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METODOLOGÍA DE TRABAJO: 

A partir de obras artísticas disciplinares -música, cine, pintura, poesía, danza, teatro, 
ópera, animación, instalación- intentaremos analizar la producción de imágenes 
poéticas a través de funciones que resultan comunes a todas las disciplinas. Dichas 
funciones, que conforman las cinco unidades del programa, son: 

Tiempo / Espacio / Materiales / Procedimientos / Forma  

Asimismo, estas funciones serán vinculadas a categorías temáticas específicas que, a 
modo de disparadores, proporcionarán un agregado poético en los ejemplos 
seleccionados. Algunas de estas categorías son: 

Muerte / Escala / Amor / Sueños / Política 

En las 5 unidades, desarrolladas cada una en tres clases, se abordará una categoría 
temática central y, si bien se tendrán en cuenta todas las funciones integralmente, se 
hará énfasis en una de ellas. De esta manera, el cruce entre las categorías elegidas y 
las funciones será el recurso principal que se desarrollará en cada clase. Por ejemplo, 
se abordarán tópicos como La muerte y el tiempo; la escala y el espacio; los sueños y 
la forma; el amor y los materiales; etc.  

Se trabajará a partir de la idea de que los estudiantes interesados en el seminario se 
encuentran en los estadios finales de su formación, por lo que ya han aprendido -y 
poseen un manejo- de aquellas categorías y operaciones que definen la producción 
artística -operaciones retóricas, materiales, herramientas analíticas-, aunque sea en la 
especificidad de su disciplina de origen.  

Debido a que se trata de una asignatura que aúna diferentes materialidades y formas 
de producción, los análisis y las producciones escritas que surjan de los trabajos 
prácticos estarán orientados al empleo tanto analítico como realizativo de aquellas 
categorías aludidas -por ejemplo, la invención de metáforas-  y se contrastarán con el 
modo en que autores relevantes en cada uno de los campos disciplinares han 
resuelto esta operación -por ejemplo, cómo mostrar la noche sin decir la noche-.  

 

MODO DE EVALUACIÓN: 

La asignatura puede acreditarse por promoción directa. Se requiere: 

● tener un mínimo de 80% de asistencia  
● tener presentados y aprobados la totalidad de los trabajos prácticos, con una 

nota mínima de 6 (seis) 
● aprobación del trabajo final. 

La evaluación se realizará mediante la producción de breves trabajos analíticos 
individuales de obras artísticas específicas, los cuales deberán contemplar los 
vínculos entre temas y funciones estudiados en la asignatura.   

El trabajo práctico final se centrará en la producción de un trabajo analítico de una 
obra escénica o audiovisual en cartel, de una muestra pictórica o de un texto literario 
utilizando formas de redacción como la crítica de divulgación o la reseña periodística, 
y su posible publicación en blog, revistas o sitios de difusión. Asimismo, podrá optarse 
por el desarrollo de un trabajo de investigación destinado a las Jornadas Estudiantiles 
de Investigación en Disciplinas Artísticas y Proyectuales (JEIDAP). 
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 FUNDAMENTACIÓN Y OBJETIVOS (GENERALES Y ESPECÍFICOS) 

El arte, entendido como producción de imágenes ficcionales cuyo carácter metafórico 
interviene en lo que podríamos llamar -de manera muy general- como el mundo real, 
definiendo un modo de articulación de ideas y saberes que resultan de la conjugación 
de diferentes lenguajes. Ello supone que los graduados de una institución universitaria 
de arte, provenientes de distintas disciplinas, deben estar formados para dialogar, 
interactuar y trabajar entre ellos. 

Ser artista en el presente implica el empleo profesional de conceptos, herramientas y 
categorías conceptuales y técnicas que, sin perder su especificidad -materiales, 
espacio, tiempo, forma, movimiento, operaciones, procedimientos, contexto- se 
pueden enhebrar con el alcance de estas mismas categorías en el campo de las artes 
visuales, musicales, corporales, audiovisuales y dramáticas. La resolución de 
cuestiones semánticas y formales plantea escenarios comunes a estas disciplinas. 
Trabajar sobre los diferentes niveles de explicitación, desde la perspectiva de que el 
arte siempre muestra y oculta, propone un ámbito compartido. En la realización de una 
coreografía, una canción, una escena teatral o un cortometraje, la manera de 
formalizar por ejemplo una imagen caracterizada por su opacidad o por su sobre 
argumentación se dirime en esa construcción aludida de las imágenes, no entendidas 
estas como las imágenes visuales sino cómo lo imaginado, lo proyectado y realizado.  

Es decir, en el arte, entendido como un campo operatorio, se articulan funciones y 
procedimientos que resultan comunes a las distintas disciplinas. Tiempo, espacio, 
forma y escala son conceptos que atañen a todas ellas, aunque en cada área 
disciplinar estos conceptos establezcan ciertas especificidades. El egresado de una 
institución artística que desee insertarse a un circuito artístico profesional como el 
actual, signado por el trabajo interdisciplinario, debe conocer no sólo la manera en que 
se articulan estas funciones en su propia disciplina, sino también cómo lo hacen en las 
otras. 

Asimismo, y sin pretender elaborar una lista de temas y contenidos óptimos para ser 
abordados en una obra artística, lo cierto es que existen categorías harto frecuentes 
en la historia del arte. El amor, la muerte, los sueños o la política son, con diferentes 
grados de explicitación, contenidos perpetuos, que no se agotan: los avances 
tecnológicos y discursivos de las disciplinas del arte permiten una renovación 
constante de la manera en que estos contenidos se articulan en un discurso estético. 
A la vez, la propia resignificación de esos contenidos en la sociedad permite nuevos 
acercamientos desde el arte. Estos temas, en definitiva, también conforman un 
espacio en común donde las diferentes disciplinas pueden dialogar.   

El seminario ¿Cómo lo hicieron? se propone entonces como una instancia de análisis 
e investigación de producciones musicales, poéticas, visuales, escénicas y 
audiovisuales, focalizando en funciones estructurales y en categorías temáticas 
comunes a las distintas disciplinas del arte, y se sustenta en la necesidad de 
proporcionar al estudiante un tránsito viable en el acercamiento a las estéticas 
artísticas actuales, proveyendo las herramientas conceptuales y operativas mínimas 
para el desarrollo del trabajo artístico profesional.  



¿De qué modo han resuelto estos temas las obras más profundas, sutiles y, al mismo 
tiempo reconocibles en su identidad y circulación en la industria del arte? ¿Cómo 
sugieren la idea de muerte una música instrumental, una obra de teatrodanza y un 
corto de animación? ¿Lo hacen con los mismos procedimientos? ¿De cuántas 
maneras se puede morir en el arte? ¿Qué importancia tiene el tiempo en esta 
representación? ¿El tiempo estático se aborda de igual forma en un western y en una 
danza butoh? ¿Cómo se articula un espacio físico infinito en una escenografía y en 
una canción? ¿Cómo conquistar un gesto o un clima común en una obra 
interdisciplinaria para que ninguna de las disciplinas en las que se dirimen las 
imágenes resulten meras añadiduras? ¿De qué otra forma se podría haber resuelto? 
He aquí algunos de los interrogantes que se plantean en este espacio.  
 

 CONTENIDOS: 

Unidad I 

Tema y función principal: Muerte y tiempo 

¿De cuántas maneras se puede morir? ¿De cuántas maneras es posible representar 
una muerte? / La suspensión y la dilatación de la direccionalidad / La ficción en la 
ficción: el verosímil / Metáfora-metonimia de la muerte en las disciplinas / El silencio / 
La tensión creciente a través del sono / La dilatación de la espera y su resolución  / La 
transposición y el desplazamiento / La repetición como procedimiento: variación, 
sincronía-asincronía / Representaciones de la muerte en el arte: estereotipos y 
propuestas innovadoras. 

Algunas obras que se analizarán: Antichrist (Lars von Trier); I Pagliacci (Rugero 
Leoncavallo);  Érase una vez en el oeste (Sergio Leone); Obertura 1812 (Piotr 
Tchaicovsky); El milagro secreto; (Jorge Luis Borges); Rosas (Anne De Keersmaeker); 
Sed de mal (Orson Welles); Kill Bill (Quentin Tarantino); Carta a Vicky (Rodolfo 
Walsh); Historia japonesa (Sue Brooks), entre otras.   
 

Unidad II  

Tema y función principal: Escala y espacio  

¿Cuánto espacio hay en este espacio? / El infinito / Enrarecimiento del espacio: el 
espacio cotidiano convertido en un espacio ajeno / Modificación de la escala: lo que 
está detrás y lo que está adelante / Lejanía y cercanía / Repetición-separación del 
sujeto en vivo / Focalización en el detalle / Ampliación del horizonte con el uso del 
video / Representaciones del espacio en el arte: estereotipos y propuestas 
innovadoras. 

Algunas obras que se analizarán: Caja de música (Jorge Macchi); Vértigo (Alfred 
Hitchcock); Iris (Phillipe Decouflé); Requiem (Wolfgang Mozart); El sabor del té 
(Katsuhito Ishii); Promenade (Cirila Ferrón); Test pattern (Ryoji Ikeda), entre otras.   

 
Unidad III 

Tema y función principal: Amor y materiales 

Infinitas formas de decir “te quiero” / El que ama y espera / La tensión amorosa / 
Procedimientos: alternancia y acumulación / Adaptación del material / Materiales no 
convencionales / Representaciones del amor en el arte: estereotipos y propuestas 
innovadoras. 



Algunas obras que se analizarán: Smoke (Mats Ek); Une femme est une femme (Jean-
Luc Godard); Just (David Lang); Bolero (Maurice Bejart); Delicatessen (Jean Pierre 
Jeunet), entre otras. 
 

Unidad IV 

Tema y función principal: Sueños y forma 

¿Qué forma tiene esa nube? / Forma abierta-Forma cerrada / La forma no es la 
estructura / Lo amorfo / Lo simétrico y lo asimétrico / Representaciones de lo onírico 
en el arte: estereotipos y propuestas innovadoras.  

Algunas obras que se analizarán: Piezas en forma de pera (Erik Satie); Smoking/No 
smoking (Alain Resnais); Lawrence anyways (Xavier Dolan); El gran Lebowski (Ethan 
y Joel Coen); Twin Peaks (David Lynch), entre otras. 
 

Unidad V 

Tema y función principal: Política y procedimientos 

¡A desalambrar! / Cuando el contenido desborda la forma / Lo político, ¿en la letra o en 
los materiales? / Yo soy apolítico / Procedimientos: adjunción, sustitución, intercambio, 
repetición / Representación de lo ideológico en el arte: estereotipos y propuestas 
innovadoras. 

Algunas obras que se analizarán: Veronique Desnois (Jerome Bell); Borders (M.I.A.); 
GDBD (Rubén Blades); Revolución (Saúl Yurkievich); A desalambrar (Daniel Viglietti); 
El estudiante (Santiago Mitre), entre otras. 
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