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Hacia un arte revolucionario recorre parte de la prolífica 

trayectoria de Margarita Paksa. Una artista fundamental 

para el arte argentino desde la segunda mitad del siglo XX 

en adelante. Iniciada en la vanguardia informalista; duran-

te la década del 60 Paksa, desarrolló su trabajo en la órbita 

de las estructuras primarias, ambientaciones, happenings, 

arte conceptual, intervenciones urbanas; junto a Osmar Cai-

rola creó MAC – Muebles Acrílicos del Centro – una firma de-

dicada al diseño industrial ubicada en un local de la Galería 

del Este sobre la calle Florida, corazón del Swinging Sixties 

porteño. Paksa intervino enérgicamente en aquel escenario 

dominado por el Instituto Di Tella. En el centro dirigido por 

Jorge Romero Brest, participó en exhibiciones de enorme 

relevancia histórica, entre ellas, Experiencias Visuales 1967 y 

Experiencias 68’, donde tuvo lugar una de las revueltas del 

agitado año que puso en jaque toda forma de autoridad, 

dentro y fuera del sistema del arte. Aquel período transcurre 



con una intensidad inusitada y Paksa polemiza, milita, escri-

be, interviene en el espacio público. La Acción de las fuentes 

rojas, Tucumán Arde, Cultura 1968, Malvenido Rockefeller son 

algunas de las formas que tomaron las acciones colectivas 

de la resistencia, y la implicaron. El período más oscuro de la 

historia argentina, que se abre con el Golpe Cívico-Militar del 

año 76 es representado por Paksa a través de dibujos natu-

ralistas que refieren de manera descarnada, aterradora a los 

crímenes ejecutados como política de estado. Sin embargo, 

la pintura figurativa no fue un procedimiento del que se sirvió 

solo para conjurar la violencia de los años siniestros. Su au-

dacia y dinamismo la condujeron a experimentar con mate-

riales novedosos pero también a emplear técnicas tradicio-

nales. En esta esfera se encuentra su serie Las flores (1990) 

que aluden tanto a las pinturas de Georgia O’Keeffe, como al 

recuerdo de Josefina Tinz, su madre fallecida en 1997. Este 

motivo es central en Las flores de mi país, el mural cerámico 



situado desde 1992 en la estación Ángel Gallardo en la línea B 

del subterráneo de Buenos Aires. 

La antología que compone Margarita Paksa. Hacia un arte 
revolucionario deja de lado el extenso desarrollo de su obra 

en la poesía visual, el arte electrónico o el Net-Art donde 

construyó un legado insoslayable. Esta exposición imprime 

solo algunas líneas de su vasta trayectoria, ojalá pueda dar a 

ver algo de su intrépida vida dedicada al arte.

Florencia Qualina





















































TODO ES DIBUJO
8 de abril de 2022

Brenda Reninson, Cabe Mallo y Walter Di Santo, ex estudian-

tes y colegas de Margarita Paksa. Margarita fue titular de la 

cátedra de Dibujo Complementaria II, III y IV desde el año 1987 

hasta el año 2002 en la Facultad de Artes de la UNLP.

La siguiente transcripción pertenece a la charla Todo es di-

bujo, realizada en el marco de la muestra Margarita Paksa. 

Hacia un arte revolucionario, curada por Florencia Qualina.

Natalia Giglietti (NG): Esta conversación surge en el marco 

de la exposición de Margarita Paksa quién tuvo una trayecto-

ria muy prolífica y diversa, de la cual la muestra recupera al-

gunos sectores, algunas materialidades y algunas propues-

tas de lo que fue su carrera. 



No queríamos dejar pasar esta actividad, porque nos parece 

importante reconocer su rol docente. Durante quince años 

fue profesora titular de Dibujo complementario 2, 3 y 4 en la 

Facultad de Artes y, en 1995, dictó un seminario de instalacio-

nes. Por lo que nos parece central que la Universidad Nacio-

nal de La Plata y la Facultad de Artes le rindieran un homena-

je a su trayectoria, así como a su labor docente. Suele pasar 

que a estos artistas, que son tan conocidos, que han transi-

tado por tantos espacios, se les destaca su producción, pero 

su rol docente siempre queda en otro nivel. En este sentido, 

intentamos recuperar todo el trabajo intelectual que realizó 

Paksa en la formación de estudiantes de arte, de artistas. Así 

que aquí están ellos tres, que les agradecemos muchísimo 

que estén acá hoy para compartirnos algunas anécdotas.



Cabe Mallo y Walter Di Santo fueron alumnos de Margarita, 

Brenda Reninson, también, pero, además, formó parte de 

la cátedra como ayudante alumna y, luego, como ayudante 

diplomada. Los tres son graduados de la Facultad de Artes, 

profesores y licenciados en artes plásticas. Walter Di Santo 

es profesor de Estética, Brenda Reninson de Lenguaje Visual 

1B y de Dibujo, y Cabe Mallo de Lenguaje Visual 3. 



Lucía Delfino (LD): La charla parte del interés en tratar de 

reconstruir algunos relatos de quienes tuvieron a Margarita 

como docente o como colega. Nos parecía importante des-

tacar que ustedes como docentes han continuado su trabajo 

en la misma institución. Buscamos pensar no sólo lo anec-

dótico, sino también pensar cómo fue su experiencia como 

estudiantes en ese momento y cómo es hoy como docentes.

Brenda Reninson (BR): Me parece enorme que la Facultad 

de La Plata incorporara a Margarita Paksa en pleno inicio 

de la democracia. La propuesta que hizo ella fue retomar 

una idea de hacía quince o veinte años atrás para traerla al 

aula. Y uno la aplica ahora, en algunos ámbitos de trabajo, y 

aún resulta algo increíble. Por ejemplo, la libertad corporal 

y el uso de la materia. Hay cosas que a pesar de que parece 

que fueron hace tantos años e ideas que parecen que son 

tan antiguas siguen siendo revolucionarias, como el lugar 



desde el que se planteó la muestra, ¿no? Sigue siendo una 

idea revolucionaria.

NG: Está bueno eso que decís porque también es lo que plan-

tea la curadora. La noción de revolución no solamente está 

atada a términos políticos, cuando pensamos en revolución 

siempre pensamos en lo político explícito, pero también está 

la idea de revolución en términos de forma, de atravesar di-

ferentes materialidades. 

Cabe Mallo (CM): Yo vivía una cosa en la Facultad que… Yo hice 

grabado y grabado para mí era siempre como bastante…

NG: ¿Tradicional? 

CM: No, al revés, era como disidente, porque era Grabado y 

Arte Impreso. De hecho nosotros íbamos a Capital y te escu-



pían en el ojo. A mí me rebotaron de la primera Bienal de Arte 

Joven. Me eligieron, fui con los cuadros hasta Capital, llegaron 

y me dijeron: «Ah, pero no es grabado». Y tendría que haber 

roto todo, pero no lo rompí. Pero la ventaja que tenía grabado, 

que responde a una cuestión disciplinar, es que nosotros te-

níamos que hacer obra todo el tiempo, y me parece que eso 

ya nos daba cierta cualidad. Porque a mí me pasaba que con 

ustedes (refiriéndose a Brenda y a Walter) que iban a pintura, 

pintura me parecía más la academia digamos, ¿no?. Te ponen 

la naturaleza muerta y allá vamos y qué se yo. Y con dibujo a 

veces se daba algo similar. En cambio, con Margarita, cuando 

trabajamos en el espacio y nos hicieron hacer la primera si-

nergia yo estaba feliz, porque era dibujar con todo el cuerpo y 

de golpe corría por el aula, venía, le pegaba topetazos.

NG: Eso nos llamó la atención, revisando los programas de 

dibujo, había una unidad que era sinergia corporal, entonces, 



se presentaba en relación a cómo el cuerpo se pone en fun-

ción del dibujo. Eso es llamativo para un programa de estu-

dios de 1987.

Walter Di Santo (WD): Era una época también que, en la Fa-

cultad, éramos menos alumnos. Cursábamos dibujo en ese 

año en el aula junto al auditorio.

CM: La Azzarini.

WD: Teníamos ese aula, pero como nos quedaba chica avan-

zamos hacia el pasillo. Así que haciamos sinergia en los pasi-

llos. Poníamos las hojas con cinta en la pared y trabajábamos 

ahí. Fue todo una cosa, que nos miraban como qué están ha-

ciendo. Veníamos de una idea de dibujo muy formal, muy es-

tatuida con la figura, con las luces y con la copia, a pasar a 

generar la apertura del espacio. Me acuerdo que habíamos 



aprendido Gestalt en Lenguaje Visual y la empezamos a aplicar realmente cuando ju-

gamos con el cuerpo digamos, cómo la forma abierta la podíamos leer de otra forma. 

Margarita en sus teóricos hablaba de esto, que a nosotros al principio nos pareció un 

poco extraño porque era un choque, hasta que la empezamos a comprender y a dis-

frutar, entendiendo que era algo realmente nuevo que podíamos incluir y mejorar. 

CM: Me acuerdo en primer año, yo estudiaba diseño y cuando iba al buffet todo el ca-

mino desde escenografía estaba empapelado de dibujos de Mariana Chiesa, de Hora-

cio Nuñez y de Gustavo Astarita. Lo cual hablaba del momento político, todavía duraba 

la primavera democrática, ¿no? 

BR: Sí, hermoso.

CM: Pero me parece que era eso.

WD: Bueno, respecto al buffet. Muchas veces no lo usábamos porque era muy chi-

co y digamos no era cómodo. Cursábamos de ocho a doce, entonces a las diez de la 

mañana cortábamos y nos íbamos a tomar un café, a comer algo, al Café de las ar-

tes que quedaba en frente a la plaza. Y ese café, esa media hora, era tan productiva 

como la clase porque charlábamos entre todos, contábamos qué habíamos visto, 

qué habíamos hecho, a qué muestra habíamos ido y muy raras veces, pero algunas 

veces nos tocó que estuvieran también los docentes ahí, porque era el único lugar 

que había para ir. 



Y al principio, como decía Cabe, los docentes estaban en el pedestal allá lejos, pero 

Margarita rompió eso. Graciela Grillo fue la que hizo el puente. Después terminó to-

mando el café con nosotros y me acuerdo que, por ejemplo, yo ahí me enteré de la 

obra de los zapatos de Dalila Puzzovio, que era una cosa que nosotros todavía en la 

Facultad no habíamos visto porque de arte contemporáneo era ínfimo lo que se veía.

CM: No, porque aparte había tres Historias del arte y el siglo XX se veía a las corridas y 

de Argentina no discutías.

BR: Hubo un cambio enorme, porque ahora tenés una oferta académica que te abre a 

eso o, por lo menos, te presenta la duda o te acerca la incógnita, pero en ese momento 

ella venía con sus catálogos a invitarte. 

CM: Yo trataba de pensar, cuando era alumno, qué obra conocía de ella y, en realidad, 

conocía muy poca obra.

WD: Yo me acuerdo de una.

CM: Yo me acuerdo de las flores y de los neones. Después conocí un montón de obras, 

pero en ese momento, era eso lo que yo conocía.

WD: En el año 92, creo se hizo una muestra, acá en Rectorado, en la planta alta, de los 

docentes de la Facultad y ahí fue cuando conocí la primera obra de Margarita en vivo, 

la había visto en imágenes, pero nunca había visto en vivo. Era una de las flores.



BR: Ah mirá.

WD: Era una de las flores que estuvo, ¿vieron cuando vas de 

la sala del Consejo hacia atrás? Bien, todo ese pasillo.

NG: Es el pasaje de la reforma.

WD: Bueno, en aquella época era pasillo, jaja, sin iluminación, 

sin nada. Pero era una apertura del Rectorado a la Facultad.

BR: Mucho de lo de las flores aparece como apropiación 

de Georgia O’Keeffe. Hay algunas donde dice «apropia-

ción de Georgia O’Keeffe», que ahí es donde aprendí esto 

de la apropiación. 

CM: Estaba super claro que era una apropiación.



BR: Que es una cosa recontra moderna, fue increíble que al-

guien se apropiara. 

LD: En el programa de dibujo que les compartí, del último 

año que ella estuvo de titular, precisamente menciona a la 

apropiación como un elemento fundamental del arte.

CM: Pero, aparte, en ese programa que nos mandaste hay 

como palabras en mayúscula, que funcionan como negritas, 

y vos ves las palabras y decís…

BR: ¡Es revolucionario! 

CM: Me acuerdo mucho de esto que decíamos, por ejemplo, 

con Rosa Maria. Me acuerdo de una clase con Rosa Maria que 

nos habló de la posmodernidad y nos habló del precio de las 

verduras en Rosario, el precio de las verduras en La Plata 



y armaba una parábola. Y claro yo en un momento me doy 

vuelta, veo a mis compañeros y éramos cuatro que estába-

mos fascinados y el resto estaban como…

Porque el concepto de postmodernidad era para el que se 

había comprado un librito que había de Vattimo, y el resto no 

entendía. Tampoco el resto de nuestra formación en la Fa-

cultad apuntalaba mucho a eso. Y con ellas, era en vivo, ellas 

te lo explicaban en vivo y lo percibías ahí, y si no lo percibías 

se te pasó, bueno, qué se yo. 

WD: Y eran maravillosos los invitados que traían. Rosa Maria 

trajo a Luigi Pareyson, perdón, trajo a Vattimo, a Pareyson 

lo llevó a Buenos Aires. Era gente increíble que de otra for-

ma nunca hubierámos llegado a conocer. Ahí nos enteramos 

que Rosa había trabajado con Eco, pero porque ella no cha-

peaba con eso. 



CM: Bueno yo estuve con 15 personas de grado cuatro horas 

ponele con Liliana Porter. Nosotros solos charlando con ella 

y terminamos hablando de cualquier cosa. Esto que ahora 

pasa mucho más usualmente, que hay más intercambio. 

Margarita, aparte, tenía algo, cuando pasaba y te miraba las 

entregas y te decía algo que te dejaba regulando y pensando 

un montón.

BR: Sí, también esto de traer a colación el arte abstracto, que 

la Facultad tuvo sus problemitas y ella lo traía y con mucha 

fuerza. Desde ese entonces a hoy cambió muchísimo todo. 

CM: Hablás de la abstracción y me acordé de una cosa. Yo ten-

go muy patente el cuarto año que lo compartimos con Walter.

NG: ¿Ustedes cursaron juntos?



WD: Cuarto año sí y grabado cursamos juntos.

CM: Sí, yo me recibí de profesor con la materia Dibujo. La últi-

ma corrección que tuve, antes de recibirme, fue de Margari-

ta. El aula Azzarini en ese momento era más grande y éramos 

casi 70 estudiantes cursando. Mi entrega ocupaba muchos 

tableros, porque había puesto todo lo de sinergia junto. En-

tonces armé toda una parte de la entrega que llamaba la en-

trega frígida. Era como mi entrega manierista. La línea y la 

proporción estaban bien, pero era frígida, no pasaba mucho. 

Después venía una parte que era más expresionista, había 

unas cosas un poco más sucias. Después me entró tinta en 

un dedo y tuve el dedo del tamaño de un micrófono, enton-

ces como no podía usar la mano derecha, dibujé con la mano 

izquierda y tenía la entrega zurda. Y, después, tenía la entre-

ga de la propuesta personal que, dibujé sobre lijas.



BR: ¡Qué lindo!

CM: Había aparecido la fotocopiadora color y cosa que apa-

recía la agarraba y la trataba de usar. 

NG: Y otro poco porque está en el programa. Ella dice de in-

corporar las nuevas herramientas.

BR: Sí, las nuevas tecnologías.

CM: La cuestión es que yo tenía, no sé, como 80 lijas dibuja-

das, y había publicado una ilustración para un libro de cómic 

e ilustradores, que salieron solo tres números, que se llamó 

Lápiz japonés, que si lo decimos rápido es una grosería. Tenía 

que hacer una gigantografía porque se presentaba en Capi-

tal, en el Prix D’Ami, y la única forma de hacer una giganto-

grafía en ese momento era ampliar, ampliar, ampliar el dibu-



jito original y armarlo, ensamblarlo sobre cartón corrugado, es decir, una pobreza si 

uno lo piensa. Ahora vas, ploteas y te lo cortan. Sos Andy Warhol, decís cortámelo y te 

lo hacen. Mi dibujo era parte de la propuesta de la edición que eran cartas, y yo había 

hecho al rey de espadas. Un rey de espadas desnudo, con una espada muy grande y 

dos espadas, sacadas de revistas pornográficas, a los costados. Pero yo tenía de esa 

altura al rey, entonces, dije bueno acá con esto tenemos que hacer algo, entonces, mi 

último tablero de la entrega era el tablero forrado en felpina.

WD: Rojito.

CM: Rojito, bordó, que caía dos metros, como una especie de alfombra. Como era 

de grabado era muy basurero y me había encontrado un libro de contaduría en la ca-

lle, medio mojado algunas hojas y le había pegado adentro trabajos y le había puesto 

como algo dorado por fuera. Entonces para ver mi entrega te tenías que arrodillar en 

el piso ante el rey desnudo y mirabas la entrega. Yo me recibí ese día, pero solamente 

dos personas sabían que yo me recibía. Fui a cursar un jueves 23 de noviembre del 93 

como si nada. ¿93 habrá sido?

WD: Sí, 93.

CM: Una de las personas que sabía era compañera mía del taller de grabado, Maria Re-

natti. Y Margarita empieza a corregir, ¿te acordás de eso?

WD: Venía caminando y todos decíamos, ¿se arrodillará no se arrodillará? 



CM: Corrige las cinco primeras entregas y a las cinco personas las había mandado a 

marzo. Éramos 70 y yo estaba en el lugar 59. 

WD: Eran horas las correcciones, no es que eran dos minutos. 

CM: Me fui a tomar un café cortito, veinticinco minutos habré tardado. Llego y estaba 

María en la puerta saltando, me dice que Margarita te quiere ver. Una descompostura 

me agarra. Cuando llego, ella estaba chocha de la vida, estaba como loca, y me dijo la 

famosa frase «Te vamos a poner nueve pero yo te pondría diez». Siempre me quedé 

con eso.

NG: Y ahí te recibiste.

CM: S, ella estaba intrigada, me preguntaba qué básica había hecho. Aparte esos tra-

bajos tenían la famosa discusión de si era dibujo o no lo era.

NG: La denominación de esta charla surge del programa. Ahí hay una apertura porque 

ella plantea que todo se puede pensar desde el dibujo y, también, incorpora el dibujo 

como escritura.

WD: Me acuerdo de Pablo León que también hizo la entrega con nosotros ese año. Ha-

bía hecho unos trabajos de sinergia, que él le decía la línea peluda, eran como una es-

pecie de cactus gigantes muy gestuales, pero había hecho, no sé, cien. ¿Entonces qué 

hizo? Agarró esa mañana cinta de enmascarar y empapeló toda Facultad. Había que 



recorrer toda la entrega caminando por los pasillos y a Mar-

garita le fascinó porque había roto precisamente con lo que la 

misma cátedra había pedido, que es que fuera en el tablero.

NG: ¿Cómo eran las clases de sinergia? 

WD: Que ellos cuenten que son los que más saben. Yo lo digo 

desde nuestra formación que te ponían una copia de yeso, 

una escultura griega, con una luz del otro lado y dos manza-

nas y te decían copialo. 

CM:  Wa-pjjjjjjj (onomatopeya de látigo)

WD: Veníamos con eso, entonces una clase viene Margarita y 

nos dice que empecemos a jugar y a descubrir el movimiento 

de uno con el cuerpo, y cómo ese movimiento generaba algo 

en la imagen. Primero pensamos que nos estaba tomando 



el pelo, pero después empezamos a descubrir que no, y que 

era una herramienta muy útil y para nosotros novedosa. Ob-

viamente conocíamos lo que había hecho Pollock, que había 

pasado treinta años antes, pero en la Facultad no lo veíamos. 

NG: Me llamó la atención que en el programa aparecía, en pri-

mer o segundo año, el trabajo con la firma de uno, ampliada 

y que eso era un inicio de la gestualidad, de cómo incorporar 

el cuerpo. 

BR: Claro, porque la firma contiene todas las posibilidades 

de la línea y si no contiene todas también podés hacer una 

interpretación de las dominancias que también están. En 

algo que es completamente particular, individual y propio, 

completamente subjetivo y lo trabajás espontáneamente y a 

partir de eso podés generar una cantidad increíble de situa-

ciones en la imagen.



CM: Nos divertíamos un montón. 

WD: Y recalco, el café, lo que vos dijiste, el café era maravilloso.

CM: El café era, para todas las materias, una zona de confluencia.

BR: Me acuerdo que estuvimos presente en el concurso que dio ella.  

NG: ¿En el concurso docente?

BR: Claro.

NG: Me parece que en el programa que consiguió Lucía, del 2002, está contenida la pro-

puesta pedagógica que formó parte del concurso docente, porque ella hace una reco-

pilación de lo que fue la experiencia en los últimos años, de los ejercicios. 

BR: Me acuerdo porque ella fue muy espontánea. Estábamos todos en contra de todo 

porque esa era la postura. Estábamos en contra de todos los que se postulaban, de 

la gente que venía de Buenos Aires a instalar cosas que no se sabía que eran. Y me 

acuerdo que ella empezó y era re didáctica dando la clase, yo me quedé sorprendida, y 

se dio vuelta y nos miró a todos como diciendo qué les parece, qué opinan y como es-

tábamos todos con el no, nos quedamos todos interpelados en una sorpresa inmensa.

LD: Claro, les dio el lugar a opinar.



BR: Nos nombró, nos habilitó. 

WD: Sí pero es cierto eso. Generaba también la posibilidad de 

que hubiera una respuesta.

BR: Sí, mucha apertura. 

LD: Como para cerrar, este es un homenaje que se merecía 

Margarita porque mucha gente de nuestra generación no sa-

bía que ella había sido docente en la Facultad. 

¡Muchas gracias a ustedes y a todxs por venir!





En el marco de la exposición Margarita Paksa. Hacia un 

arte revolucionario los días 23 de abril y 7 de mayo se de-

sarrollarán una serie de activaciones sobre la obra Co-

municaciones (1968-2022) emplazada en la vidriera del 

Centro de Arte UNLP. La actividad estuvo a cargo de les 

performers Florencia Roig y Gaga Lugo Parodi.

















LISTADO DE OBRAS EXPUESTAS



Comunicaciones, 1968 - 2022. Reconstrucción Instalación, performance

Lunas, 1959. Lápiz y tinta sobre papel. 18 x 27 cm

Sola Terriblemente sola, 1959. Lápiz y tinta sobre papel. 18 x 27 cm

Las Barbas del Barba, 1959. Lápiz y tinta sobre papel. 32 x 40 cm

El Viejo Sol Mata, 1959. Lápiz y tinta sobre papel. 18 x 27 cm

Sin título, 1959. Lápiz graso y tinta sobre papel. 19 x 28 cm

Mandíbula, 1963. Hierro soldado. 50 x 40 x 30 cm

Lechuza, 1960. Cerámica esmaltada. 40 x 24 x 75 cm

Bar cilíndrico móvil, 1967. MAC Muebles Acrílico. 110 x 56 x 37 (diámetro) cm

Sillón transparente, 1967. Acrílico cristal. 81 x 67 x 50 cm

Derechos inhumanos, 1978. Tinta, lápiz y témpera sobre papel. 64 x 85 cm

Sin título, de la serie Ella es comida, 1977. Lápiz negro sobre papel 70 x 50 cm

Caños en movimiento, 1964. Hierro con pintura plateada y madera pintada 200 x 100 x 30 cm

Amarillas, 1990. Pastel sobre cartulina. 86 x 116 cm

Rosadas, 1990. Pastel sobre cartulina. 86 x 116 cm

Roja, 1990 Pastel sobre cartón. 66 x 81 cm

Clara, 1988. Pastel sobre cartulina. 66 x 81 cm

Josza, 1990 Dos bastidores de tela y caja acrílica 122 x 152 x 9 cm



Margarita Paksa (Buenos Aires, 1933-2020). Estudió en la Escuela Superior de Bellas 

Artes Ernesto de la Cárcova. Durante la década del sesenta transitó desde la escul-

tura hacia la ambientación. La exhibición Calórico, construcciones en poliéster y vinilo 

(1965) fue determinante en los nuevos lenguajes que comenzaría a explorar. Integró 

las exposiciones Más allá de la geometría (1967) y el Experiencias Visuales 67 y 68 en el 

Instituto Torcuato Di Tella. Participó de la obra colectiva Tucumán Arde en el transcur-

so del mismo año. Creó, junto a Osmar Cairola, el MAC, un espacio dedicado al diseño 

industrial que funcionó desde 1968 hasta 1980. Dedicada a la docencia y a la investiga-

ción, escribió ensayos sobre Marcel Duchamp, Macedonio Fernández y fue curadora 

de la exposición Ejercicios, dedicada a Ricardo Carreira, en el Museo de Arte Moderno 

de Buenos Aires, en 1999. En este museo tuvo lugar su exposición retrospectiva en 

2012. Fue profesora titular de la Facultad de Artes de la UNLP y del Instituto Universi-

tario Nacional de Arte (UNA), entre otras instituciones.



Florencia Qualina es curadora y crítica independiente, sus investigaciones se cen-

tran en el arte moderno y contemporáneo. Integra el equipo curatorial de BIENALSUR 

2021. Fue curadora de Silvia Torras. Resplandor. 1960-1963 en el Museo Sívori (2019) ; 

Carolina Antoniadis, La estampa en el campo expandido en el Museo Nacional del Gra-

bado; Desarme en la Fundación Klemm –(2018). Co -curó las ediciones 2017 y 2019 del 

Premio Braque en el Centro de Arte Contemporáneo-Muntref. Entre 2010 y 2012 tra-

bajó en el Archivo Kenneth Kemble, ha sido curadora de la exhibición Kenneth Kemble. 

Archivo, en la Embajada Argentina en París en 2012.

Escribió en libros dedicados a Diego Bianchi, Mariana Tellería, Magdalena Jitrik, Miguel 

Harte. Editó junto a Federica Baeza el libro Germaine Derbecq. Lo que es revelación. 

Textos críticos y curatoriales. Junto a Vanina Scolavino e Inés Katzenstein editó el libro 

Experiencias- 2008/2018. Programa de artistas Universidad Torcuato Di Tella. Publicó 

los libros Subsuelos y La vida activa. Vive y trabaja en Buenos Aires.



Margarita Paksa
Hacia un arte revolucionario

Curaduría: Florencia Qualina
La Plata, del 5 de marzo al 7 de mayo de 2022
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