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Resumen 

Este es un trabajo elaborado desde la mirada museográfica al interior del 

Museo de Arte Miguel Urrutia (MAMU) del Banco de la República en Bogotá – 

Colombia, en donde en el año 2015, tuvo lugar la exposición de arte contemporáneo 

Nada está donde se cree… de la artista argentina Graciela Sacco (1956 – 2017), 

la cual se constituyó en el objeto de estudio de este trabajo para reflexionar sobre 

los retos espaciales que se presentaron durante el proceso fascinante de diseño, 

producción y montaje por lo cual se caracterizó esta exposición.  

Materializar todos sus componentes dentro del espacio para que el público 

pueda experimentar la exposición, es una labor que dentro del museo se encarga 

el área de museografía, o la arquitectura al servicio del arte. Se abordan y analizan 

principalmente cuatro temas espaciales de gran interés con sus respectivas 

complejidades y aprendizajes a través de la producción detallada de cuatro 

instalaciones artísticas presentadas en esta exposición y así mismo, se 

contextualiza la vigencia del legado de Sacco en la historiografía del arte 

latinoamericano a través del análisis de sus propuestas plásticas y conceptuales, 

heredadas en gran parte de la vanguardia argentina de finales de la década de los 

años sesenta. 

 Palabras clave: Graciela Sacco, Museo de Arte Miguel Urrutia, MAMU, 

Banco de la República, vanguardia, espacio, percepción, perspectivas, arte 

contemporáneo, Nada está donde se cree… 



Abstract 

This text is written from a museographic perspective inside Miguel Urrutia 

Museum of Art (MAMU) of the Bank of the Republic in Bogotá – Colombia. In this 

place in 2015, was the exhibition of contemporary art Nothing is where it seems... 

of the Argentine artist Graciela Sacco (1956 - 2017). This exhibition became the 

object of study to think about space challenges presented during the fascinating 

design, production and assembly process. 

The museography area (exhibition design) (architecture at the service of art), 

is responsible for materializing exhibition´s components within the space so the 

public can perceive it and experience it. Four spatial topics of great interest with their 

respective complexities and learnings are mainly addressed and analyzed through 

the detailed production of four artistic installations presented in this exhibition and 

likewise, the validity of Sacco's legacy in the historiography of Latin American art is 

contextualized through the analysis of her plastic and conceptual proposals, 

inherited in large part from the Argentine avant-garde of the late sixties. 

Key words: Graciela Sacco, Miguel Urrutia Museum of Art, MAMU, Bank of the 

Republic, avant-garde, space, perception, perspectives, contemporary art, Nothing 

is where it seems… 
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Introducción 

 

Nada está donde se cree… es el nombre de la exposición de arte 

contemporáneo de la artista argentina Graciela Sacco, que tuvo lugar entre julio y 

octubre de 2015 en el Museo de Arte Miguel Urrutia (MAMU) del Banco de la 

República en Bogotá – Colombia. Este trabajo da cuenta del análisis del proceso 

que permitió materializar espacialmente esta exposición, y a su vez se enriquece 

desde la mirada y la labor museográfica1 desde el interior de este museo.  

                                            

1  Según el Diccionario de la Real Academia Española –RAE–, museografía es el conjunto de 

técnicas y prácticas relativas al funcionamiento de un museo. Es común confundir las palabras: 

museografía con museología, pero la diferencia consiste en que la primera se refiere básicamente a 

las labores prácticas dentro de un museo y la segunda se refiere esencialmente al estudio de la 

historia de los museos y su influencia en la sociedad.  

 

FIGURA 1 : Entrada a  la exposición “Nada está donde se cree…”, en el  MAMU. En esta 
imagen se alcanza a apreciar al fondo, la obra: “Metro cuadrado (M2)  - Migrantes”, 
instalada como remate visual en los ventanales a gran escala, al  fondo de las escaleras 
de acceso. Foto: Marcela Cabrera R. (2015).  
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La propuesta plástica de Sacco se fundamentó principalmente en dos 

aspectos; primero, la experimentación con técnicas de luz para imprimir imágenes 

sobre objetos inusuales y/o cotidianos, y segundo, el interés por la participación del 

público con las obras y las espacialidades que se generan para contextualizarlas. 

Su sugestiva propuesta conceptual invitaba a reflexionar acerca del lugar propio y 

el lugar del otro, las fronteras infinitas, los desplazamientos, las escalas reales e 

imaginarias, la memoria de los objetos. 

Esta exposición se caracterizó esencialmente por una serie de peculiaridades 

que manifestaban una transformación espacial importante dentro y fuera del museo, 

FIGURA 2: Hall de acceso al tercer piso del MAMU. Se destaca la puesta en el espacio de las obras: 
“Agujeros de la realidad” las cuales podían ser manipuladas por el público y al fondo a la derecha la 
obra a gran escala: “M2 - Migrantes”. Foto: Marcela Cabrera (2015).  
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aspectos como; la producción de varias obras in-situ2, el manejo especial de la 

iluminación tanto en las obras como en los recorridos, la efectiva apropiación de 

lugares fuera de los comunes para exponer, el manejo de diversas escalas para 

evidenciar los cambios de materialidades, etc.  

A todas luces supuso un gran reto espacial, porque como se menciona 

anteriormente, además de las salas de exhibición tradicionales para mostrar las 

obras, reclamaba también pasillos, fachadas, ventanales y plazoletas. Esto suponía 

una ampliación de las referencias espaciales habituales para imaginar también 

cómo podría transformarse la interacción  y participación del público, lo cual es un 

aspecto relevante dentro de las propuestas de arte contemporáneo.   

La petición de “no tocar”, tan conocida y aceptada en los museos se 

tergiversaba un poco en la exposición de Sacco, puesto que casi todo invitaba a ser 

tocado, atravesado o cuestionado. El propósito de desviar la mirada se constituía 

en una de las grandes intenciones espaciales de esta exposición al generar 

preguntas dialécticas como ¿somos los que observan o somos los observados? 

¿Cuál es el lugar que nos corresponde en el mundo? ¿Hasta dónde llega el espacio 

del otro? ¿Cómo y para qué se transforma? Preguntas de este tipo le dan a sus 

obras un grado importante de experimentación y apertura a las posibilidades de 

significados. 

                                            

2 Locución de origen latino que significa “en el lugar”, “en el sitio”, “sobre el terreno”.  
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Este trabajo está estructurado en tres capítulos: en el primero se hace una 

contextualización teórica e histórica sobre la obra artística de Graciela Sacco con el 

objetivo de comprender su valor dentro de la historiografía del arte contemporáneo 

y latinoamericano, destacando la poderosa influencia que recibió de la vanguardia 

artística argentina de la década de 1960, y de la cual fue heredera. Así también, se 

destacan sus potentes lenguajes fotográficos y su prolífica experimentación plástica 

y espacial, evidenciando una clara afinidad y desarrollo en sus obras del concepto 

de estética relacional. 

 

En el segundo capítulo se analiza el concepto de espacio a través de cuatro 

obras producidas in-situ para la exposición realizada en el MAMU, tomando cuatro 

ejes principales; el espacio público tomado, el espacio descubierto, el espacio 

FIGURA 3: Detalle de la instalación: “Entre nosotros”. Estas imágenes de miradas diversas fueron 
recolectadas por Sacco como parte de un proyecto colaborativo. Foto: Marcela Cabrera R. (2015). 
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transformado y el espacio creado. En este capítulo se profundiza el análisis de la 

relación del espacio como un ente articulador en la planeación museográfica de una 

exposición de arte contemporáneo.  

En el tercer capítulo se resalta la importancia del manual de montaje como 

un traductor técnico de las ideas a la realidad, sobre todo para las instalaciones 

artísticas; un tipo de obra en tres dimensiones que requiere ensamblarse y que 

Sacco desarrolla extensamente en formatos y escalas diferentes. En este capítulo 

se destaca el mérito del registro minucioso y organizado de todas las operaciones 

necesarias en el armado, lo cual hace posible no sólo dejar inscrito lo obtenido en 

el proceso de aprendizaje sino también contribuir con la ampliación de los archivos 

museográficos relacionados con la obra, puesto que los manuales de montaje son 

el camino que reconoce y revela cómo materializar correctamente esa forma 

imaginada.  

De esta manera, este trabajo se constituye no solo en una gran oportunidad 

para visibilizar y engrandecer la labor museográfica a veces subvalorada e 

incomprendida al interior de los museos y en el campo artístico en general,  también 

se convierte en un medio que manifiesta las complejidades espaciales de un 

proyecto expositivo junto con lo maravilloso del aprendizaje al encontrar sus 

soluciones prácticas.  
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Capítulo 1: Sobre Graciela Sacco y su obra 

 

Reflexionar acerca de cómo y para qué se transforman los espacios dentro 

de la cotidianidad de la vida, es una de las ideas fundamentales en la obra artística 

de Graciela Sacco (1956 – 2017). El espacio personal, el espacio de los demás, el 

espacio temporal, el espacio perceptual o el espacio entre los límites, son algunos 

de los conceptos que esta artista argentina desarrolló a lo largo de su carrera, la 

cual está profundamente vinculada con la fotografía y sus técnicas, con la 

sensibilidad por los materiales que utiliza, con las relaciones sociales que se 

despiertan en los intercambios plásticos que propone. Su obra es social y por lo 

tanto política. “La poética política más allá del ámbito del arte de Sacco no implica 

la promoción de causas partidarias de tintes específicos pero sí de una 

preocupación progresista  por la condición humana (el hambre, la libertad, etc.)”. 

(Castro, 2010, pág. 74)  Esto hace que su obra sea atemporal y se actualice con 

cada puesta en escena, desde museos y galerías de arte hasta las esquinas 

callejeras y paredes de plazas en cualquier lugar del mundo.  

Una de las características principales por la cual su obra es reconocida, es 

por la maestría en la utilización y aplicación de la heliografía, una técnica fotográfica 

antigua empleada habitualmente para crear copias de planos arquitectónicos. La 

investigación desarrollada por Sacco para ampliar su aplicación hacia el campo 

artístico, permitió descubrir la forma de fijar imágenes en superficies poco usuales 
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y cotidianas, tales como cajas de fósforos, cucharas, palos encontrados en la calle, 

espejos, telas translúcidas, cuchillos, zapatos, entre muchas otras cosas. Como 

complemento sobre la técnica de la heliografía que Sacco estudia y profundiza, 

Fernando Castro menciona lo siguiente: 

La arista técnica de la poética de Sacco ha definido su obra casi desde sus 

inicios. Sus investigaciones en torno al proceso de heliografía se cristalizaron 

en el libro Escrituras solares, la heliografía en el campo artístico (1994). 

Adaptar y adoptar este proceso en su producción artística le abrieron la 

posibilidad de usar una multiplicidad de soportes y vehículos de entrega de 

la imagen fotográfica. De allí que sus obras encuentren modos de 

presentación no tradicionales para el medio fotográfico. Si hiciéramos un 

inventario de los vehículos que ella ha empleado tendríamos que incluir 

objetos-de-uso (zapatos, maletas, cucharas, tablones, libros, etc.) impresos 

heliográficamente, fragmentos de plexiglás impresos, cuyas imágenes son 

proyectadas sobre alguna pared mediante luz que los atraviesa, imágenes 

reflejadas en espejos, tarjetas postales, serigrafías, videos, marcos digitales, 

afiches, maquetas, etc. (2010, pág. 76) 

Es evidente el potencial artístico que Sacco manifestó a través de la 

experimentación con la heliografía, ya que gracias a esta técnica y sus diversos 

canales redefinió el sentido de esos objetos cotidianos con la imagen que los viste, 

haciendo una clara alusión a la memoria de los mismos, lo cual también se 

constituyó en uno de los temas principales que trabajó con gran interés de forma 

incansable. 
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Gracias a esa prolífica experimentación con diversos materiales y superficies, 

logró transmitir reflexiones pertinentes y críticas acerca de problemáticas-

situaciones que deberían tener una cuota más comprometida de atención mundial, 

tales como la migración constante entre fronteras visibles e invisibles, el hambre 

real e imaginaria dentro de una sociedad consumista, las restricciones y 

permisiones que se dan dentro del aparente caos y el supuesto orden en el mundo, 

lo cual también  remite a pensar en los conceptos de deslocalización, oportunidad y 

crisis, tránsitos y destierros, etc.  

El lenguaje que creó Sacco para materializar sus obras es sencillo, 

participativo, contundente y siempre tiene en cuenta un  aspecto espacial 

FIGURA 4: Vista de la zona donde se muestran las obras relacionadas con la heliografía  en diversas 
superficies; como palos de madera encontrados en la calle (izquierda y centro)  y matrices sobre 
papel (derecha)  Foto: Marcela Cabrera R. (2015).  
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importante, ya que a través de la plástica, suscitó preguntas trascendentales acerca 

del lugar que a cada quien le corresponde en el mundo, de la posición que se debe 

tomar o no frente a una aparente realidad o de la forma crítica de asumir una 

decisión que afecta a la sociedad  o al concepto propio, así sea en una mínima 

parte.  

Todas estas maneras de elaborar y resolver sus propuestas artísticas 

estuvieron profundamente vinculadas con la influencia que recibió principalmente 

de investigación que realizó acerca de las vanguardias artísticas argentinas de la 

década de los años 60, hacia el final de sus años formativos universitarios. Este 

interés por conocer y entender un poco más a “sus padres artísticos”, tal y como ella 

misma lo señalaba, le ofreció un bagaje poderoso para cimentar los conceptos de 

sus obras, como se amplía y detalla a continuación.  

 

1.1. La inspiración en la vanguardia argentina 

Graciela Sacco junto con Silvia Andino y Andrea Sueldo, en 1987 presentaron 

una de las primeras investigaciones sobre el movimiento artístico de vanguardia 

artístico y político: Tucumán Arde, el cual se dio a finales de la década de 1960. 

Esta investigación las llevó a dos cosas principales: primero, el comprender la 

influencia de la vanguardia plástica argentina de la cual eran herederas y segundo, 

el recibir el título de Licenciatura en Bellas Artes de la Universidad Nacional de 

Rosario.  
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Esta investigación también marcó profundamente el trabajo artístico posterior 

de Graciela Sacco, no solo en la conceptualización y materialización de su obra sino 

también en cómo logró percibir y registrar la realidad de las diversas problemáticas 

de la sociedad. Como ella misma lo menciona:  

Tucumán Arde fue una obra-denuncia realizada durante la dictadura militar 

del general Onganía en 1968 (en Rosario y Buenos Aires). El aspecto más 

interesante es el uso original que se hizo de los mass-media, creando un 

circuito de contrainformación. Su protagonista principal fue un grupo de 

artistas de Rosario –fundamentalmente– y Buenos Aires. (…) Por primera 

vez después de mucho silencio, todo este material nos permitía armar 

nuestra memoria artística y llenar un hueco lamentable en la historia del arte 

argentino, a partir de esto creo que pude pensar y sentir la práctica artística 

desde un lugar cotidiano, con una conciencia ético-estética diferente. 

(Sacco, 2015, pág. 115). 

El incluir en la producción de obras de arte una conciencia ético-estética 

diferente, es un llamado que hizo el artista Juan Pablo Renzi en un artículo que 

publicó para el primer Encuentro Nacional de Arte de Vanguardia, que tuvo lugar en 

Rosario en el año 1968. Este texto titulado: La obra de arte como producto de la 

relación conciencia ética-conciencia estética, tuvo un gran respaldo y acogida 

dentro del círculo de artistas participantes en Tucumán Arde, donde finalmente se 

transformó en una invitación a “considerar ética, estética e ideológicamente la 

realización de una obra de arte completamente nueva (…) Aspiramos a transformar 
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cada pedazo de la realidad en un objeto artístico que se vuelva sobre la conciencia 

del mundo revelando las contradicciones íntimas de esta sociedad de clases”. 

(Sacco, Andino, & Sueldo, 1987, pág. 54). 

Breve reseña de Tucumán Arde  

A finales de la década de 1960, Argentina estaba regida bajo la dictadura 

militar del general Juan Carlos Onganía. Tucumán era un punto clave en el país 

para la producción de azúcar. Onganía puso a marchar un supuesto plan de 

mejoramiento y reactivación de la economía en la Provincia de Tucumán llamado 

“Operativo Tucumán” el cual básicamente le apostaba a una estrategia de inversión 

extranjera. Sin embargo, el retorno de la inversión y las ganancias del negocio del 

azúcar, nunca se vieron en el mejoramiento de la ciudad ni se vieron reflejados en 

el crecimiento del bienestar de sus habitantes.  

Al contrario, esta inversión 

extranjera originó la quiebra de una gran 

cantidad de ingenios azucareros, 

dejando a su gente en la ruina y el 

abandono. Esto desató una crisis social 

aún más grave en Tucumán, la realidad 

es que una zona tan estratégica y rica en 

producción de azúcar, en realidad era 

pobre y desordenada, su gente vivía en 

FIGURA 5: Logo diseñado por Juan Pablo 
Renzi para el movimiento artístico Tucumán 
Arde. 
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precarias condiciones. El “Operativo Tucumán” impuesto por el general Onganía 

había arrojado en la sociedad Tucumana altos índices en las cifras de desempleo, 

deserción escolar, pobreza, desnutrición, enfermedades, mortandad infantil, etc.  En 

medio de este contexto histórico surge Tucumán Arde, un movimiento artístico que 

ve la luz en 1969, conformado principalmente por artistas de vanguardia pero 

impulsado a su vez por estudiantes y sindicalistas con el fin de visibilizar las 

injusticias que acaecían en esta Provincia. A través de acciones artísticas 

(performance, instalaciones, interferencias), y el uso masivo y principal de los 

medios de comunicación (fotografía, radio, televisión, revistas), buscaban denunciar 

las problemáticas sociales que se desataron por el cierre de la mayoría de los 

ingenios azucareros y la falta de gestión e interés gubernamental. Beatriz Balvé, 

otra de las artistas vinculadas a este movimiento lo explica claramente:  

En síntesis, Tucumán Arde nos permite hacer observable la reformulación 

que hacen los artistas de su acción, reflexión, conceptos, tácticas y 

estrategias que acompaña un proceso social en el que se conjugan los 

paradigmas de un arte revolucionario y la revolución social, cada uno con 

sus leyes de construcción y diferentes actores y tareas sociales. (Balvé, 

2014, pág. 12) 
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Con respecto a las estrategias 

y tácticas que utilizaron estos 

artistas para expresar su 

inconformismo o su necesidad, 

la investigación de Sacco 

destaca cuatro obras que 

marcaron una transformación        

en la relación espectador-obra, 

haciendo hincapié en una toma 

de postura frente a una problemática. Y estas son: 

Primero, la obra de Norberto Puzzolo, cuya propuesta consistía en una serie 

de sillas dispuestas en una especie de sala de conferencias, donde el interés visual 

estaba en una ventana que miraba hacia la calle y esta a su vez estaba reforzada 

por un marco. Las personas que decidían sentarse en las sillas se convertían en 

parte de la obra ya que invitaba a participar en el juego de observar y ser observado.  

FIGURA 6: Vista interior del montaje de la exposición 
“Tucumán Arde”, en la sede del CGT – Confederación 
General del Trabajo –, la central sindical histórica, en 
Rosario -  Argentina. 

FIGURA 7: Vista general de la instalación de 
Norberto Puzzolo. 

FIGURA 8: Obra de Norberto Puzzolo con 
la interacción del público. 
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Segundo, la obra de Fernández Bonina, donde convocaba a los 

espectadores en una sala vacía en cuanto a mobiliario, pero sí contaba con varios 

carteles que especificaban la prohibición de hablar y fumar. Esta experiencia 

buscaba un despertar de conciencia en el público, cuestionando la posición pasiva 

que se asume ante los mandatos restrictivos. 

 

 

 

 

 

 

 

 

Tercero, la obra de Eduardo Favario cuya ejecución estaba dividida en dos 

partes relacionadas entre sí. La primera parte consistía en la clausura intencional 

del lugar donde exponía y la segunda parte en la invitación al público a encontrar 

su obra en otro sitio en la ciudad de acuerdo a unas instrucciones que dejaba en el 

lugar clausurado. El propósito de esta propuesta era transformar la relación obra-

espectador al incitar al visitante a participar en una acción de desplazamiento para 

FIGURA 9: Presentación de la obra de Fernández Bonina. 
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descubrir otra realidad y otros espacios. Se desarrolla una obra de arte a través de 

un proceso perteneciente a la cotidianidad de cualquier persona: moverse 

atentamente por las calles si el recorrido o la ciudad es desconocida. 

 

Por último la obra de Graciela Carnevale, quien dentro de una sala 

completamente vacía con una pared de vidrio, encerró al público participante sin 

ninguna advertencia ni instrucción. Su intención era provocar agresivamente una 

toma de conciencia por parte del público con respecto al poder con que la violencia 

se ejerce en el mundo cotidiano. 

En el catálogo de la exposición, Carnevale proponía las siguientes preguntas: 

(el público) ¿soportará la situación pasivamente?, un hecho imprevisible –el auxilio 

exterior–, ¿lo sacará del encierro? ¿O se animará a proceder violentamente y 

romperá el vidrio? (Sacco, Andino, & Sueldo, 1987, págs. 46-47) 

FIGURA 10: Primera parte de la obra de 
Eduardo Favario. Se observa el lugar 
clausurado con una pequeña instrucción de 
desplazamiento a otro espacio para observar la 
obra. 

FIGURA 11: Segunda parte de la obra de 
Eduardo Favario. Se observa el local de una 
librería  donde finalmente este artista expuso su 
obra. 
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Finalmente Tucumán Arde generó todo tipo de pasiones y reacciones 

mientras tuvo lugar, según Fernando Farina, también tenía la intención básica de 

promover un proceso desalienante de la imagen de la realidad tucumana elaborada 

por las medios de comunicación de masas. Para clausurar esta breve reseña, Farina 

precisa lo siguiente: 

La acción iba a tener su culminación en una etapa ulterior al provocar una 

información de tercer grado recogida y formalizada en una publicación donde 

se constatarían todos los procesos de concepción y realización de la obra. 

La rápida clausura, la intención de difundir la obra y la falta de un proyecto 

FIGURA 12: Cuatro imágenes que ilustran el proceso de acción de la obra de Graciela 
Carnevale “El encierro”. 



17 

 

común para continuar el proceso hicieron que la mayor parte del material se 

diseminara por todo el mundo. Por estos motivos en la actualidad existen 

muy pocos registros sobre Tucumán Arde. (…) Si bien, el hablar de los 

medios y en ellos, tenía como previsión la posibilidad de que las imágenes 

de la obra se extendieran en el tiempo, no pudieron imaginar la gran difusión 

y proyección. Tucumán Arde no dejó nunca de recrearse, incluso hasta 

adquirió ciertas formas míticas, y los medios, y “la memoria colectiva” la 

siguieron produciendo. Algunos, conscientes hoy de lo ocurrido y teniendo 

en cuenta cierta inmaterialidad de la obra, reconocen que lo importante no 

es lo que se mostró -algo que seguramente sería superado por los actuales 

medios tecnológicos- sino el mismo proceso, que incluyó la modificación de 

sus consciencias y la asunción de que Tucumán era mucho peor de lo que 

imaginaban. Una verdadera obra, pero siniestra. (Farina, 2006) 

Es interesante destacar que la importancia se le otorga no tanto a lo que se 

mostró (teniendo en cuenta la inmaterialidad de la obra) sino al proceso mismo, el 

cual indudablemente gestó la transformación de las consciencias en los artistas 

comprometidos con el movimiento y en las personas que se abrieron a las preguntas 

por otras realidades y dinámicas, gracias a la interacción con este tipo de obras. Por 

lo tanto, estas ideas convergen y explotan en la propuesta plástica de Sacco, como 

se verá en detalle más adelante. 
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1.2.  Lo relacional que surge del espacio  

El interés de Sacco por la investigación sobre la esencia de las obras de arte 

que modificaban la relación obra-espectador dentro de esta vanguardia, hizo que 

su propuesta plástica se encaminara a la experimentación en todos los sentidos, 

sobre todo con lo que puede surgir al proponer espacios pensados para el 

intercambio de relaciones sociales. Juan Carlos Rico lo manifiesta de la siguiente 

manera:  

A partir de las vanguardias plásticas, un gran número de artistas comienzan 

a plantearse la importancia del espacio en la muestra de sus obras. La razón 

ya la hemos escrito teóricamente: Quieren expresar sus ideas 

reivindicativamente, y se dan cuenta que para ello, si además de la misma 

pieza, utilizan al máximo la capacidad de exposición (relaciones entre ellas, 

estética, espacio, etc.), es decir el montaje, los resultados son mucho más 

claros. (Rico, 1996, pág. 164)    

Sacco evidencia una dimensión relacional en su trabajo, al pensar y ofrecer 

espacios donde se busca que el público interactúe, modifique o atraviese una obra 

sin que esa experiencia pase desapercibida. Por lo tanto, tal cual sucedió en la 

época de Tucumán Arde, muchas de sus obras también son concebidas con el fin 

de convertirse en escenarios en los cuales el visitante es invitado a entrar o 

participar en una situación inusual, o a tomar una postura con respecto a una acción 

propuesta. Es interesante destacar que estos actos se asocian con el concepto de 

estética relacional, desarrollado por Nicolás Bourriaud (2008), donde básicamente 
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la obra de arte se presenta como una duración por experimentar, más que un 

espacio por recorrer. En sus propias palabras: 

Lo que se derrumba delante de nosotros es sólo esa concepción falsamente 

aristocrática de la disposición de las obras de arte, ligada al sentimiento de 

querer conquistar un territorio. Dicho de otra manera, no se puede considerar 

a la obra contemporánea como un espacio por recorrer (donde el “visitante” 

es un coleccionista). La obra se presenta ahora como una duración por 

experimentar, como una apertura posible hacia un intercambio ilimitado. 

(Bourriaud, 2008, pág. 14) 

Bourriaud se refiere con “intercambio ilimitado” a la dimensión relacional en 

las obras de arte contemporáneo como un fenómeno en donde se convierten en 

escenarios de una situación, que tienen como objetivo involucrar activamente al 

espectador ya que sin esta participación, estas obras no podrían existir. Para ilustrar 

más precisamente esta idea, Bourriaud menciona lo siguiente: 

El individuo, cuando cree estar mirándose objetivamente, sólo está mirando 

el resultado de perpetuas transacciones con la subjetividad de los demás. 

Para algunos, la forma artística escaparía a esta fatalidad por estar 

mediatizada por una obra. Nuestra convicción, por el contrario, es que la 

forma toma consistencia, y adquiere una existencia real, sólo cuando pone 

en juego las interacciones humanas; la forma de una obra de arte nace de 

una negociación con lo inteligible. A través de ella, el artista entabla un 

diálogo. (págs. 22-23)  
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Es interesante el hecho de entablar un diálogo a partir de las interacciones 

con la subjetividad de los demás. En el caso de Sacco, existe en sus raíces además, 

la pregunta por el espacio y las posibilidades que se refieren al lugar que se ocupa 

en el mundo y sus cuestionamientos. Fernando Castro lo propone de la siguiente 

manera:  

Las tres aristas de la poética (política, estética y técnica) de Sacco 

convergen en obras con aspectos participativos e interactivos: el espectador 

debe situarse en cierto lugar para poder ver una proyección, el transeúnte 

puede descubrir unos ojos que parecen mirarlo o sorprenderse con la 

proliferación de bocas abiertas que le gritan o le piden, un destinatario recibe 

una enigmática postal, un participante propone sus propios ojos como parte 

de una obra, etcétera. (Castro, 2010, pág. 76) 

Las obras de Sacco nacen de una negociación con el espacio. Comprender 

cómo el espacio se transforma a partir de las obras que lo habitan, supone también 

un desafío por revelar la interacción de los que lo recorren y sus niveles de 

participación en la puesta en escena. Las relaciones entre humanos que promueven 

algunas obras de arte son objeto de estudio y merecen gran atención, ya que apelan 

a lo más básico de la sociedad. Estas obras se convierten en dispositivos que 

permiten este encuentro, este espacio de experimentación artística para esas 

relaciones humanas.  Vicky Bell, precisa lo siguiente con respecto a estas ideas: 

Son las complejidades de las relaciones entre humanos –relaciones que 

pueden ser cuidadosas y cómplices simultáneamente- lo que anima el 
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trabajo de Sacco, no una tediosa exasperación de las inequidades globales. 

Así, la consideración de aquellos “en la sombra” no busca una simple 

nivelación, sino que indaga sobre la auto-constitución del espectador-sujeto 

y su relación con su propia sombra. (Bell, 2014, pág. 167) 

Sacco transformó su propia obra en vehículos detonadores de preguntas al 

espacio y al que mira, proponiendo una relación dialéctica. Así mismo, como se 

mencionó anteriormente, también se preguntó por la memoria de los objetos, por 

las fronteras de los pensamientos. Aquel que mira y/o es mirado depende de una 

cuestión de límites y puntos de vista. ¿Cuáles son los límites para crear una 

imagen? ¿Qué es lo que potencia su significado? ¿Cómo se resuelve el  espacio 

donde esto sucede? 

También es relevante la atemporalidad de sus obras, puesto que parece que 

no hubiera un antes y un después. Según Sacco, se trata más de cómo se siente la 

relación con el mundo y los demás en el momento en que la obra aparece de nuevo 

en cualquier lugar, porque son dispositivos para disparar el pensamiento, 

permanecen activos puesto que con cada presentación se redefinen. Las obras en 

los espacios cambian inevitablemente, así como la interacción con el edificio o con 

el lugar donde se emplazan.  

La dimensión relacional implica un intercambio continuo de posibilidades de 

sentido social. Sacco ha creado propuestas sencillas –low cost– a nivel de 

materialidad y técnica, pero así mismo ha generado una persuasión importante a 
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nivel conceptual y espacial, y aquí es donde se revelan las posibilidades de 

interacción social que permiten el intercambio y el sentido. 

Para finalizar este capítulo, son pertinentes las palabras de la curadora de la 

exposición Nada está donde se cree…, porque son la antesala del siguiente aparte 

y un semillero de nuevos conceptos entre el espacio y sus articulaciones: 

Trabajos como los de Graciela Sacco nunca están cerrados y no sólo se 

redefinen en el diálogo con el público sino que se redefinen entre sí en la 

puesta en sala, en el juego de una obra con la otra y también en lo que pasa 

con cada espacio, cómo cada espacio va demandando cierta modelación de 

la obra, ciertas articulaciones nuevas. (Weschler, 2015) 
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Capítulo 2: Sobre la espacialidad del proyecto expositivo 

 

Al crear una exposición de arte, la museografía es el vehículo que permite 

situar, emplazar, instalar, ubicar un conjunto de obras con el fin de traducirlas dentro 

de un espacio comunicativo. Para ampliar este concepto, Ángela García Blanco 

señala lo siguiente:  

Por ello, debe de haber una perfecta adecuación entre la lógica del discurso, 

la lógica del espacio expositivo o relación entre las unidades espaciales, y la 

lógica espacial del visitante, del que sabemos tiene ciertos hábitos en su 

interacción con el espacio, de modo que se consiga la deseable legibilidad 

espacial porque el espacio se presenta accesible, visualmente penetrable 

para el sujeto; la coherencia espacial porque las unidades expositivas tienen 

en una colocación lógica y es apreciable la organización de la información; 

y, por último el misterio espacial si la exposición contiene información 

adicional que incita a la búsqueda y exploración por parte del visitante; 

características éstas que, según Corraliza (1993), debe tener el espacio 

comunicativo. (García Blanco, 1999, pág. 165) 

La exposición Nada está donde se cree…, fue creada con el interés en el 

fenómeno de transformación del espacio como un ente articulador entre la obra y el 

público. Según Sacco, son más que obras, son dispositivos de pensamiento que 

hacen una invitación al espectador a hacer parte de una experiencia, o según su 

curadora, Diana Weschler, estos dispositivos provocan una invitación a pensar. En 
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el marco de una entrevista durante el desarrollo del montaje de la exposición, 

menciona lo siguiente:  

Nada está donde se cree… porque parte de la estrategia estético-

política  que está en la base de la obra de Graciela Sacco es la 

deslocalización. Así como ella trabaja con fragmentos del cuerpo, los ojos y 

las bocas que son leitmotivs3 de su trabajo, también muestra imágenes que 

en realidad en su posición real uno las está viendo de abajo hacia arriba, 

como las rampas de la T4, y que aquí aparecen puestas verticalmente. O 

sea, todo está des-localizado y en esa deslocalización construye otros 

sentidos, o llama la atención, o provoca la invitación a pensar. (Weschler, 

2015) 

 

                                            

3 Voz alemana que se refiere al motivo central o asunto que se repite, especialmente en una obra de 
arte, literaria o cinematográfica. 

FIGURA 13: Vista panorámica de la obra: “Metro cuadrado (M2) – T4” en el MAMU. A esta obra se 
refiere Diana Weschler en el anterior fragmento de su entrevista. Foto: Marcela Cabrera (2015). 
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2.1. Cuatro obras específicas como ejemplos de transformación de los 

espacios para el arte   

A continuación se analizan cuatro obras producidas in-situ para esta muestra 

que sintetizan algunos temas capitales en la propuesta de Graciela Sacco.  La 

sensibilidad expresiva de sus obras se revela no solo en la sutil materialidad de la 

que están compuestas, sino también en la capacidad de producir una reacción 

emocional o física en aquella persona que mira y atraviesa. En ellas se manifiesta 

una invitación a interactuar dentro de estos espacios, con el fin de potenciar la 

dimensión relacional a través del tejido que se crea con el movimiento del visitante 

y sus intereses particulares al descubrir un lugar. Para reforzar estas ideas, Juan 

Carlos Rico afirma lo siguiente: 

La relación de la pieza con el espacio, es primordial para la experiencia del 

espectador. Es, sin lugar a dudas, el auténtico matiz que le dota al mundo 

expositivo de un lenguaje específico, que ningún otro proceso creativo ni 

medio de comunicación puede conseguir: la visión directa de la pieza en un 

determinado entorno espacial, no la puede expresar ni un libro, ni un video 

ni una descripción literaria. (Rico, 1996, págs. 15 - 16) 
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2.1.1. Espacio público tomado //// Obra: Bocanada  

      - Carteles instalados en la fachada de la plazoleta exterior del museo - 

Una de las ideas más sugestivas que Graciela Sacco desarrolla en su 

discurso es el concepto de interferencia, el cual hace alusión a las perturbaciones o 

alteraciones del despliegue normal de una cosa mediante la interposición de otra 

que genera un corte o una interrupción. En correspondencia a esta idea, la curadora 

manifiesta lo siguiente:  

Bocanada interfiere en el espacio público. La sucesión de bocanadas que 

instala Graciela Sacco actualiza la palabra, el grito sordo, el dolor y las ansias 

de quienes transitaron (y transitan aún hoy) la ciudad. Al respecto, Sacco 

(1996) afirmaba: “La imagen que interfiere perturba, habita en los intersticios, 

surge de la memoria de los objetos y de las personas, y es prácticamente 

FIGURA 14: Vista del montaje final de la obra: “Bocanada” desde la plazoleta exterior del MAMU. 
Foto: Marcela Cabrera R. (2015). 
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crítica cuando cuestiona al poder en relación con la condición humana, con 

el orden establecido, con la actitud formal que la materializa. Se trata de 

mostrar que entre estos huecos habitan otras formas, otros discursos y otros 

sonidos, que cuestionan y ponen en duda la veracidad del sistema, la 

correspondencia entre significantes y significados, la lógica semántica que 

la sustenta”. (Weschler D. , 2015) 

Al iniciar la instalación de los carteles en la plazoleta exterior del MAMU, 

efectivamente surgieron los cuestionamientos del orden establecido, ya que al ser 

este museo un edificio de Patrimonio Cultural4, localizado en el centro histórico de 

                                            

4 El Museo de Arte Miguel Urrutia (MAMU) es el Museo de Arte del Banco de la República, cuyo 
nombre cambia en el año 2016 en honor a uno de sus más apreciados ex – gerentes, el Doctor 
Miguel Urrutia. Este emblemático edificio fue diseñado por los arquitectos Enrique Triana Uribe y 
Juan Carlos Rojas Iragorri. En el año 2006, por este trabajo recibieron el Premio Nacional de 
Arquitectura.    

FIGURA 15: Vista desde el interior del MAMU de la obra: “Bocanada” hacia la plazoleta exterior.   
Foto: Marcela Cabrera R. (2015). 
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Bogotá, nunca antes se había pensado ni permitido el uso de las fachadas de la 

plazoleta exterior para fines diferentes a los institucionales.  

La esencia de esta obra es su vocación de interferencia, una intromisión 

controlada que genera un extrañamiento en la mirada, corta la lógica de la lectura 

de ese espacio y lo vuelve aún más cercano al público, quitándole sin 

negociaciones5 el velo de la institucionalidad.  

Hay espacios que con la cotidianidad se vuelven invisibles y que solo se 

perciben cuando una interferencia como esta los reclama para manifestarse con 

gran fuerza espacial, porque aparecen de repente y vinculan la atención del 

espectador, a una interrupción en la percepción de su cotidianidad.  Según Juan 

Carlos Rico, “los artistas, no se circunscriben a los edificios expositivos, sino que 

alteran fachadas, realizan instalaciones en plazas y parques, incluidos los 

alrededores, teatros, etc., de forma que el visitante está en una continua exposición, 

sin separación dentro-fuera”. (Rico, 1996, pág. 180). La transformación del espacio 

en este caso sería debido al enlace creado entre el espectador y lo nuevo que 

emerge de las fachadas. La pregunta por el adentro y el afuera – Lo privado y lo 

público. Una serie de imágenes de bocas abiertas hacen presencia en esa superficie 

                                            

5 Graciela Sacco literalmente “se tomó” la fachada del Museo de Arte. Al ser un edificio de Patrimonio 
Cultural, “en teoría” se requería un permiso especial para instalar una obra de arte con estas 
características. En teoría, ese permiso se extravío dentro de los ires y venires burocráticos entre 
instituciones. Pero sin mucha importancia por esos temas legislativos, Sacco simplemente inició con 
la labor de forrar las superficies de esa fachada con carteles que contenían imágenes de bocas 
abiertas. Justificó su acción artística teniendo como base el principio y fundamento de su obra, que 
buscaba precisamente interferir en un lugar público con la irreverencia necesaria para incomodar y/o 
fascinar.  
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“inmaculada”, en donde los gestos son ambiguos: ¿acaso se remite a un grito o a 

un bostezo?, ¿al hambre y a la cantidad de hambrientos?, ¿a las voces dentro de 

ese lugar?, ¿qué están diciendo esas voces?, ¿por qué ahí?, etc. Fueron preguntas 

que rondaron en los espectadores al encontrarse sorpresivamente con esta 

intervención en el espacio público. Esta propuesta había generado un gran interés 

en el visitante para saber y ver más de cerca a esta irreverente artista argentina, 

quien le apostaba a la expresión plástica urbana con un tipo de obra de estas 

características, más cerca al concepto del muralismo pero lejos de su técnica. La 

técnica de Sacco fue más cercana a los carteles y la publicidad, usando el recurso 

de la impresión repetitiva de un motivo. Es pertinente citar las palabras de Juan 

Carlos Rico, que aunque principalmente se refiere al muralismo, afirma lo siguiente: 

De alguna forma es la sustitución de los adornos vernáculos, para ocultar la 

fealdad o amabilizar la sequía desoladora de alguna arquitectura. 

Conceptualmente, proviene más de la publicidad que de la revolución del arte 

contemporáneo, y tiene connotaciones lúdicas más que trascendentales. 

Sigue como el cartel sus propias reglas y sirve de oportunidad a 

determinados artistas. (Rico, 1996, pág. 177) 

Es importante destacar que Sacco, a través de su discurso de la 

“multiplicidad” de la imagen, tomada evidentemente de los anuncios publicitarios, 

de alguna manera influye en la señalización del espacio urbano, interfiriendo la calle 

y la plazoleta, apropiándose de estos lugares tan cotidianos.  
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Con el montaje de esta obra en este sitio, Sacco re-descubre la geometría del lugar, 

la escala y la textura a medida que las imágenes con bocas abiertas se van tomando 

la superficie. La relación y percepción de este espacio cambió por completo en el 

sentido de que surgieron nuevos significados para tener en cuenta en la lectura, con 

el fin de comprender qué quiere decir este espacio comunicativo para enriquecer el 

diálogo.  

 

 

FIGURA 16: Imagen del inicio del proceso de montaje de la obra: “Bocanada”, en la fachada del 
MAMU, plazoleta exterior. Foto: Marcela Cabrera R. (2015). 
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2.1.2. Espacio descubierto  ////  Obra: Migrantes, de la serie metro cuadrado  

            - Vinilos adhesivos instalados en ventanal a gran escala - 

 

El estímulo visual y espacial que generó la instalación de esta obra, se dio 

principalmente por la magnitud de su escala, además de la atractiva imagen que 

aportaba una atmósfera cambiante de acuerdo a la cotidianidad en la percepción de 

este lugar. Es interesante pensar en las variaciones radicales dentro del espacio 

arquitectónico y cotidiano de los museos, ahora una ventana común se 

transformaba en un lienzo translúcido y soporte de una obra de arte vistosa y 

perturbadora. Vistosa por su contundencia estética y sencilla, perturbadora por el 

FIGURA 17: Imágenes del proceso de montaje de la obra: “Migrantes, de la serie metro 
cuadrado”, en el ventanal interior del MAMU. Esta obra constituía el remate visual de las 
escaleras principales. Fotos: Marcela Cabrera R. (2015). 
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ángulo de las miradas; desde debajo de 

los zapatos de los otros, evidenciando 

una des-localización como lo mencionó 

anteriormente la curadora Diana 

Weschler.  

Son imágenes que pertenecen a 

personas anónimas que caminan por 

puentes translúcidos de cualquier 

ciudad, aeropuerto, terminal o centro 

comercial.  Sacco obtiene estas 

imágenes situando su cámara debajo de 

estos puentes y grabando todo lo que 

pase frente al lente  (así sea restringido), 

cuyo enfoque está en la geometría que 

enmarca la imagen dentro de un metro 

cuadrado, y registra el paso de estas 

presencias humanas que hacen gala de 

sus gestos corporales únicos potenciados con la perspectiva de un ángulo inusual.  

“Con la penumbra se intenta  crear un estado de ánimo diferente al del exterior: se 

prepara para enfrentarse al objeto”. (Rico, 1996, pág. 174). La ubicación de esta 

obra, justo antes de entrar a las salas del museo, preparaba al público a través de 

la sorpresa y las posibilidades de significados y significantes de su imagen, puesto 

FIGURA 78: Detalle de la obra. “Migrantes, de la 
serie metro cuadrado”.  Foto: Marcela Cabrera R. 
(2015). 
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que ese lugar hacia donde se dirige la mirada se transforma en un canal de 

comunicación entre la percepción de la realidad y las posibilidades de re-

descubrimiento de este espacio específico.  

 

2.1.3. Espacio transformado /// Obra: T4 – de la Serie Metro cuadrado  

                – Proyecciones de video dentro de un espacio definido – 

Esta obra exhibe el intenso movimiento del tránsito de viajeros a través de los 

puentes translúcidos de la terminal T4, del Aeropuerto de Barajas en Madrid - 

España. Los videos de los pasajeros cargando o arrastrando sus maletas son 

FIGURA 19: Montaje final  de la obra: “T4 – de la serie Metro cuadrado”. Foto: Clark Manuel 
Rodríguez (2015). 
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grabados a hurtadillas, desde la parte de abajo, tal como en la obra mencionada 

anteriormente, teniendo en cuenta también la forma geométrica que los enmarca.   

El movimiento interminable de siluetas anónimas que atraviesan a diferentes 

velocidades estos conectores de espacios destinados al encuentro y el 

desencuentro es otro de los disparadores de pensamiento para Sacco, puesto que 

se refiere a la capacidad de sintetizar en una obra el cuestionamiento por la cantidad 

de espacio vital necesario que se mueve con la humanidad, que se desplaza para 

transformarse en otra forma, en otra materia.  

En el texto que Sacco escribió para contextualizar esta obra para el público 

dentro de este espacio, anotaba lo siguiente:  

FIGURA 20: Público interactuando con la obra, donde se observa que a través del reconocimiento 
de la propia silueta y de la posición que se toma en el espacio, se evidencia la invitación al juego con 
las escalas de las sombras arrojadas por parte de los visitantes. Foto: Marcela Cabrera (2015). 
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“Estoy debajo y observo, capturo sombras, rastros, pensamientos; todo va, 

todo vuelve. Todo ocurre encima mío, en los puentes transparentes. Cargar 

una maleta permite imaginar que se arrastra una casa. Y pienso: Una salida 

puede ser un encierro”.    

De esta manera, se extiende al visitante una reflexión sobre la relatividad del 

movimiento a través del tiempo y los espacios de tránsito. Así mismo, como se ve 

en la imagen anterior, también ofrece una invitación al público a participar 

activamente en una especie de juego de sombras chinas6, ya que al desplazarse  y 

descubrir que al interceptar el haz de luz que arrojan los proyectores su propio 

cuerpo genera una silueta que puede vincularse y hacer parte de la espacialidad 

que generan los videos dispuestos en toda la superficie del espacio. Con la 

participación efectiva del público con su propia corporalidad, se produce una 

ampliación del espectro de experimentación con la luz, la forma y el movimiento, -lo 

cual se constituye en la clave de esta obra-. Para enriquecer esta idea, Jesús 

Lorente asevera lo siguiente:  

Ahora bien, por cultivar lo óptico, no hemos de dejar de lado lo háptico: la 

percepción espacial y matérica que en museos o monumentos patrimoniales 

se nos ofrece como experiencia física a recorrer, sobre todo cuando los 

creadores recurren al género de la instalación artística. Gracias a la 

influencia de los estudios de la cultura visual hoy la fotografía y el cine están 

                                            

6 Espectáculo que consiste en unas figuras que se mueven detrás de una cortina de papel o lienzo 
blanco, iluminadas por la parte opuesta a los espectadores. 
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integrados en el canon de la historia del arte contemporáneo, como puede 

comprobar cualquier visitante de museos como en el Reina Sofía de Madrid. 

(…) Muchas otras instalaciones de videoartistas para espacios museísticos 

nos demuestran que los propios proyectores o la disposición envolvente de 

las pantallas y sonido configuran una experiencia museográfica que no es 

sólo imagen. Esos videocreadores no muestran sus películas en cines, sino 

que las muestran en museos y galerías, para que sean visitadas como 

experiencia artística. (Lorente, Jesús Pedro, 2018, pág. 234) 

Con relación al aspecto técnico, esta obra tuvo un afortunado inconveniente 

que ofreció la oportunidad de explorar varias posibilidades de solución, ya que como 

se muestra en la imagen a continuación, fue concebida originalmente para 

proyectarse sobre tres telas suspendidas desde el techo, donde se configuraba la 

forma de un triángulo en el espacio. 

Sin embargo, luego de 

disponer las telas a 

diferentes distancias y 

combinaciones, Sacco 

decidió eliminar estas 

superficies puesto que 

eran insuficientes para 

lograr el “efecto” que 

buscaba, puesto que a 

FIGURA 21: Primeras pruebas de proyecciones de video en el 
proceso de montaje de la obra: “T4 – de la serie Metro cuadrado”. 
Foto: Marcela Cabrera R. (2015). 
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pesar de que anteriormente esta obra se había configurado de esa forma en otros 

lugares donde había sido expuesta,  este espacio contaba con otras características 

de proporción y altura. Por lo tanto en su lugar, Sacco decidió proyectar los videos 

directamente en el área total de las paredes entre el piso y el techo para aumentar 

considerablemente su escala y así lograr ese “efecto” espacial para el público. En 

el transcurso de esta transformación también se decidió pintar de color negro el cielo 

falso, para menguar el reflejo de la luz que arrojaban los proyectores y enfocar aún 

más la mirada hacia las paredes. Con todas estas modificaciones, esta obra 

inmediatamente cobró obra dimensión, porque por primera vez se exhibía en ese 

formato y se abría a la participación del público desde otra dinámica.  

 

 

FIGURA 22: Resultado final del proceso de montaje de la obra: “T4 – de la serie Metro 
cuadrado”. El público recorre, se vincula y juega con el espacio que genera la obra.  Foto: 
Marcela Cabrera (2015). 
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2.1.4. Espacio creado //// Obra: Cualquier salida puede ser un encierro  

- Instalación conformada por espejos - 

 

Esta obra reflexiona acerca del acto de estar en un límite y/o atravesar una 

frontera. Según Sacco, esta obra toma su imagen en movimiento de un fragmento 

del mar grabado en la Costa da Morte (Costa de la Muerte) en Galicia - España, uno 

de los puertos por donde pasaban los barcos de los inmigrantes que desde el norte 

de España viajaban hacia la Argentina.  Weschler advierte el enfoque de Sacco al 

pensar y crear esta obra de la siguiente manera: 

FIGURA 23: Vista interior de la instalación: “Cualquier salida puede ser un encierro”. Se observa en 
esta imagen el efecto de “infinito” que se genera al enfrentar dos o más espejos  de forma paralela 
y transversal. Foto: Clark Manuel Rodríguez (2015).   
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Sacco advierte que Toda salida puede ser un encierro. Esta instalación lleva 

a perder –ya completamente– las referencias del espacio real: la arquitectura 

se hace líquida, se desvanecen las certezas, la condición de la mirada se 

trastoca y con ella fluyen preguntas sobre la existencia de lo real. Tras haber 

sido pensada inicialmente como un espacio cúbico tan tentador como 

inaccesible, esta obra se convirtió en ese sitio específico, en un pasaje o 

túnel iluminado por la iridiscencia del mar infinitamente reflejado en el 

encuentro de espejos que anulan el espacio real, confunden los sentidos y 

aturden a quien se aventura a transitar el puente de maderas débiles y 

desprolijas, como abandonadas, que aparecen como el único suelo seguro. 

El vértigo se instala con este tránsito incierto para convertirse en síntesis de 

los recorridos y en metáfora sensorial de la experiencia cotidiana. (Weschler 

D. , 2015) 

La clave de esta obra es entablar la incertidumbre de lo real, cuestionar lo 

conocido a través del asomo al infinito y el vértigo inevitable que esta acción 

produce. Así mismo, atravesar el puente desprolijo y aparentemente frágil se 

constituye en la invitación más importante para el visitante, puesto que a pesar de 

lo contundente de esta ilusión óptica, sonora y espacial, debe tomar la decisión de 

atravesar o no ese umbral desconocido que se le presenta enfrente. Sacco ha 

diseñado esta experiencia como una des-localización de la propiocepción7 , un 

                                            

7 Percepción inconsciente de los movimientos y de la posición del cuerpo, independiente de la visión.  
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aturdimiento a los sentidos, 

apelando al dilema de no saber 

qué pasará al cruzar y menos 

aún, al llegar al otro lado.  

En esta obra 

especialmente, Sacco descubre 

la necesidad de comunicar ideas 

acerca de la migración, el 

desplazamiento, la necesidad 

innata de movimiento en la vida o 

la dolorosa acción que implica 

desprenderse por obligación de 

un lugar o una creencia 

arraigada. Por lo tanto Sacco 

parte de estas ideas que 

atraviesan el mundo para 

desarrollar estos impresionantes espacios que, más allá del despliegue de la técnica 

y su materialidad, contienen la esencia de una situación global como el destierro, el 

éxodo, la peregrinación, el traslado y el cambio, todos como partes fundamentales 

de la evolución de la humanidad, así como de sus ficciones.  

Heidegger señala que, “un límite no es aquello frente a lo cual algo se 

detiene, sino que es aquello a partir de lo cual algo comienza a manifestar su 

FIGURA 24: En esta imagen se observa lo que el visitante 
percibía visualmente al ingresar a la instalación.             
Foto: Clark Manuel Rodríguez (2015).   
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esencia”.  A partir de esta reflexión,  Sacco plantea una serie de preguntas tales 

como: ¿Cuántos metros hay desde aquí hasta la línea de horizonte? ¿Cuál es el 

espacio mínimo que un hombre necesita para vivir? ¿Cuánto es un metro cuadrado 

de destierro? Y finaliza con su propia asimilación: “Fue a partir de sentir mis propios 

pies en un espacio de un metro por un metro, que no pude dejar de pensar el adentro 

sin el afuera. Supe que a partir de ahí,  todo. El movimiento. La medida del deseo 

no puede ser capturada”. Sacco atesora la sensación enriquecedora de la 

propiocepción dentro de un espacio mínimo donde sucede todo, y esto se constituye 

en uno de los propósitos en el proceso de creación de sus obras, en las cuales se 

evidencia sus búsquedas implacables ligadas al movimiento entre el adentro y el 

afuera para enriquecer la mirada y la experiencia.  

Si está lograda, una obra de arte apunta siempre más allá de su simple 

presencia en el espacio; se abre al diálogo, a la discusión, a esa forma de 

negociación humana que Marcel Duchamp llamaba “el coeficiente del arte”, 

un proceso temporal que se desarrolla aquí y ahora. (…) Efectivamente, la 

obra de arte muestra (o sugiere) su proceso de fabricación y de producción, 

su posición en el juego de los intercambios posibles, el lugar –o la función- 

que le otorga “al que mira”, y por fin el comportamiento creador del artista, 

es decir, la cadena de posturas y gestos que componen su trabajo, y que 

cada obra individual repercute como una muestra, o un hito. (Bourriaud, 

2008, pág. 49)  
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El pensamiento de Sacco y las palabras de Bourriaud se refieren a la posición 

de la obra de arte en el juego de los intercambios posibles, lo cual abre la vía para 

experimentar, crear y materializar los lugares en donde se dan estos encuentros.  

Evidentemente en este tipo de propuestas hay una negociación humana 

entre el comportamiento creador del artista y el grado de participación que se le 

otorga al público que visita sus exposiciones de arte. Javier Maderuelo habla sobre 

el valor de comprender el espacio en donde suceden estas negociaciones, 

precisando lo siguiente:  

Para el hombre actual, el espacio es un fenómeno claro, lo puede medir con 

precisión, dibujar con minuciosidad, restituir fotogramétrica o 

infográficamente, pero a la vez es confuso, sabemos que hay conceptos del 

espacio que escapan a los conceptos aritméticos y a las representaciones 

estandarizadas. Por más que comprobemos que en algún espacio 

determinado existen relaciones métricas de armonía entre sus partes, 

efectos de simetría, analogías, isomorfismos, cambios de escala o 

disposiciones perspectivas inhabituales, estas particularidades no logran 

explicar la magia que destilan algunos lugares concretos ni pueden explicar 

el origen de ciertas sensaciones y hasta conmociones estéticas que éstos 

pueden provocar en algunos espectadores sensibles. (Maderuelo, 2008, 

pág. 23) 
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A nivel técnico, esta obra presentó los retos de mayor envergadura en el 

proceso de montaje. Es una instalación que se construye en un espacio de 

aproximadamente doce metros cúbicos.  Los requerimientos de montaje 

mencionaban espejos en el techo, el piso y los lados, dejando un pequeño paso de 

cincuenta centímetros en el centro que abría la posibilidad de atravesar ese volumen 

sobre un puente elaborado con maderas encontradas, ya que para la artista era 

imperativo comunicar la idea de fragilidad e inestabilidad, así que hubo la 

recomendación; “entre más desprolijas, mejor”. Un plano lateral de este volumen se 

constituía de una tela blanca tensada que servía como superficie de proyección para 

un video instalado detrás (invisible para el público), que exhibía un fragmento en 

movimiento del mar azul y su oleaje, cuyo sonido era fuerte y constante.  

FIGURA 25: Público interactuando dentro de la instalación. Una intención que Sacco buscaba con 
esta propuesta, era lograr que el visitante al ingresar, sintiera el latir del mar dentro de un espacio 
infinito, guardado en una caja azulada, luminosa y estridente.   Foto: Marcela Cabrera R. (2015).   
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La producción y construcción de una obra de tal complejidad tenía desafíos 

altos puesto que no existía un manual de montaje como tal para este espacio dentro 

de las salas del MAMU, así que este manual se tuvo que elaborar para entender el 

procedimiento de producción, armado y montaje.  

Esta fascinante temática de los manuales de montaje detallados se 

desarrollará a continuación, en el Capítulo tres.  

 

 

 

FIGURA 26: Proceso de montaje de la exposición. En esta zona iniciaba el recorrido y se exhibían 
los diversos desarrollos de la obra: “Bocanada” en cuanto a su materialidad. Se observan cucharas 
suspendidas en el espacio, papel, madera, tela. Foto: Marcela Cabrera R. (2015).   
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Capítulo 3: Sobre los manuales de montaje de instalaciones 

artísticas 

 

Dentro de las posibilidades de expresión que se abrieron camino a través del 

arte contemporáneo, existe un tipo de obra que del plano bidimensional evoluciona 

al plano tridimensional, como se ha visto en varios ejemplos con las obras de Sacco 

anteriormente mencionadas. Las instalaciones artísticas crean una espacialidad 

donde algo sucede, y esto implica una experiencia para el visitante en la medida de 

su interacción. Por lo tanto, es recomendable que la obra, al necesitar ser armada, 

cuente con un organizado y concreto manual de montaje ilustrativo donde estén 

consignados todos los aspectos  técnicos de la instalación. Juan Carlos Rico lo 

explica así: 

Se entiende por instalación, la concepción plástica total de una exposición; 

es decir no sólo son importantes las piezas, sino su montaje como partes de 

un todo que produce un efecto estético completo. (Rico, 1996, pág. 118) 
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3.1. Los detalles técnicos de la obra: Sombras del Sur y del Norte  

Adquirida en el año 2014 por el 

Banco de la República para 

enriquecer su Colección de Arte8, esta 

obra básicamente está compuesta por 

una serie de láminas de  acrílico 

impresas con una sustancia 

fotosensible que al ser atravesadas 

por un haz de luz y previamente 

armadas con una técnica y orden 

específicos, proyectan su sombra  

conformando una imagen reconocible.  

Esta imagen ha sido extraída -

¿o robada?- de la prensa escrita y corresponde a una multitud marchante donde se 

destaca en primer plano el gesto corporal de un hombre luego de haber lanzado 

una piedra. “En Sombras del Sur y del Norte, la artista enfatiza, desde su potente 

iconografía figurativa, la polaridad Norte-Sur, así como las fricciones existentes 

entre las fronteras álgidas de los territorios en conflicto”. (Laudanno, 2001, pág. 42)  

Esta imagen se compone de fragmentos de realidad que se ven suspendidos en el 

                                            

8 Es a partir de la compra de esta obra que el Banco de la República manifiesta su interés e inicia 
las gestiones correspondientes para contar con la exposición retrospectiva: Nada está donde se 
cree… en el MAMU de Bogotá, un año después.  

FIGURA 27: Montaje final de la obra: “Sombras del 
sur y del norte”.  Foto: Marcela Cabrera R. (2014).   
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aire, denotando a la vez la fragilidad de la memoria del pasado a través de una 

imagen “fracturada” que solo se revela si una pequeña luz está encendida. Haciendo 

una analogía a la técnica de revelado de fotografía análoga dentro de un cuarto 

oscuro, la imagen sólo aparece si previamente su superficie ha sido impregnada 

con una sustancia fotosensible (la técnica de la heliografía en este caso) y de una 

forma controlada en tiempo e intensidad, se expone a un haz de luz que permite 

que esa imagen se revele.   

De acuerdo a estas ideas, un aspecto clave para la correcta presentación de 

esta obra, y en general para pensar en todo el proyecto expositivo de la exposición 

Nada está donde se cree…, estaba la necesidad de penumbra en todas las salas, 

puesto que las obras mismas constituían literalmente los puntos de luz que el 

visitante iba descubriendo a medida que recorría los espacios dispuestos, ya sea 

porque tenían su luz propia (como en este caso), o porque la iluminación debía ser 

focalizada en las obras y no en el espacio en general. Este detalle museográfico tan 

sencillo pero relevante, le otorgaba a estos espacios una atmósfera de intimidad y 

recogimiento, requeridos desde el inicio del diseño de la exposición tanto por la 

artista como por la curadora.  

Antes de continuar con los detalles técnicos del manual de montaje de la obra 

Sombras del Sur y del Norte, son necesarias las palabras de Claudia Laudanno, 

quien contextualiza lo que se buscaba espacialmente con esta obra: 
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Esta experiencia “nocturna” de la mirada nos devuelve la sensación de 

espacio, al borrar los límites de la identidad personal. Cuando el mundo de 

los objetos, claros y articulados por la luz, resulta abolido, nuestro ser 

perceptivo está “descentrado”, desfocalizado. Amputado de su mundo, el 

sujeto dibuja, como puede, una espacialidad ausente de objetos. La 

oscuridad impone un espacio de pura reflexión, de puro pensamiento, 

desprovisto de aristas y de bordes fijos muy semejantes al que nos propone 

Sacco con sus “manifestaciones” silenciosas y evanescentes. (Laudanno, 

2001, pág. 45) 

 

El manual de montaje se elaboró basado en el conocimiento verbal y práctico 

que Sacco había comunicado en el momento de la adquisición de la obra. Como se 

detallará a continuación, los datos técnicos acompañados de ilustraciones y textos 

a mano alzada, manifiestan un tipo de expresión gráfica vinculado más al gesto del 

dibujo libre y natural que a una modelación digital en tres dimensiones.  
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FIGURA 28: Registro del proceso de montaje de la obra: “Sombras del Sur y del Norte”. 
Dibujo elaborado por: Marcela Cabrera R. (2014).   
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FIGURA 29: Detalle del proceso de montaje de la obra: “Sombras del Sur y del Norte”. 
Dibujo elaborado por: Marcela Cabrera R. (2014).   
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FIGURA 30: Vista general del resultado final esperado para el montaje de la obra: “Sombras del 
Sur y del Norte”. Dibujo elaborado por: Marcela Cabrera R. (2014).   
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3.2. Los detalles técnicos de la obra: Cualquier salida puede ser un 

encierro 

Como se mencionó anteriormente la complejidad de la producción y montaje 

de esta obra en el Capítulo 2.1.4., es imperativo mostrar los resultados del registro 

de la planeación y del proceso, puesto que esta instalación únicamente se creó para 

el periodo de exhibición de tres meses en el MAMU, periodo que corresponde a la 

exhibición de las exposiciones temporales como Nada está donde se cree… 

  

 

 

 

 

 

 

 

 

 FIGURA 31: Planta general del manual de montaje elaborado para la producción de la obra: 
“Cualquier salida puede ser un encierro”. Dibujo elaborado por: Marcela Cabrera R. (2015).   
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FIGURA 32: Dibujo ilustrativo de despiece y armado para la producción de la obra: 
“Cualquier salida puede ser un encierro”. Dibujo elaborado por: Marcela Cabrera R. (2015).   
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FIGURA 33: Detalle de superficies espejadas para la producción de la obra: “Cualquier salida puede 
ser un encierro”. Dibujo elaborado por: Marcela Cabrera R. (2015).   
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FIGURA 34: Perspectiva final del montaje esperado de la obra: “Cualquier salida puede ser un encierro”. 
Dibujo elaborado por: Marcela Cabrera R. (2015).   
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Conclusiones 

 

Pensar en el espacio y su percepción es una de las características de la 

arquitectura, y sobre todo, de la labor museográfica que se convierte en la 

arquitectura al servicio del arte.  La exposición de Graciela Sacco: Nada está donde 

se cree…, tuvo un impacto en el aprendizaje para la solución de problemas 

museográficos y la ampliación de retos, principalmente por su capacidad de 

desarrollar un lenguaje espacial propio donde el asombro, la extrañeza y la 

fascinación se encuentran para nutriste mutuamente en una atmósfera de 

penumbra. 

A través del recurso tan amplio de experimentación y diversidad plástica que 

ofrecen las instalaciones artísticas, Sacco creó todo un despliegue de posibilidades 

de materialidad y de sentido. A través de la sensibilidad inquebrantable frente al 

espacio y su relación con la percepción de sus obras, trasciende su método para 

generar otra dinámica frente al concepto de experimentación dentro del arte 

contemporáneo, y este a su vez, se enriquece a medida que el público participa y 

se involucra en sus propuestas. Complementa esta idea las palabras de Juan Carlos 

Rico: “En un futuro, las exposiciones tendrán que incorporar un nuevo campo a su 

diseño: el de la percepción del espacio; y no me engaño si pienso que será tan 

importante como el proyecto museológico o el museográfico lo ha sido hasta ahora. 
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Es posible pues que en el futuro, las exposiciones tengan un aspecto absolutamente 

diferente a lo que estamos habituados”. (Rico, 1996, pág. 245) 

En estos tiempos híper-digitalizados, si bien el recurso del modelado digital 

en tres dimensiones es una herramienta importante y necesaria de pre-visualización 

de proyectos arquitectónicos en general, lo cierto es que no es posible confiar 

ciegamente ni en los planos ni en esas imágenes tan realistas generadas por 

computador. En el contexto de la labor museográfica, jamás ha quedado una 

exposición de arte montada tal cual fue proyectada en un plano o un render. 

Constantemente en el proceso de montaje algo cambia, algo se mueve, algo no va 

o algo evoluciona. Gracias a la prueba y el error, es fascinante la cantidad de 

sorpresas y aprendizajes que existen en este proceso y la importancia de 

prepararse para los retos, puesto que en la esencia de la museografía está el placer 

de solucionar retos espaciales, de percepción, de circulación, de escala, de 

materialidad, de proporciones, de diseño y de presupuesto.  

Al inicio de este trabajo se mencionó que en el campo artístico en general 

existía la sensación de que la labor museográfica era subvalorada o incomprendida, 

¿tal vez desconocida? Lo cierto es que toda percepción es un juego de relatividad 

entre perspectiva y espacialidad. La museografía es el proceso que permite que una 

exposición despierte a la vida, a veces sólo por un tiempo determinado, dentro de 

un espacio creado especialmente para ella. Cada muestra es una apuesta del 

museo para generar preguntas por lo que se exhibe, es una posibilidad de producir 

conocimiento, que va mucho más allá de poner en circulación un catálogo en el 
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mercado del arte o destacar los consabidos resplandores curatoriales. La realidad 

es que a través de un trabajo en equipo intenso e imparable, una exposición de arte 

nace para el público. Lo invisible se vuelve visible gracias a la dedicación y entrega 

de muchas cabezas y manos moviéndose por un proyecto específico. La labor 

museográfica interviene durante toda esta evolución hasta que ese proyecto se 

manifiesta en el espacio y el público puede experimentarlo. Gracias a esta noble 

labor, el desarrollo de este trabajo ha sido posible.  
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