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Resumen 

 

En el siguiente trabajo se realizará un recorrido comparativo entre una selección de textos de sala de Daros Latinamérica en 

Fundación Proa con el texto curatorial de Rodrigo Alonso incluido en el catálogo de la exhibición.  

Llamaremos textos poéticos a los fragmentos que se presentan en las salas con la intención de vincular obras y artistas. Esta 

diferenciación será clave en nuestro análisis ya que el otro texto, el de catálogo tiene cualidades científicas y académicas. Por lo 

tanto será necesario un análisis desde la disciplina de la  Museología, haciendo énfasis en la pedagogía museológica para 

comprender de qué modo se relacionan los textos curatoriales y aquellos de sala1. 

 

Introducción 

Debemos comenzar señalando que el texto curatorial indica dos cuestiones principales que atañen al arte contemporáneo 

latinoamericano. En primer lugar la imposibilidad de pensar una unidad territorial por la diversidad cultural que la misma contiene. 
!!!!!!!!!!!!!!!!!!!!!!!!!!!!!!!!!!!!!!!!!!!!!!!!!!!!!!!!
1 Por estas mismas razones vale aclarar que se toma la licencia de generar un análisis de los rasgos formales de las obras, ya que el contenido y el contexto de las mismas no 
representan el aspecto central del siguiente trabajo.  
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Por otro lado destaca la  reconfiguración económica del planeta, que mediante la globalización financiera, abre una escala 

planetaria que pone en tensión lo local y lo global.  

El curador a través de su producción discursiva manifestada en el Catálogo de la exhibición, propone una concepción de la obra 

contemporánea latinoamericana atravesada por la política (Mieke Bal, 2015)2.  

La muestra resulta una selección entre las más de 1200 obras que pertenecen a la colección suiza Daros, que permiten recorrer 

problemáticas específicas. Aparece el concepto de lo global, sin protagonismos de países, donde 8 países y 23 artistas realizan un 

cuestionamiento desde la crítica de lo social. Las obras seleccionadas privilegian la marca identitaria de la colección, es decir, la 

fidelidad en la diversidad, rechazando la idea de un arte latinoamericano como tal, a los efectos de no encontrar lo previsible, 

dejando de lado cualquier categorización regionalista y de esta forma, privilegiar las disrupciones del sentido. Los puntos nodales 

aparecen en los fragmentos que proponen una lectura discontinua que refleja la diversidad cultural. 

A través de los conceptos: mapas y banderas; memoria, violencia y cotidianidad y el cuerpo y las marcas sociales, establece 

recorridos de lectura, donde lenguajes, formatos y medios artísticos diferentes mantienen un aparente diálogo atravesados por el 

guion curatorial. En este sentido será necesario construir el recorrido desde lo que se va generando en los textos de cada sala, 

haciendo foco en algunos casos de las mismas. 

 

Salas 

 

La sala 1 funciona como introductoria a la idea global de la exposición y está condensada en un núcleo de contenidos: estos son 

“el poder en sus diferentes instancias” (Alonso: 2015) a su vez este núcleo contiene subnúcleos en los que se interpela a la idea de 
!!!!!!!!!!!!!!!!!!!!!!!!!!!!!!!!!!!!!!!!!!!!!!!!!!!!!!!!
2Sólo algunas obras de arte dirigen su participación en lo político y producen la parte política de lo que hacen. Este es el tipo de arte que yo llamo "político": funciona no sólo 
en sino con y para "lo político". Mieke Bal En: Arte para lo político (2015).  
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identidad latinoamericana, a los estados, referido a lo territorial, al sistema capitalista neoliberal, y a las ideologías políticas. Cada 

subnúcleo está acompañado casi ilustrativamente por una obra, en esta sala se encuentran 4 obras, además del texto curatorial se 

encuentran  las cédulas de cada una de las obras junto a recortes de los textos poéticos de los escritos de los artistas. De esta 

sala se analizaran los textos poéticos de Fabian Marcaccio, Jorge Macchi, Milena Bonilla, Teresa Serrano y Gio Exposito. 

 

Para la obra de Fabian Marcaccio (From Raging Aggression to Decoration, 1997) el texto de sala que lo acompaña destaca los 

aspectos formales como parte de la tradición popular (serigrafía, “pintura directa”) y a su vez critica la tradición histórica del 

dispositivo bandera, que representa la obra significativamente. Aunque no está explicito ésta deja entrever la crítica a la idea del “la 

identidad nacional o el ser nacional”. Alonso continua destacando en el catalogo los aspectos formales y la idoneidad y potencia de 

la pintura en el arte contemporáneo Latinoamericano. 

 

El texto de sala que acompaña la obra de Jorge Macchi (12 Short Songs, 2009) tiene una carga poética muy evidente que invita a 

participar al público, el mismo artista describe sus reflexiones en la articulación de música y artes visuales en su proceso de 

elaboración artística. Este aspecto aporta para darle un lugar importante a la cortina musical que acompaña el material visual. 

Además describe los rasgos formales. A diferencia del texto de catálogo, Alonso destaca el significado simbólico critico-político que 

tiene la obra con los poderes económicos. 

 

El texto de sala que articula con la obra de Milena Bonilla (El Capital / Manuscrito Siniestro, 2008, 2009, 2009. Bogotá, Colombia) 

pone de manifiesto el destacado recorrido motriz que tiene la obra con trazos en manuscrito: 
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“Al ser escrito con la mano izquierda  por una persona diestra, lo que sucede obviamente es que no se hace claro el texto, se 

hacen más visibles los errores, las torpezas, se evidencia la motricidad gruesa de la mano izquierda,  no el contenido narrativo.” 

Aunque hay una descripción de los rasgos formales de la obra, no se encuentra una  alusión a los fundamentos de esos rasgos 

formales que vemos en la obra ni una fundamentación del proceso de producción de ésta. En cambio, en el catálogo, Alonso 

describe de manera más explicativa las condiciones del contexto en el que construyo la obra describiendo el proceso de 

producción, haciendo hincapié en la circulación de los bienes culturales mencionando que la artista “Llama la atención en los 

diferentes circuitos, tanto formales e informales“ (Alonso, 2015). Además articula esta obra con la de Macchi que es de la misma 

sala destacando la crítica a los poderes hegemónicos económicos que tiene como uno de los ejes la Sala 1 desde el guion 

curatorial3.  

 

 La obra de Teresa Serrano (Blown Mold, 2012). En el texto de Sala se hace hincapié en los aspectos formales que tiene la obra 

poniéndolos en dialogo con los simbólicos, la idea de la violencia que representan los objetos religiosos de Serrano no se 

describen de manera explicativa, destacando en cambio las características del vidrio que las compone del que surgen 

connotaciones en relación a la memoria: 

“El vidrio es un material con fuertes connotaciones para la memoria: cada manipulación del mismo será recordada y tendrá 

repercusiones sobre el resultado final de la pieza, a menos que sea fundida nuevamente.”  (Gio Exposito - Teresa Serrano) 

A diferencia del texto del catálogo en el que Rodrigo Alonso, aunque sigue reproduciendo la información descriptiva y explicativa 

básica sobre la obra, toma la cita de un curador que comisario la obra de Serrano de la casa Daros: Orlando Britto Jinorio, dicho 

autor destaca mas la problemática de género y la violencia simbólica construida en torno a la mujer y los menores en la iglesia 

!!!!!!!!!!!!!!!!!!!!!!!!!!!!!!!!!!!!!!!!!!!!!!!!!!!!!!!!
3Asi lo describe Rodrigo Alonso en el video de ProaTV. 
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católica, ya que ésta no logra crear un espacio democrático y “de igualdad”4. Mediante esta cita Alonso articula estratégicamente 

uno de los hilos argumentales que viene en seguidilla de otras relaciones que va estableciendo en el texto curatorial y que es 

central en la exposición: la característica destacada que tiene la violencia en las obras de arte latinoamericano. Este aspecto se 

puede también observar, en el seminario que se dictó en PROA sobre la exposición Daros donde el debate articulaba el tópico que 

genera este aspecto, siendo la  recurrencia de una constante ya cristalizada en la mirada internacional del arte sobre el arte 

latinoamericano contemporáneo.  

 

De esta manera podemos dejar entrever la articulación que construyen ambos textos de la exposición en la experiencia del público. 

Visibilizando cómo juegan los textos como dispositivos de poder que, llevándolos a una profundización de lectura, articulan los 

enunciados que están presentes en la obra; dichos enunciados solo surgen en la articulación entre texto de catálogo y texto 

poético de sala, pero son lo no dicho explícitamente en el texto de sala. En este sentido cabe mencionar que Morgado G. (2013) 

considera estos peligros y destaca el valor de la escritura para entretejer las relaciones comunicativas en la experiencia del 

público: “la escritura en el arte ha dejado de ser solo un instrumento para ayudar a restaurar esas relaciones, lo cual sería una de 

sus competencias secundarias, y que es un médium con más roles que los asignados por el hábito curatorial“(Morgado G, 2013: 

Pp4). 

 

Continuando con el recorrido en relación a la sala dos se analizarán comparativamente los textos referidos a la obra Someca 

(2003) de Los Carpinteros, a Sin título (1998) de Doris Salcedo y Mugre (1999-2000) de Rosemberg Sandoval. 

!!!!!!!!!!!!!!!!!!!!!!!!!!!!!!!!!!!!!!!!!!!!!!!!!!!!!!!!
4Orlando Britto Jinorio, [Su propuestas van más allá de una mera ilusión para situarnos ante una realidad que pulsa). En: 
http://www.illusions.casadaros.net/media/pdf/es/illusions_serrano.pdf. 
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En primer lugar observamos que en el texto de catálogo las obras seleccionadas no se encuentran bajo un mismo subtítulo. 

Mientras Mugre (Rosemberg Sandoval, 1999-2000) se ubica bajo la temática “El cuerpo y las marcas sociales” las otras dos obras 

forman parte de “Memoria, violencia y cotidianidad“. La última mencionada interesa, desde el texto curatorial, como factor 

aglutinante de creadores latinoamericanos que  sienten una atracción especial por lo artesanal y lo domestico. De allí que en este 

agrupamiento de obras Rodrigo Alonso vislumbre la vida cotidiana como fuente de inspiración prodiga porque, en palabras del 

escritor,  a estos países los atraviesa un gran número de problemas sociales y los artistas no son ajenos a cómo éstos se 

manifiestan en el entramado público. 

En este sentido el texto poético que acompaña la obra Someca de Los Carpinteros cumple con dichos requisitos: 

 

“Creamos Downtows a escala de muebles. Si tu casa fuera el mundo, tus muebles serían los edificios, los departamentos tus 

gavetas, y tu serías cualquiera cosa que guardes junto con tus más familiares, valiosos e íntimos secretos dentro de esas gavetas. 

Es algo así como verse a uno mismo cogido entre la mínimo expresión de la ciudad y la máxima expresión del mueble. Nos 

sentimos interesados por la verticalidad de esas torres y por su asociación al progreso y a la modernidad. Son edificaciones que, 

simbólicamente, se asocian a la colectivización y el empuje gravitacional del consumo, al aislamiento individual y la ley de la 

propiedad horizontal y, simultáneamente, al aislamiento colectivo a través de torres-ciudades autosuficientes, que de alguna 

manera se segregan de la trama y de la vida urbana. Sin embargo, los edificios-gaveteros no son reproducciones exactas; han sido 

traducidos al lenguaje del mueble, el mueble ha sido traducido al lenguaje de la arquitectura y, en su disposición en la galería, el 

espacio expositivo es traducido al lenguaje urbano. Pensamos que uno es, también, donde habita y lo que guarda con celo.” 
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 En él se tematiza acerca de los hogares inmersos en las ciudades. De allí que con el fragmento se pueda vincular la obra resuelta 

como un mueble monumental y el interés de  Los Carpinteros por vincular sus producciones con el mundo cotidiano.  

Cabe aclarar que en el texto curatorial se indica que el conjunto de obras mencionadas en el subtítulo “Memoria, violencia y 

cotidianidad” interesa por los factores de  reconstitución institucional, de recuperación de la memoria histórica y el restablecimiento 

de cohesión comunitaria.  Estos tópicos, según el curador, aparecen en obras de arte contemporáneo latinoamericano debido a 

contextos de fuerte coerción y represión social. Sin embargo observamos que tal vez esta problemática no es de fácil lectura al 

cruzar la obra y el texto o al menos no se soluciona con el fragmento seleccionado. 

Esta situación podría estar repitiéndose con la obra de Doris Salcedo: 

 

“Evidentemente tenemos una relación con el mueble. Vemos un mueble y sabemos que lo podemos usar, podemos sentarnos. 

Quería convertirlos en objetos disfuncionales y así encontrar una manera de poner todo el sentido de una obra en la superficie, en 

una superficie opaca y directa. He tratado de evitar la perspectiva, la distancia cómoda frente al mundo: yo observo a los otros que 

están allá. Mi idea era traer todo a la superficie, una superficie que se enfrenta al espectador de manera directa. La superficie es lo 

esencial y eso lo conecto siempre con la vulnerabilidad, con nuestra fragilidad, con nuestra condición humana. Por eso trabajo 

texturas que son frágiles a pesar de ser en cemento. En este sentido me interesa la presencia de lo femenino. No en el sentido 

feminista, sino en el sentido más convencional, que recoge, la posibilidad de casa, del hogar, de algo conocido, algo familiar” 

 

En el texto poético seleccionado se dejan explícitos indicios del interés por la cotidianeidad, por lo familiar. Pero nuevamente 

escasean referencias al contexto político que sí es referido en el texto del catálogo  y que pareciera resultar crucial para acceder a 

la temática que la sala propone.  
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Para finalizar con la Sala 2 se analizará el texto poético que acompaña a la obra Mugre de Rosemberg Sandoval:  

“Mi investigación y manejo de sensaciones se basa en el poder de lo marginal. Me interesa que el material con el que trabajo tenga 

historia, precedentes, que diga algo socialmente, que no tenga valor de cambio. El asunto en este tipo de obras es transgredir 

valores éticos y morales. Yo pienso en la performance como una emoción directa, porque el arte de las acciones corporales 

registra las operaciones del alma, es decir tiempo y espacio real en actividad. Es el mismo artista como sujeto y objeto como 

presencia y esencia y más que actuar es ejecutar, porque yo no estoy representando nada, estoy materializando una acción. El 

hecho de que el indigente en Mugre no toque el piso, me maravilla, él se mantiene siempre por encima como un ángel, además el 

hecho de que él mismo manche el museo con su mugre me parece genial, es la mugre como pigmento, como óleo de paleta rancia 

y sucia. Es la mugre de la ciudad vertida a través de un miserable sobre el museo blanco y reluciente. La obra funciona como un 

punto de coyuntura, articulando política y estética. Lo que trato de hacer es re-destruir iluminando, en una sociedad cruel como la 

nuestra” 

 

Esta obra, en el texto curatorial se encuentra agrupada bajo el subtítulo “El cuerpo y las marcas sociales”. Allí el curador afirma que 

el cuerpo en el arte contemporáneo  resulta una interfaz relacional entre lo personal y lo social, entre lo público y privado  y entre 

política y subjetividad. Este aspecto es tomado por los artistas latinoamericanos y transformado en el eje de una reflexión sobre las 

complejidades de la vida de la región. A la citada reflexión el curador suma también los cuerpos de los desaparecidos y los 

secuestrados que evidencian la fragilidad del ser humano que habita en sociedad. A nuestro parecer esta temática se encuentra 

abordada en el texto poético que acompaña a Mugre por lo cual se evidencia una integración coherente entre ambos textos.   

El núcleo temático de la Sala 3 es el cuerpo interpelado por diversas problemáticas y situaciones sociales, la temática que nuclea a 

la obras se evidencia tanto en el conjunto físico de las mismas dispuestas en la sala como en los textos que las acompañan y en la 



! 35!

propuesta curatorial; se tomas dos obras a modo de ejemplo para poder mostrar la interrelación y funcionalización que se produce 

con los textos a nivel sala y tambien con el texto curatorial. En este sentido vemos que las primeras obras que captan nuestra 

atención son las fotografías de Rosangela Rennó que nos muestran los cuerpos de presidiarios brasileños tatuados, sobre los que 

sostiene en su texto poético que: 

 “Se puede aprender mucho más acerca del ser humano, de la sociedad y de la manera en la que las personas se 

conectan con el mundo al usar las categorías más bajas de imágenes, tal como la fotografía vernácula, los retratos o las 

fotos de identificación” 

Nos muestra tanto a través de su obra como de su apoyatura textual la tensión que ejercen sobre el cuerpo la tendencia a la 

individuación de un sujeto, y una fuerza externa institucional producto de la pertenencia a un entorno social basado en reglas y 

normas, que busca invisibilizar y homogeneizar a los sujetos y sus cuerpos.  

En comparación Rodrigo Alonso reflexiona:  

“Los archivos fotográficos que presenta Rosângela Rennó llaman la atención sobre el lugar del cuerpo como soporte de la marca 

social. En ellos se evidencian ciertas prácticas comunes al interior de la comunidad penitenciaria, pero también, la singularidad de 

estos rasgos de individuación en contextos de marginalidad social.” 

Es interesante en este ejemplo ver como en la apoyatura textual elegida no se remite a terminos pertenecientes al campo del arte 

tomando como punto de referencia, la misma artista lo dice, las categorías más bajas de las imágenes; sin embargo cuando nos 

trasladamos al texto de Alonso vemos que aparece la palabra soporte, este termino en si mismo y dentro de este contexto lleva en 

sí una gran carga de significación que se aleja de las categorías más bajas de imágenes que se pretenden mostrar, si volvemos 
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sobre las palabras de Rennó podemos ver que ella no usa la palabra de soporte si no que se refiere a los cuerpos como superficies 

o paisajes que acompañan la vida de estos presos:  

“(...) estas superficies, estos pedazos de cuerpo fotografiados, son todo lo que puedes llegar a ver de estos hombres, no 

mucho más que el paisaje que ellos podían ver desde la prisión.”  

Otro ejemplo significativo es la obra Limpieza social de la artista guatemalteca Regina José Galindo nos muestra una vez una obra 

anclada en la palabras de su hacedora, que se pone en el papel del sujeto de la acción, volviendo la interpelación de la obra con el 

espectador más personal, de sujeto a sujeto:  

“Mi cuerpo, no en tanto individuo sino en tanto cuerpo social, cuerpo colectivo, cuerpo global. Ser o reflejar a través de mí, 

tu, su experiencia, porque todos somos a la vez nosotros y los otros.” 

Cuando Alonso menciona esta obra lleva a cabo una proyección temática a un nivel más amplio implicándonos como conjunto 

social y mostrándonos que eso que vemos no es solo una obra, una ficción sino que es una posibilidad de violencia que se 

materializó de forma clara y sistemática en los distintos períodos represivos latinoamericanos; lo hace sintéticamente a través de 

estas palabras: 

“[…] En cambio, el frágil cuerpo de Regina José Galindo, castigado por el agua en Limpieza social (2006), exalta la 

magnitud de la violencia de un conocido procedimiento represivo sobre un ser quebradizo e indefenso.” 

Podemos decir entonces en base a estos ejemplos que se cumplen ciertas características particulares en cuanto a los anclajes 

textuales de la obra que se complementan con el texto curatorial, aparecen en esta sala obras que tienen  como núcleo temático al 

cuerpo y sus relaciones con distinto espacios de la acción humana, el modo en que lo modifican, estereotipan, como se lo censura, 
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daña, invisibiliza y como es también parte central de la historia del arte. Es interesante ver como cada obra plantea una 

problemática de base social y la interpela con aspectos específicos al campo artístico y a su institucionalidad, ya sea planteando 

una alegoría o por medio de la parodia, mediante su uso como documento, mostrándonos como es posible la apropiación de 

modelos y experiencias que dentro del campo del arte e histórico nos han sido ajenas e impuestas durante siglos. Este diálogo 

también se plantea en los textos, aunque por momentos el texto curatorial tiende a reforzar esta idea instituida del arte 

latinoamericano como particular por este mismo hecho, y nunca termina de contrarestarse la idea de que lo que da significación a 

las obras de artistas latinoamericanos es su contexto social y político, lo cual si bien es cierto se debería buscar romper con este 

estereotipo y no continuar co su reproducción. 

Un recurso interesante en esta sala es la apoyatura de la mayoría de las obras en las palabras de sus autores, esto genera la 

interpelación personal del visitante; en los casos observados donde las obras se apoyan sobre textos de los curadores este 

contacto se vuelve más frío y distante, lo cual no parece adecuado cuando nos planteamos como observadores de obras que 

interpelan directamente al cuerpo, que si bien no es el nuestro podría serlo sin ningún problema.  

Considerando que los ejes más representativos de la muestra fueron abordados en rasgos generales, haremos foco en el cambio 

que produce la Sala 4, mediante el análisis del texto poético de Nadín Ospina cuyas obras en el catálogo se disponen bajo el 

subtítulo “Mapas y banderas”. En dicho texto, la artista describe su interés por la arqueología que incorpora en su obra a través de 

una materialidad que le permite jugar con la idea de un arte precolombino que deja sus huellas en estas figuras alteradas y como 

disciplina que le permite recorrer un camino de búsqueda identitaria en ese diverso y complejo lugar que es América Latina. El 

texto considera que es un territorio donde es difícil definirse en términos culturales debido a las fuertes influencias que recibe 

constantemente.  
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A través de la ironía pone en clave contemporánea unas obras que a primera vista podrían ser encasilladas como arte del pasado, 

proponiendo de esta forma una ruptura con formas de mirar simplistas. En el Catálogo, Rodrigo Alonso pone en funcionamiento 

estas obras enmarcándolas en una de las problemáticas del arte contemporáneo latinoamericano, que tiene que ver con la 

imposibilidad de pensarlo como una unidad territorial debido a su diversidad, y las presenta como “ídolos de piedra” pertenecientes 

a una cultura ancestral atravesados por emblemas contemporáneos del mundo globalizado. Atendiendo a este sentido, el texto 

poético recupera los lineamientos teóricos propuestos en el texto curatorial de las obras “Ídolo con calavera”, “Crítico extático” y 

“Chacmool” de Nadín Ospina: 

 

“La arqueología ha sido parte de mi obra desde el comienzo como un proceso de búsqueda de algo que podríamos definir como un 

discurso de la identidad. El arte precolombino es una parte muy importante de ese sentido de identidad o pertenencia que 

complejizo como una herramienta de ironización, es una manera de jugar frente a unos códigos contemporáneos que pretenden 

hacer de la identidad un motivo de encasillamiento o de falso orgullo nacional. Lo zoomórfico es algo que utilizo reiteradamente: 

por ejemplo: donde hay un murciélago en una pieza, inmediatamente surge la idea de colocarle una cabeza de Mickey. En otros 

casos, ha sido el encuentro de una serie de objetos populares, de Disney. Cuando yo veo el cepillo de dientes de mi hija, esto 

inmediatamente se convierte en un Chacmool precolombino. Casi siempre surgen cosas así muy rápidas”. 

 

En el Catálogo, el curador sugiere que estas obras transitan entre el pasado y el futuro conectando culturas pasadas, búsquedas 

presentes y legado cultural. 
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A modo de cierre 

Por las articulaciones que establecimos con el catálogo de la exposición, podemos inferir que los textos poéticos que se 

construyeron para la muestra interpelan al espectador de una manera participativa. Esto sucede a diferencia de otros textos que 

solo tienen descripciones de nomenclatura o meramente descriptivas. Los textos interpretativos son:  

 

“Textos que comunican algo acerca del tema de la exhibición y de los objetos que se exhiben, estableciendo un puente de ida y 

vuelta entre los visitantes y el patrimonio, dichos textos se conocen también como interpretativos.“5 

 

Estos producen en el espectador  y en la exposición una función participativa porque motivan desde los textos de sala con frases 

de los artistas para invitar a profundizar sobre la experiencia en la que se está participando. Por otra parte los textos de sala 

terminan de articular las estrategias discursivas curatoriales de manera interactiva. Esto termina por configurar un efecto en el 

espectador positivo mediante estas articulaciones textuales, como lo describe Dina Fisman (2012)  mediante Chandler Screven:  

“Chandler Screven (1995) caracteriza la conducta del visitante en el museo como auto-dirigida, con su propia velocidad, no-lineal, 

exploratoria y generalmente social. La lectura no es el foco principal de la visita, sino que ocurre a partir de un deseo o necesidad. 

Por lo tanto, para que haya lectura, el contenido, la estructura y la presentación de los textos deben proveer razones positivas para 

justificarla y estar relacionados con los deseos y necesidades de los visitantes“6 

Podemos concluir entonces que las articulaciones discursivas que se construyen desde el guion curatorial proveen modos 

interpretativos utilizados en los textos de sala. Sin embargo, debido a que los textos poéticos y el del guion curatorial poseen 

!!!!!!!!!!!!!!!!!!!!!!!!!!!!!!!!!!!!!!!!!!!!!!!!!!!!!!!!
5Dina Fisman en: AAVV Los visitantes como patrimonio. Museo de las escuelas, primeros 10 años. Universidad de Lujan. (2012) pp. 134 
6Idem.137. 
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objetivos diferentes, estos modos no siempre confluyen. En algunos casos esto resulta una estrategia que potencia la experiencia 

en sala, en otros en cambio la elección del fragmento no logra dar cuenta del lineamiento de la investigación curatorial.  
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Proa Tv: 

https://www.youtube.com/watch?v=vrndwsMNL1g&index=1&list=PLNjtbneiOkRHLZqJrNFWqx4Tve04zUg7P 

 
 
 


