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Resumen

A lo largo de las últimas décadas es ineludible la gran cantidad de exposiciones vinculadas a la moda y los

diseñadores en todo el mundo. Diferentes museos (históricos, etnográficos, artísticos, entre otros) proponen

nuevas miradas a las prendas y a las prácticas del vestir. Este proyecto tiene como objetivo analizar en

exhibiciones de museos de arte moderno y contemporáneo las relaciones entre moda, arte y espacios de

exposición a partir de los estudios de género ¿Cómo se configura el espacio de exhibición y de qué maneras se

expone el indumento? ¿Cómo se vinculan los espacios con las piezas de indumentaria? Detenerse a pensar en

las espacialidades y materialidades de los museos habilita la posibilidad de discutir la falsa objetividad que

buscan representar. Estos “contenedores” están tan cargados de sentidos asociados y valores como los

elementos de las muestras que alojan. Es decir, son parte del relato que la institución elige contar y su prestigio

construido le es productivo a incluso objetos que escapan del arte canónico. Otra cuestión central radica en la

diversidad de cuerpo ¿Qué corporalidades se exhiben?¿Qué gestos, prácticas y recursos se utilizan? Cómo han

abordado los estudios de género, el cuerpo es performativo (Butler, 2009) y transformado en gran medida en

convenciones culturales. Los maniquíes, figurines, incluso los rellenos bajo los vestidos, que se presentan son

simulacros: invisibles, abstractos o completamente articulados y equipados con accesorios. La elección de los

cuerpos está atravesada por cuestiones de género, etnia, edad y clase social. Examinar el museo como una

institución discursiva que construye conceptos de imágenes corporales valoradas puede arrojar luz no sobre el

significado aparente de los objetos que contiene para sus propietarios originales, sino sobre las actitudes más

profundas y fundamentales hacia los ideales del cuerpo que tiene la sociedad contemporánea. El abordaje del

“giro afectivo” nos permite abordar cómo las emociones moldean los cuerpos individuales y colectivos (Ahmed,

2015), por lo tanto, indagar en las percepciones afectivas de las piezas de indumentaria y la exhibición de moda

nos permite adentrarnos tanto en historias personales como en conversaciones sobre el tiempo.
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3- PLAN DE INVESTIGACIÓN

3.0 Título del proyecto: Diseño de espacios y corporalidades en el Museo de Arte Moderno de Buenos Aires
(1989-2024)

3.1 Descripción y fundamentación del tema y el problema a investigar

El siguiente trabajo tiene como objetivo investigar las relaciones entre moda, arte, diseño desde la perspectiva
de género al interior de la colección y las exhibiciones del Museo de Arte Moderno de Buenos Aires durante el
período 1989-2024. Esta es una institución que se plantea y busca posicionarse como un espacio de vanguardia
del campo artístico contemporáneo.
El Interés de este proyecto en la moda en cruce con el arte se focaliza en la importancia que tiene en la
construcción sobre lo que es “museable” (León: 1995). El museo en su rol de espacio cultural y patrimonial
planea formas diversas de acercarnos a la moda y desafíos sobre los objetos, las prácticas y acciones que la
asimilan, distinguen o posicionan frente al arte. Uno de estos desafíos es cómo imaginar las corporalidades en la
presentación de las piezas de vestir y accesorios así como la construcción de los espacios de exhibición donde
el público debe circular. Las instituciones culturales no son ajenas a la construcción de estereotipos. Por esta
razón, el abordaje de género tiene un impacto en los procesos de diseño, en los usos y las lecturas de los
objetos y los espacios sociales. En este punto la curaduría y la museografía tienen un sentido primordial para
configurar la forma en la que contemplamos y analizamos las prácticas del vestir en la contemporaneidad.

El Museo Moderno se imprime en una tendencia de los museos a presentar moda y diseñadores con modelos
que provienen de EE.UU (MET, MOMA, Guggenheim) y Europa (V & A) en búsqueda de una ampliación y
difusión a diferentes públicos.

3.2 Preguntas que busca responder el proyecto

● ¿Qué rol cumplió el Museo de Arte Moderno en las formas de exhibir y establecer vínculos entre arte y
moda en las últimas tres décadas?

● ¿Qué acciones de diseño de exhibiciones, curatoriales, educativas, patrimoniales se han llevado a cabo
alrededor de esas exhibiciones y piezas?

● ¿Cuáles han sido los criterios de selección?
● ¿Cómo impactan las categorías en el campo del arte y el diseño?
● ¿Qué repercusiones tienen las exhibiciones de moda en museos en el ámbito local?

3.3 Objetivos generales y específicos

● Identificar, registrar y analizar las relaciones entre arte e indumentaria en el Museo de Arte Moderno.
● Pesquisar y analizar las relaciones entre arte, textil e indumentaria en el Museo.
● Recuperar a partir de trabajo de archivo y entrevistas las experiencias suscitadas en el público.
● Profundizar en el análisis sobre la curaduría de la indumentaria porteña y la museografía en el campo

artístico local



● Relevar los discursos críticos del período con objeto de dar cuenta sobre la conformación de un campo
de interpretación referido a la moda en los museos.

● Rastrear la complejidad de actividades, formatos y diseños de las exposiciones.

3.4 Estado del conocimiento y relevancia de los aportes previstos

En los últimos años, el incremento del interés por los eventos de moda demostró la fascinación por todo

lo que genera la industria y la avidez de contenidos producidos por los museos. De igual magnitud se

presentaron múltiples documentales, biopics y relatos audiovisuales sobre personalidades destacadas de los

campos del diseño, la fotografía y la dirección de moda. En el campo del diseño de indumentaria argentina el

trabajo de la socióloga Susana Saulquin (2006, 2010, 2014) es pionero en el desarrollo histórico del relato de las

prendas de vestir en la Argentina. Los tejidos, las modas en las técnicas y materiales han variado las formas,

usos y hábitos de la sociedad, asimismo sus comportamientos y modalidades de trabajo. Ahondar qué sucede

con las formas autóctonas de tejido, bordado, confección y el modo en que son consideradas por la historia del

arte argentino y sus implicancias en el ámbito museístico permite complejizar aún más el recorrido del análisis.

Existen pocas investigaciones sobre las relaciones entre arte y moda y su impacto en los museos del campo

artístico argentino. En la Ciudad de Buenos Aires no han tenido aún un análisis sistemático que diera cuenta de

su complejidad. Sin embargo, las exhibiciones de moda en los museos fueron estudiadas en los últimos años en

numerosas revistas, libros, ensayos y escritos de lengua inglesa. Particularmente, Julia Petrov analizó los casos

de las exhibiciones vinculadas al vestir en Europa y EEUU en los siglos XX y XXI y explicó cómo las raíces de

estas manifestaciones se remontan a mucho tiempo atrás. De acuerdo con un artículo de Sir Richard Steele en

el periódico The Spectator, la mención más antigua de una exposición de moda data de 1712 (Petrov, 2019). En

el ámbito local, Lorena Pérez (2021) escribió sobre algunos vínculos en nuestro país en un breve artículo pero

aún queda mucho por estudiar. En cambio, nos encontramos con análisis exhaustivos de algunas figuras

paradigmáticas del under porteño, como es el caso de Sergio de Loof, estudiado en profundidad por Daniela

Lucena y Gisela Laboureau (2016). Para esta investigación son vitales las reseñas de moda y arte de las década

de 1980 en adelante de pasarelas descritas por las periodistas Victoria Lescano y Felisa Pinto. Esta última

publicó recientemente su autobiografía Chic. Memorias eclécticas en 2022 y su famoso Moda para principiantes

en 2004 (con ilustraciones de la artista Delia Cancela).

Para este proyecto los abordajes museográficos y museológicos son pertinentes ya que los mismos

cuentan con una legitimación social que hace de las exposiciones un punto de consolidación de sentidos y

configura miradas. El “efecto museo” (Alpers, 1991) propone a la institución como una figura determinante que

incide en la mirada de los públicos sobre los objetos que se cobijan. La arquitectura que organiza hoy en día a

los espacios de los museos, sufrió variaciones a lo largo de los últimos siglos. Durante el siglo XIX, según lo que

plantea Bennet (1988), los museos y galerías estuvieron estrechamente ligados con la arquitectura comercial del

período. La moda representada en los museos acarrea tensiones y complejidades por su vinculación con los

bienes de consumo y los bienes patrimoniales a la vez. Este vínculo con el comercio es un tema que genera

controversias particularmente en el caso de las exposiciones de moda hasta el día de hoy. El espacio del museo

y la tienda de ropa son predominantemente visuales: espacios para ver y ser vistos. Bennett (1988) define el



“complejo expositivo” como un conjunto de objetos, prácticas, instituciones y discursos que tienen su período de

formación en el siglo XIX. Como menciona Baeza:

Este dispositivo, basado fundamentalmente en relaciones escópicas, puede entenderse como un conjunto de

estrategias que condicionan las relaciones de saber y poder (...) el complejo expositivo invita al comportamiento

autorregulado del público-ciudadano poniendo en escena un relato espacializado de las representaciones comunitarias

(Baeza: 2016:33).

Según si los museos son instituciones etnográficas, históricas o artísticas tienden a organizar sus

espacios curatoriales. La exhibición establece ciertos discursos y puestas en escena particulares (León,1995).

Cada elemento configura una parte del discurso que se decide contar. La misma pieza en diferentes museos

puede contar distintos relatos. En particular, Jeffrey Horsley (2015) propone tres cuestiones de la museografía de

moda: el umbral, que debe atravesarse para acceder a la exposición; la ambientación o puesta en escena de la

exposición; y los recursos accesorios que complementan información con el objetivo de generar distintos efectos.

Como menciona Julia Petrov, la moda, como significante flexible, es multivalente como también lo son las

exposiciones al respecto (Petrov, 2021). Los museos resultaron un espacio privilegiado por su carácter

predominantemente visual para exhibir objetos de diseño y moda.

Pensar en las espacialidades y materialidades de los museos habilita la posibilidad de discutir la objetividad que

buscan representar. Están tan cargados de sentidos asociados y valores como los elementos de las muestras

que alojan. Es decir, son parte del relato que la institución elige contar y su prestigio construido es productivo a

incluso objetos que escapan del arte canónico. Nuevas curadurías redefinen y cuestionan este posicionamiento.

Es importante mencionar el estudio de Larry Shiner en La invención del arte donde señala que el sistema de las

Bellas Artes en occidente construyó a lo largo del tiempo campos- como establece Pierre Bourdieu (1990) -

delimitados y fuertemente jerarquizados. Por ello, estudiar la presencia de las mujeres en las prácticas artísticas

denostadas a lo largo del tiempo (el tejido, la costura, etc.) en lo laboral, lo social, lo familiar y, especialmente, en

el ámbito del arte –lugar masculino por excelencia- permite entender su participación en los espacios públicos.

En primer lugar, los museos se destacan en el entorno urbano. Se piensan como hitos, emblemas. Las

proporciones de los edificios de los museos deben escapar a las escalas domésticas y solo son comparables

con instituciones educativas o, como se ha destacado, comerciales.En una búsqueda de impacto, la puesta en

escena contemporánea contrasta con los materiales y formas de las obras arquitectónicas del siglo XIX. Tal es el

caso de las galas que organiza el Instituto del Vestido junto a la famosa redactora de la revista de moda Vogue

en el Museo Metropolitano de Arte de Nueva York. No es solo la arquitectura la legitimadora de este evento, en

su ingreso desfilan un grupo de personalidades del espectáculo estadounidense en su alfombra roja.

En sus interiores, los espacios de exposición apelan a generar un aura de introspección e iluminar las

piezas con un rígido halo de luz blanca. Hay proporciones en esos espacios que garantizan la circulación de la

masa de asistentes y vanos de acceso que buscan anticipar el recorrido establecido para contar la muestra. La

moda en los museos construye una imagen social cargada de sentidos vinculados a la vanguardia y la

innovación.

La pregunta, entonces, es ¿por qué es importante la moda en museos? La fabricación de vestidos nos instruye

sobre los adelantos tecnológicos, las prácticas y gestualidades de un momento, el proceso de un oficio o



producción y, al mismo tiempo, generar una memoria y archivo del vestir e, inclusive ser en un fuente de

inspiración para el presente.

3.5 Conceptos y/o ideas referenciadas que enmarcan teóricamente el proyecto

La moda en los museos tiene un carácter particular y aún más en los museos de arte. Produce una

conversación con el público: su carácter exhibitivo y estético- reflexivo lo diferencia de otros escenarios. El

museo de arte va más allá de querer reproducir cómo luce la vestimenta en diferentes contextos.

Durante el aislamiento obligatorio durante la pandemia de COVID, el museo no detuvo su interés por la moda.

Durante varias semanas en el marco del eje “Costuras. Hilvanes entre moda, arte e identidad” recuperó

material de archivo de pasarelas, entrevistas, lecturas y propuestas de artistas contemporáneos jóvenes así

como actividades y talleres para ver y hacer en casa. En el contenido difundido en sus redes afirmó: “La relación

entre lo que vestimos, lo que vemos y lo que somos siempre ha impactado en la cultura y las sociedades. El

vínculo entre la moda y el arte traza hoy relaciones complejas y productivas, diferentes a cómo se habían

conectado en otros momentos de la historia occidental”. Uno de los cruces más interesantes del arte y la moda

en Argentina se encuentra en los años sesenta, cuando artistas como Dalila Puzzovio, Delia Cancela, Pablo

Mesejean o Edgardo Costa entendieron la moda como una manera en la que el arte se inmiscuye en la vida

social. La vestimenta es un tejido en tensión donde se entrecruzan y forman identidades y gustos. En la década

de los ochentas Sergio De Loof vivió bajo esa premisa “la miseria y la riqueza, el tecno y la cumbia, la

revista Vogue y las decoraciones con antigüedades compradas en cambalaches” (Del Mazo, 2019). En

reacción a la exhibición el Museo de Arte Moderno De Loof reflexionaba sobre su legado: “Quería

compartir con ellos la felicidad de ir a ese museo tan hermoso, lo que a mí me daba la vida lo repartí. Madonna

me ayudó a quererme con mi negrez y mi pobreza. Una de mis funciones en esta tierra es hacer cosas para que

la gente sea feliz a pesar de su condición” (2019). Según la crítica y curadora María Luisa Frisa lo que confiere

poder a la moda es, precisamente, la convergencia entre alta cultura y el arte popular (...) ¿Qué otro fenómeno

puede capturar la atención de todos, banqueros, empleados, industriales, profesionales, estudiantes

trabajadores precarizados, artistas?” (2020: 26). Como plantea el curador Andrew Bolton, la moda está unida

permanentemente al tiempo: “No sólo refleja y representa la atmósfera del momento, sino que también cambia y

se desarrolla con el tiempo, y sirve como un reloj especialmente sensible y preciso”. El Museo de Arte Moderno

sigue esas líneas del vasto universo de vínculos entre moda y arte: el diseño, el cuerpo, el traje, el disfraz, los

tejidos, las percepciones y apropiaciones de técnicas, los cruces entre disciplinas.La moda es una presencia tan

cercana a la vida de las personas a través de los guardarropas y experiencias personales, que sus

connotaciones íntimas continúan filtrándose en los museos (Petrov, 2021). Plantean a los visitantes que la moda

supera la idea de la vestimenta, la industria o el arte de una clase social pudiente. De acuerdo con Sara Ahmed

(2015) las emociones moldean los cuerpos individuales y colectivos, por lo tanto indagar en las percepciones

afectivas de las piezas de indumentaria y la exhibición de moda nos permite adentrarnos tanto en historias

personales como en conversaciones sobre el tiempo. En palabras de Virginia Woolf (1928), “la ropa tiene

funciones más importantes que, simplemente, mantenernos calientes. Cambia nuestra visión del mundo y la

visión que el mundo tiene de nosotros”.



3.6 Estrategias metodológicas para el desarrollo del proyecto4

La presente investigación tiene un carácter interdisciplinar: forma parte del campo de los estudios de moda y

diseño, así como de la historia del arte y la museografía atravesados por los aportes de los estudios de género.

Tiene como objetivo proponer lecturas, abordajes y reflexiones que den cuenta del cruce del diseño de moda

argentino y de la historia del arte en el ámbito local. Por esta razón la sede del Instituto de Arte Americano e

Investigaciones Estéticas “Mario J. Buschiazzo” de la Facultad de la Arquitectura, Diseño y Urbanismo (UBA)

constituye un adecuado espacio para la realización del plan de trabajo que propone este proyecto. Este ámbito

cuenta con una biblioteca especializada en diseño que aborda las carreras vinculadas al proyecto y de las que

muchos/as artistas y colectivos expuestos en el Museo de Arte Moderno fueron parte. A su vez, la mayoría de

los y las teoricos/as sobre la materia están formados en FADU/UBA y fueron parte del instituto de investigación.

Es el caso de la tutora de este proyecto, la Profesora y Diseñadora Gráfica, Griselda Flesler (FADU/UBA), es

una figura central para esta investigación. El proyecto está atravesado por la perspectiva de género, tema en el

que la investigadora es especialista. Cabe mencionar que este trabajo utilizará el corpus bibliográfico y el acervo

de las la Biblioteca de la Facultad de Arquitectura y Urbanismo de la Universidad de Buenos Aires, la Biblioteca

del Instituto de Arte Americano e Investigaciones Estéticas “Mario J. Buschiazzo”, el Fondo documental del

Museo de Arte Moderno de Buenos Aires y el acervo artístico de la misma institución.

3.7 Plan de Trabajo

Actividad / Tarea – 1º año – Meses
1 2 3 4 5 6 7 8 9 10 11 12

Rastrear las exposiciones y actividades vinculadas
a la moda en el Museo de Arte Moderno

x x x x x x x x x x x x

Realizar entrevistas a los/las curadores/as de las
exhibiciones implicadas

x x x x x x x

Relevamiento del diseño de exposiciones y recursos
utilizados en el montaje

x x x x x x

Actividad / Tarea – 2º año – Meses
1 2 3 4 5 6 7 8 9 10 11 12

Armado de acciones y contacto con instituciones
para intercambios con públicos

x x x x x

Desarrollo y participación con ponencias, papers y
jornadas de reflexión sobre la temática

x x x x x x x x

Actividades de difusión como visitas para público
interesado y general en diferentes instituciones
educativas y culturales.

x x x x x x x x

3.7 Difusión y transferencia de los resultados

La difusión del proyecto se implementará desde diversas formas. En primera instancia con el desarrollo de

jornadas, ponencias y actividades educativas en espacios culturales. Para este proyecto se proyecta un trabajo
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de colaboración entre diferentes áreas del Museo de Arte Moderno de Buenos Aires, con el área de Patrimonio

al que pertenezco y del área de Educación. A partir de acciones como grupo de estudio, investigación del Fondo

documental de la institución y de la creación de Jornadas sobre Moda, diseño y género. También se busca

establecer relaciones con materias de la carrera de Diseño de Indumentaria de la FADU/UBA a través de visitas

y propuestas educativas y posibles acciones que tengan como disparadores las exposiciones u obras de la

colección.
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