacional de las Artes (Argenti-
na), entre otros. Es parte del Proyecto Secundario “Liliana Maresca” en 
Villa Fiorito. Se formó en el Centro de Investigaciones Artísticas y con 
Diana Aisenberg.



Evaluadores

Mariel Ciafardo es Profesora en Historia de las Artes Visuales, 
investigadora, docente y artista visual. Profesora Titular Ordinaria 
de las cátedras de Lenguaje Visual 1 y 2 B en la Facultad de Artes de 
la Universidad Nacional de La Plata. Profesora estable de la carrera 
de posgrado Especialización en Lenguajes Artísticos (FDA-UNLP). 
Docente-Investigadora Categoría 1. Actualmente dirige el proyecto de 
investigación “Artes visuales contemporáneas latinoamericanas. Los 
vestigios formales del pasado en el presente”. Directora de tesis de 
posgrado y de becarios de investigación. Ha dictado cursos de posgrado 
en distintas universidades nacionales. Miembro del Comité Académico 
del Instituto de Investigación en Producción y Enseñanza del Arte 
Argentino y Latinoamericano (IPEAL). Autora de libros, capítulos de 
libro y de artículos en revistas especializadas. En 2020, publicó el libro 
La enseñanza del Lenguaje Visual. Bases para la construcción de una 
propuesta alternativa. Evaluadora de proyectos de Investigación y de 
becas e integrante de jurados de certámenes, salones, concursos y 
tribunales de tesis de grado y posgrado. Secretaría de Arte y Cultura de 
la UNLP. Período 2018-2022.

Natalia Giglietti es Doctora en Artes, Licenciada y Profesora en Historia 
de las Artes Visuales de la Facultad de Artes de la Universidad Nacional 
de La Plata (FDA-UNLP) y Especialista en Crítica de Artes (UNA). Se 
desempeña como Titular ordinaria en la cátedra Teoría de la Historia y 
como Jefa de Trabajos Prácticos en la cátedra Lenguaje Visual IIB (FDA-
UNLP). Fue becaria de investigación tipo A y B de la UNLP. Sus últimas 
publicaciones trabajan en torno a los archivos personales de artistas. 
Dirige NIMIO. Revista de la cátedra Teoría de la Historia, publicación 
especializada en arte y archivos, y el Proyecto de Investigación Arte, 
archivos y cultura visual entre 1980 y 2001. Acervos personales de artistas 
visuales y de diseñadores de la ciudad de La Plata (PPID-UNLP). Entre 
2011 y 2014, fue Directora de Arte de la Prosecretaría de Arte y Cultura 
de la UNLP. Actualmente, es Prosecretaría de Arte de la Secretaría de 
Arte y Cultura de la UNLP.




