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Abstract: The Alto Bondi performance was presented in the 
framework of the fifth edition of the Danzafuera Festival (La 
Plata, Argentina). The proposal included an exploration ins-
tance based on movement patterns developed according to the 

particular urban context to be addressed: the groups. The dan-
cers carried out the action without prior announcement turning 
the passengers into eventual spectators. This paper analyzes 
the practices around the gaze. In dialogue with what Maurette 
(2016) suggests about a haptic dimension that calls into question 
the idea of closeness / distance and its ability to cause affection. 
 
Keywords: Performance - public space - body - interpersonal 
communication

Resumo: A performance Alto Bondi apresentou-se no marco 
da quinta edição do Festival Danzafuera (La Plata, Argentina) 
A proposta abarcou uma instância de exploração a partir de 
pautas de movimento elaboradas em função das particulares do 
contexto urbano a abordar: os coletivos. As bailarinas levaram 
adiante a ação sem anúncio prévio convertendo aos passageiros 
em eventuais espectadores. Este trabalho analisa as práticas em 
torno da mirada. Em diálogo com o que sugere Maurette (2016) 
sobre uma dimensão háptica que põe em questão a ideia de 
cercania/distancia e sua capacidade de provocar afeto.

Palavras chave: Desempenho - espaço público - corpo - comu-
nicação interpessoal

(*) Daniela Camezzana. Bailarina, performer y directora. Licen-
ciada en Comunicación Social con orientación en Periodismo 
(UNLP).Doctoranda de Ciencias Sociales (UBA), becaria CONI-
CET. Docente en la Facultad de Periodismo de la Universidad 
Nacional de La Plata.

________________________________________________________________________________________

Al Ras: Grupo Fosa

Andrea Cárdenas (*) y Javier Sobrino (**)

Resumen: Esta ponencia es parte de la investigación “Cuerpo vivo, política y cruce de lenguajes en la Argentina desde los ’80 hasta 
la actualidad” que dirige el Mg. Alfredo Rosenbaum, UNA, Artes Visuales. Se abordará la performance y la producción en cruce, 
tomando como eje el corpus de obra del Grupo Fosa, grupo interdisciplinario que surge en la década del ’90 en Buenos Aires. 
Sus producciones se centran en peformances simultáneas, duracionales, incursionando en el videoarte, videoinstalaciones y 
performances instaladas. En la relación con el campo cultural y el contexto social y político, caracterizado por la superficialidad y 
banalidad de la década menemista, el grupo se alejaba de la fiesta adentrándose en propuestas que daban cuenta de una versatilidad 
de conceptos, como el cuerpo atravesado por la enfermedad, el género, el deseo, lo onírico, lo metafísico, lo público y lo privado, 
y lo político entendido como cuerpo social.

Palabras clave: Performance – cuerpos - público – privado – política - lenguaje
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El grupo Fosa fue un colectivo de artistas de mediados 
de los años noventa hasta comienzos del siglo veintiu-
no, cuyas producciones se centraban en peformances 
simultáneas, duracionales e instaladas; incursionando 
en el videoarte y videoinstalaciones. Cabe destacar que 
estas experiencias eran poco frecuentes en el contexto 
artístico y cultural de la época.
Sus integrantes: Sandra Botner, Claudio Braier, Norber-
to José Martínez, Cecilia Nazar, Javier Sobrino, Ada Sua-

rez y Anabel Vanoni, se conocen en un seminario mul-
timedia en el área de performance dictado por el artista 
y maestro Alfredo Portillos y un grupo de colaboradores 
en el año 1993, en la escuela Nacional De Bellas Artes 
Prilidiano Pueyrredón. La mayoría de ellos provenían 
de las Artes Visuales y de la danza contemporánea. En 
un comienzo el grupo fue un proyecto que toma forma 
en el año 1996 cuando realiza su primera performance 
“cuerpos en tránsito”, en la galería de la Facultad de 
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Psicología de la UBA. Curada por Fabiana Barreda en 
la inauguración de la muestra: “Exorcismos, Arte y Me-
dicina”.
El nombre del grupo proviene de una fosa de camiones 
que el padre de Ada Suarez, una de sus integrantes tenía 
en Montegrande, allí realizaron sus primeras experien-
cias performáticas, registros en videos y fotografías. Era 
una fosa muy especial ya que transformaba todo en un 
ambiente surrealista. Con azulejos blancos y tubos fluo-
rescentes en las paredes, manteniendo un aire y espa-
cio asépticos. Existe una concepción del grupo sobre la 
fosa, entendida como un intersticio, que cambia la cos-
movisión, como una especie de fisura espacio temporal. 
El Contexto de época estaba signado por el Menemismo, 
década ambivalente, donde convivían el despilfarro y la 
fiesta del uno a uno, a su vez el neoliberalismo comen-
zaba a sentirse en el resquebrajamiento del entramado 
social, con las privatizaciones, las afjp, el vaciamiento 
del estado, despidos masivos y cierre de fábricas. 
Desde sus inicios el grupo participaba activamente en 
el circuito de Museos y Centros Culturales, esto se iba 
dando de manera natural y espontánea, dado que los 
lugares se iban abriendo gracias a las convocatorias de 
diferentes agentes culturales.
Todas las producciones fueron auto gestionadas por el 
Grupo, desde las realizadas en espacios institucionales 
como así también fuera del circuito.
Enel contexto social y político, caracterizado por la su-
perficialidad y banalidad de la década, el grupo se ale-
jaba de la fiesta, adentrándose en propuestas que daban 
cuenta de una versatilidad de conceptos, como el cuer-
po atravesado por la enfermedad, el género, el deseo, lo 
onírico, lo público y lo privado.
En esta primera instancia de la investigación analizare-
mos la obra “Al Ras”, donde la performance deviene en 
un lugar de experimentación, lo individual y lo colecti-
vo se amalgaman en un todo singular y poético, cuestio-
nando la relación de lo público y lo privado.
Al ras fue una performance instalada duracional en el 
Museo de Arte Moderno de Buenos Aires, en el año 
1998, curada por Rodrigo Alonso. Constaba de dos ins-
tancias significativas, la primera era la entrada a la sala 
donde se veía una videoinstalación conformada por seis 
televisores sobre tarimas negras, que proyectaban en 
loop y en canon, imágenes oníricas generadas a partir 
del registro y edición de performances individuales, por 
detrás había un entelado traslúcido, a través del mis-
mo se podían percibir los cuerpos instalados cubiertos 
con un lienzo blanco, y una luz puntual que formaba un 
halo a su alrededor. 
La performance consistía en dormir durante las horas 
de cada fin de semana que estaba abierto el museo, 
quiere decir que se invertía el sueño, pasando la noche 
despiertos y realmente dormir durante todo el tiempo 
que duraba la misma. Estaba en juego el concepto del 
binomio de lo público y lo privado, se hacía un acto 
totalmente íntimo en un espacio público rodeado de la 
presencia de centenares de visitantes a la muestra.
La segunda instancia tenía que ver con la presencia en 
la ausencia, durante la semana y el tiempo que duró la 
muestra, se veía la instalación con los cuerpos presentes 
solo en su ausencia, colchonetas blancas y una luz cáli-

da sobre cada una, eran el único registro de lo que había 
sido la performance y volvería a ser el fin de semana 
siguiente,la ausencia de los cuerpos los días de semana, 
significaba la latencia de los mismos. El espacio cargado 
de sentido, a través de esas huellas indíciales sobres las 
colchonetas y en cada una de las almohadas, quedando 
estampado el rostro de perfil de quien estuvo allí.
El espacio interno en estos cuerpos yacentes, dormi-
dos y suspendidos en el plano de lo onírico, estaban 
expuestos a la presencia y la mirada del espectador, en 
estado de total vulnerabilidad. El espacio privado se ve 
acechado y escrutado por el espacio general de ese otro 
que observa. Cuerpos horizontales donde la quietud im-
plica una reflexión profunda sobre lo que es dormir en 
un museo, cuestionando de esta manera el adormeci-
miento y anquilosamiento de la institución, el carácter 
canónico y disciplinar del mismo, como así también la 
ausencia de obras performáticas en esa década dentro 
de la agenda de los mismos.
El cruce de lenguajes en la obra estaba dado por la pre-
sencia de lo corporal, el cuerpo en estado de latencia, 
lo visual en relación al espacio de la sala, que operaba 
como un “galpón oscuro y despojado”, en contraposi-
ción a los cuerpos vestidos y cubiertos por un lienzo 
blanco, con una clava en cada extremo, como si el dor-
mir fuese anclado a ese espacio onírico y eterno.
Cuerpos instalados, la presencia de la luz puntual ce-
nital, cálida, sobre cada uno funcionaba como un halo 
protector, como espacio de reflexión contemplativa y 
constelación de estrellas en el universo de la sala.
Lo sonoro estaba contemplado a partir de un registro 
procesado de un micrófono golpeando una alfombra. 
El latido unificaba los cuerpos en un gran cuerpo cons-
telar, como si la respiración y la presencia de un gran 
organismo vivo cubrieran con un manto todo el espacio.
La video instalación daba cuenta del transcurrir onírico 
de los cuerpos, se ingresaba al espacio privado, subje-
tivo e íntimo y se sumergía al espectador en las pro-
fundidades de los sueños, donde una situación infinita 
de imágenes develaba una lucha contra monstruos, el 
ritual purificador del fuego, la búsqueda de lo espiritual 
o el acceso a deseos prohibidos. 
No hay una cuestión aptica de contacto cuerpo a cuer-
po sino una de relación de sinestesia a nivel de senso-
percepción, había cierta complicidad del espectador, al 
tratar de no molestar ni despertar a los performers, se 
hablaba en voz baja y los invadía el silencio. 

En esta obra el Grupo Fosa recorre el sendero, po-
niendo a prueba sus cuerpos ante la mirada vigilan-
te de la máquina. En el cruce de lo orgánico con lo 
inorgánico se manifiestan íntimamente integrados 
al mundo interior y onírico y el exterior, haciendo 
referencia al universo público y el privado. (Grupo 
Fosa, 1998, p. 1)

Desde una mirada subjetiva los tiempos y espacios ha-
bitados y acontecidos durante la performance, y el de-
sarrollo de las mismas conllevaba, a un devenir de lo 
simultáneo, por charlas y comentarios con los demás in-
tegrantes del grupo, cada uno participaba de instancias 
de entrada, permanencia y salida, ese momento liminal 
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entre el entregarse al sueño y el dormir profundo, se en-
trelazaban con instancias en donde la vigilia se vuelve 
un hilo delgado y sutil. Los tiempos estaban alterados, 
durante la noche el día y durante el día la noche. La car-
ga que significaba dormir frente a un público que invade 
con sus miradas, hacía al momento del despertar y fi-
nalizar la performance tener sensaciones, que iban más 
allá de un simple acontecer cotidiano, como si algo su-
cediera y tornara estos seres vulnerables en el momento 
mismo en que se sumergían al inconsciente profundo. 
Todos en el grupo compartían el dormir en común, en 
el mismo espacio y tiempo, participaban de esa misma 
energía. La imagen que daban era lo externo, trascen-
día en lo interno un acontecer que iba y retornaba hacia 
tiempos primordiales.

Todo sucede al ras del suelo, justo debajo de la su-
perficie de la realidad, en ese delicado instante en el 
que uno se queda dormido, cuando un simple acto 
cotidiano se transforma en un sacrificio y la mente 
emprende su propio viaje visual con los pies desnu-
dos. Al final, sobre la almohada, queda solo la hue-
lla desdibujada de una cabeza, el único recuerdo de 
alguna eternidad. (Nazar, 1998, p. 1)

Esta obra tuvo otras instancias en el espacio público, 
como la realizada en los bosques de Palermo, en el hi-
permercado Jumbo y en el monumento a la bandera en 
Rosario. En cada una de ellas el dispositivo regulaba y 
condicionaba las significancias de la misma. Mientras 
que en el museo estaba garantizada la performance 
como tal y perteneciente al ámbito de las artes, en las 
otras instancias sus lecturas estaban condicionadas por 
significados ajenos al devenir artístico, pasando a dar 
cuenta de otras realidades. Extrañeza y desfasaje con-
textual en el caso de los bosques de Palermo, allí no 
había indicios que marcaran u orientaran la lectura ha-
cia una performance. En esta época muchas personas 
quedaron en situación de calle, esta producción si bien 
implicaba dormir en un lugar de tránsito, no lo hace de 
la manera que lo hacían “los sin techo”, el blanco y la 
pulcritud de las vestimentas los alejaban de una conno-
tación en ese sentido. Apareciendo el enrarecimiento y 
lo poético, abriendo la obra a múltiples lecturas.
Cuando fue realizada en el hipermercado Jumbo, Al Ras 
toma otro giro de carácter político, dado que en este con-
texto y por palabras de una de las personas presentes, 
fue interpretada como una protesta de empleados despe-
didos por la empresa. Esta connotación política también 
se vio reflejada en el monumento a la bandera de Rosa-
rio, la cual fue interrumpida por las fuerzas de seguri-
dad, entendida como un insulto y desaire a los símbolos 
patrios, no permitiendo el transcurrir de la obra pensada 
como duracional. Cada uno de los cuerpos dispuestos a 
dormir sobre las escalinatas daba cuenta de lo político 
entendido como cuerpo social. Los transeúntes casuales, 
preguntaban de manera tímida mientras observaban cu-
riosos, acercándose a los performers, ¿cuándo se iban a 
levantar? o ¿cuánto tiempo se quedarían? Las preguntas 
no tenían respuestas, en todo caso las respuestas estaban 
dadas por la presencia misma de los cuerpos, que inter-
pelaban al público y al monumento en sí.

Esta obra tuvo instancias de registros en el hipermerca-
do previas a la performance en sí. Una serie de acciones 
pensadas para la cámara, sobre las máquinas registrado-
ras y las escaleras mecánicas, los cuerpos yacentes dia-
logan con el espacio frío y mecánico que los contiene y 
transporta a ese no lugar. De los mismos se desprende el 
video-arte Pasantes y series de foto performance, como 
registro y huella de lo efímero.
En Al ras se da la performance en tiempos y espacios si-
multáneos, el espacio interno propio de la subjetividad, 
en comunión con el espacio intervenido se construye e 
instala desde el hacer marcando su otredad, como un 
recorte que fragmenta lo espacial en un despertar ho-
lístico, la performatividad se despliega dentro del es-
pacio transformándolo y trascendiéndolo. Temporalida-
des simultáneas conformarían heterotopías,que según 
Foucault son un paralelismo y coexistencia de muchos 
espacios en un mismo lugar real. Al transitar la época 
de la yuxtaposición, la época del cerca y lejos como un 
rastro propio del espacio-tiempo contemporáneo, esta 
posibilidad de emplazamientos espacio-temporales que 
aun siendo diferentes entre sí puedan cohabitar juntos 
en lo cotidiano. 

El presente ha dejado de ser un punto de transición 
entre el pasado y el futuro, volviéndose en cambio, 
el sitio de la escritura permanente tanto del pasado 
como del futuro (Groys, 2018, p. 89)
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Abstract: This paper is part of the research “Living body, politics 
and language crossing in Argentina from the 80s to the present”, 
directed by Mg. Alfredo Rosenbaum UNA, Visual Arts. The per-
formance and the production in crossing will be approached, 
taking like axis the work corpus of the Fosa Group, interdisci-
plinary group that arises in the decade of ‘90 in Buenos Aires. 
His productions are focused on simultaneous, durational pe-
formances, venturing into video art, video installations and in-
stalled performances. In the relationship with the cultural field 
and the social and political context, characterized by the super-
ficiality and banality of the Menem decade, the group moved 
away from the party into proposals that gave an account of a 
versatility of concepts, such as the body crossed by the disease, 
gender, desire, the oniric, the metaphysical, the public and the 
private, and the political understood as a social body.
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Resumo: Esta conferência é parte da pesquisa “Corpo vivo, po-
lítica e cruze de linguagens na Argentina desde os ‘80 até a 
atualidade” que dirige o Mg. Alfredo Rosenbaum, UMA, Ar-
tes Visuais. Se abordará a performance e a produção em cruze, 
tomando como eixo o corpus de obra do Grupo Fosa, grupo 
interdisciplinar que surge na década do ‘90 em Buenos Aires. 
Suas produções centram-se em peformances simultâneas, du-
racionales, aventurando-se no videoarte, video instalações e 
performances instaladas. Na relação com o campo cultural e o 
contexto social e político, caracterizado pela superficialidade e 
banalidade da década menemista, o grupo afastava-se da festa 
adentrándose em propostas que davam conta de uma versati-
lidade de conceitos, como o corpo atravessado pela doença, o 
gênero, o desejo, o onírico, o metafísico, o público e o privado, 
e o político entendido como corpo social.

Palavras chave: Performance – corpos - público – privado – 
política – linguagem
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La parodia como homenaje 
“En la sombra de la cúpula”

Marta Casale (*)

Resumen: Presentado como un homenaje a Arlt, el espectáculo de A.Pruzzo incluye como parte central una parodia a su obra 
Trescientos millones (1932). Puesto que dicha pieza también es paródica –del folletín y la novela sentimental, principalmente-, la 
comparación entre ambos textos se presenta como una promisoria oportunidad para indagar sobre las distintas formas que puede 
adquirir la parodia teatral, según se proponga la crítica o el homenaje. Permitirá, además, poner de manifiesto qué elementos del 
nuevo texto dramático remiten más directamente al pre-texto y cuáles constituyen un aporte decididamente novedoso. Dilucidar 
tales cuestiones es el objeto de este artículo.

Palabras clave: Parodia – crítica – homenaje - conflicto de clase - género
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Un espectáculo complejo
Presentado por su autor como un homenaje a Roberto 
Arlt, En la sombra de la cúpula, de Agustín Pruzzo, es 
un espectáculo original y complejo; una mixtura de gé-
neros y registros que aprovecha de una manera creativa 
el espacio no convencional en el que se realiza: la terra-
za y los tres pisos de la cúpula de los Estudios Caracol, 
en el edificio Bencich de Roque Saénz Peña 615, en el 
microcentro de Buenos Aires, exactamente frente a la 
casa natal del autor de El juguete rabioso.
Este inusual espacio físico juega un importante rol en 
el espectáculo, que comienza en la entrada misma del 
edificio, cuando el espectador -que debe pasar por un 
proceso de identificación por parte del guardia a car-
go de la seguridad- es recibido, también, por dos de los 
personajes de la obra, vestidos con trajes de época: el 
maestro de ceremonia y su ayudante. Ellos conducen, 
por grupos, a las poco más de treinta personas al as-
censor que los llevará al 10°piso, donde nuevamente se 
reunirán. Este pasaje –por los molinetes que habilitan la 
entrada, pero también a través del edificio hacia la cú-
pula- puede considerarse el comienzo de un itinerario 

que permite, a medida que se retrocede en el tiempo, 
adentrarse en un nuevo universo, uno ficcional: el de 
Roberto Arlt. En dicho paso, que tiene algo de ritual si 
se quiere, tiene una gran relevancia el hecho de que el 
Bencich sea un edificio histórico, construido para su 
renta en 1927, es decir, contemporáneo de Arlt, quien 
escribió su primera novela en 1926 y estrenó su prime-
ra obra dramática – Trescientos millones, cuya parodia 
forma parte del espectáculo- en 1932. El espacio real, 
entonces, -sobre todo en la primera parte, en la que el 
personaje de Arlt recibe a los espectadores en la terraza 
y les muestra la ciudad (su ciudad)- tiene mucho peso, 
sumado al registro naturalista/realista que adopta el ac-
tor que lo interpreta, al contacto con su obra que el es-
pectáculo propone y las anécdotas de su vida que va hil-
vanando allí, frente mismo a las calles que –verdadera-
mente- el escritor recorrió día a día, calles que conoció 
bien y cuyo ajetreo cotidiano plasmó en las Aguafuertes 
porteñas (1928-1933).
Esta relevancia del espacio real y el carácter de pasaje 
quasi ritual a otra temporalidad son muy notorios en el 
primer contacto de los asistentes con el paisaje circun-


