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Resumen

En ocasión de reescribir algunas ponencias que presentamos durante la primera década del siglo XXI en encuentros dedicados a la disciplina teatral, nos planteamos la necesidad de repensar los procedimientos teórico-metodológicos que dieron cuerpo a dichos trabajos. Ellas consistían en análisis de espectáculos a partir de la teoría de la enunciación, del análisis del discurso teatral, de la semiótica específica, en vínculo con recursos de diversas ciencias sociales y, en particular, con la teoría del arte y la estética. Formulamos miradas y lecturas de obras habitualmente asociadas a determinadas pertenencias —lo independiente, lo alternativo, el off, lo emergente— o bien categorizadas como parte del nuevo teatro de Buenos Aires, del teatro postdramático, etc. Los casos considerados fueron escogidos de modo aleatorio y su abordaje buscó inducir cuestiones derivadas del propio objeto de análisis. Esto respondía a la finalidad primera de contribuir a la reflexión acerca del proceso creativo de la escritura dramática y de la puesta en escena, siendo los teatristas involucrados nuestros colocutores principales. En oportunidad de las presentes jornadas, queremos compartir los resultados provisorios de esta reescritura en pos de enriquecer a través del diálogo la introducción de nuestro próximo libro.
Notas para un texto introductorio

Abocados a la tarea de introducir un libro cuya autoría de muchos modos reconocemos colectiva —y aquí la referencia excede los nombres de los autores firmantes— surge la pregunta por aquello que motivó este emprendimiento.

Podemos establecer un inicio puntual, al menos para algunos de nosotros, en los seminarios del Dr. Jorge Amando Lurati (Francisco Javier) dictados en el marco de la Maestría de Análisis del Discurso a principios de los años 2000
. Él nos enseñaba el análisis de espectáculos teatrales como si formáramos parte de un ensamble de actores. Acudíamos a su enseñanza con verdadero placer. En sincronía, la pertenencia de nuestro equipo de investigación al Instituto de Historia del Arte Argentino y Latinoamericano Luis Ordaz
 y su cercanía con el Grupo de Estudios de Teatro fundado por Osvaldo Pellettieri nos llevó a frecuentar el Congreso Internacional de Teatro Iberoamericano y Argentino que el GETEA organizaba anualmente y en el que presentamos —en formato ponencia— la mayor parte de los trabajos que hemos reescrito como capítulos para la presente publicación. Por fin, la vecindad profesional y más ampliamente vital de todos nosotros con las artes literarias, visuales, audiovisuales y, en particular, teatrales, hizo el resto.

De un modo casi involuntario, año tras año hemos escrito sobre algún espectáculo teatral que nos interesaba desde los márgenes del teatro mismo, en las redes cuyo tejido dejaban atisbar esos bordes: problematizaciones que el arte dramático parecía aportar al territorio de las artes y de la cultura contemporáneas; espectáculos que, por su entidad, coincidían con algunos de los interrogantes que perseguíamos en áreas conexas. Cuestiones inter y transdisciplinarias como las metáforas que refieren una nueva sociedad participativa y describen las transformaciones de su dimensión sensible; o bien las de la realidad tecnocientífica y su inclusión en el panorama de las poéticas actuales. Asuntos como el poder de los objetos y del discurso; tramas como la performance o la transposición.

Así, la selección de espectáculos para su estudio se presenta azarosa a la perspectiva de una historia teatral reciente, cuya narración nunca ha sido nuestro propósito, y aleatoria al proyecto de constitución de una teatrología, a la que sin embargo se aproxima por la recurrencia a similares bagajes teórico-metodológicos. Sí, en cambio, el tipo de análisis llevado a cabo tuvo a los teatristas como colocutores, en la orientación de encontrar ese lugar común al que refiere el concepto de prácticas en Michel Foucault o de acto creativo en Gilles Deleuze. Siempre que ello fue posible, hemos sometido nuestros resultados al juicio de los directores, actores y otros miembros concernidos en la puesta, así como desplegamos nuestras ponencias a la consideración de los especialistas en reuniones académicas. Hemos trabajado para proyectos de ciclos en el Centro Cultural Rector Dr. Ricardo Rojas como tarea de transferencia de nuestras investigaciones. El primero de ellos fue el ciclo Cine-Teatro; por invitación de Matías Umpiérrez en su calidad de Coordinador del área Teatro, curamos una serie de encuentros entre el 11 de octubre y el 29 de noviembre de 2008 que pusieron a disposición de la comunidad un conjunto de propuestas teatrales registradas en soporte fílmico o videomagnético
. En 2010 le seguiría, en la misma senda, nuestra colaboración con Performances. Revolución. Rojas. 4 performances+ 4 artistas + 4 salas, el ciclo experimental por el cual la mencionada institución quiso rendir homenaje a la gesta de mayo en ocasión del Bicentenario
.

En un momento particularmente fecundo de la actividad teatral, y en especial porteña —contexto de referencia de las obras escogidas—, no intentamos una muestra representativa sino apenas la preferencia por explorar en el ámbito denominado off, alternativo, under
, y el gusto por comprender lo que expresa uno de los fenómenos artísticos que interpretamos plenamente ligado a la vida de la polis. Como le escuchamos afirmar a Eduardo Rovner —en oportunidad de una conferencia plenaria— cuando existe democracia, o cuando ella está en crisis, los ciudadanos interrogan al teatro.

Esta inspiración no cristalizará sin embargo en un enfoque sociológico del teatro; sí tal vez en el intento de recuperar, como borde ético de nuestra investigación, una pregunta clásica de Jean Duvignaud: ¿cuál es el significado que otorga el teatro a una sociedad? Si las sociedades “que han tratado de explicarse sistemáticamente su propia humanidad han encontrado en el teatro una extraordinaria fuente de experiencia” es porque “lo imaginario figura directamente el ser del hombre y le aporta una confirmación de sus tendencias: distinta según los marcos sociales, esa imagen se cierne como un fantasma o como un escudo; arranca al hombre al determinismo y le confiere una libertad que varía según las diversas coloraciones que toma la trama de la existencia” (1966: 42).

Para describir la finalidad de nuestro trabajo, tomamos palabras de Olga Cosentino:

… dar cuenta del hecho escénico como algo vivo, con la fragilidad, la intensidad, el vuelo, la respiración, la sorpresa, la provocación y la fugacidad inherentes a todo lo que ocurre en la inexorable temporalidad que va del comienzo de la función al apagón final” (2010: 5).


Tal objetivo general se hace posible en el horizonte analítico abierto hace décadas por las proposiciones de la enunciación y del discurso y sus aplicaciones en el ámbito teatral. En lo específico, se trata de los recursos semióticos aportados por Patrice Pavis y Anne Ubersfeld, reconsiderados a la luz de los desarrollos más recientes de la semiótica tensiva (Jacques Fontanille, Herman Parret, el Seminario de Puebla, María Isabel Filinich, Raúl Dorra) y complejizados por la semiótica peirciana en el tratamiento general de los temas (Eliseo Verón). Hay contribuciones especiales que iluminan una u otra de las puestas analizadas; un conjunto de teorías: de la transposición (Oscar Traversa, Oscar Steimberg), de las relaciones transtextuales (Gérard Genette) o del nombre propio (Luz Aurora Pimentel). Tramas conceptuales provenientes de la etnología y la antropología, del psicoanálisis y de la microhistoria, de la teoría y la historia del arte, de la estética y la filosofía, se solapan en un caleidoscopio que apunta, sin ilusión de certeza, hacia nuestra experiencia teatral, única e irrepetible.

La necesidad de tal variada caja de herramientas revela el resguardo de las conjeturas entrevistas en la precariedad del trance personal de recepción de cada puesta. Presentadas más tarde en la mesa de trabajo común, solo quedaron formalizadas aquellas hipótesis cuya productividad supo resistir las diferentes percepciones del grupo de analistas. El carácter de acontecimiento atraviesa entonces ambas experiencias: el acto espectatorial y el acto de pensamiento que sobre él se repliega. Nuestra insistencia metodológica en la reproducción de este carácter eventual tal vez halla su fundamento en un paralelismo con el objeto: 
… en esta primera década del nuevo siglo, el teatro argentino parece consolidarse en uno de los aspectos más genuinos de su naturaleza: la esencial fugacidad (Cosentino 2010: 15). 
La formalidad de nuestro trabajo analítico restaura así los modos de ser del acontecer teatral.

El primer capítulo de nuestro libro —“El significante objetual: La escala humana”— aborda, como indica su nombre, un componente ostensible del espectáculo que, en 2001, estrenaron Javier Daulte, Rafael Spregelburd y Alejandro Tantanian. En su apariencia inútil, innumerables objetos atestaban una escena que parecía abandonada a la impericia o al alarde del responsable escenográfico. Esta producción teatral emergía incitante para operar el siempre conveniente acercamiento de palabras y cosas. Tal fue, precisamente, el origen del capítulo: un estudio realizado para el seminario Análisis del discurso teatral. Las marcas de la dinámica social, dictado aquel año por Francisco Javier
; reformulado, se lo presentó luego como ponencia en el XI Congreso Internacional de Teatro Iberoamericano y Argentino
. La reflexión acerca del estatuto del objeto en escena encontraba entonces su natural inscripción en la senda que abría en aquel momento un proyecto de investigación, dispuesto a indagar La constitución del discurso de los “objetos estéticos” en la Modernidad y su reformulación en la cultura contemporánea
. El nombre del espectáculo señala en sus vecindades una tesis de Claude Lévi-Strauss que roturará varias veces el libro: el arte es un modelo reducido. También invoca a Iuri Lotman, cuando apunta que la obra de arte representa un modelo finito del mundo infinito; es, siempre, una traducción.


A continuación, El arte de la conjura es el capítulo que se ocupa de recorrer varias de las facetas perceptibles en Ars Higienica, el trabajo creado colectivamente en 2003 por La fronda. Con dirección de Ciro Zorzoli, este espectáculo ofrecía, en primer lugar, un caso donde la cualidad performativa adquiría una particular relevancia, en tanto lo inusitado de su fuente —un manual del siglo XIX preocupado por las reglas de urbanidad y la observancia en las maneras— responde a rasgos retóricos, temáticos y enunciativos propios de un género que podría presuponerse —mal— reñido con lo dramático. De allí en más, la inexcusable ritualidad del hecho teatral, la perpetua reactualización de su origen mítico y otras aristas metadiscursivas se mostraron asequibles a la exploración dada la propuesta escénica
. La primera versión del capítulo fue presentada como ponencia en el XII Congreso Internacional de Teatro Iberoamericano y Argentino ese mismo año
.


En 2004 emprendimos dos nuevos trayectos en la investigación. Uno de ellos, De Artes, Percepciones y Pasiones, se aplicaría, desde una perspectiva semiótica, a la Significación en Prácticas Artísticas y Estéticas de Argentina
; el otro se propuso indagar un objeto más acotado: Textos, Discursos, Relatos de la Sensibilidad Estético-Artística en Buenos Aires
. En uno de sus cruces se aloja el capítulo Pasiones y Percepciones en Acto, dedicado a Bacantes/Simulacros de lo Mismo, versión de la tragedia de Eurípides estrenada en 2005 por Guillermo Cacace. Poco después, compartimos nuestro análisis del espectáculo en el XIV Congreso Internacional de Teatro Iberoamericano y Argentino
. Si la obra previamente abordada nos permitió adentrarnos en instancias ancestrales, anónimas y fundantes tanto del rito teatral como del mito de su origen, esta actualización de una tragedia canónica nos dio la posibilidad de atravesar la performance ineludible por la que acceder a la percepción de estados pasionales infrecuentes. Lo trágico, cuando acontece, suele simular su mismidad como recurso anestésico: pocos pueden aceptar el desgarro inexorable que la excepcionalidad del acontecimiento trágico instaura en la esfera de lo sensible.

Y así como estas Bacantes exponen lo imperecedero de un destino aciago desde la atemporalidad de un no-lugar, Rancho (una historia aparte) le procura un rostro que, simultáneamente amargo y dulce, de tan familiar deviene sorpresivamente ominoso. Carente de rasgos, poco a poco deviene una sombra deforme, un fantasma que se cierne sobre esa cosa que se llama casa para dar cuenta de la terribilidad de no poder, ni por un momento, transitar la experiencia de ser “el otro” y, en consecuencia, el conflicto que invariablemente entraña el “estar juntos”. Una vez más nos encontramos trabajando sobre un espectáculo nacido de la creación colectiva; en este caso, al cuidado del maestro que se dispone como primus inter pares. La calidad de la pieza provocó sucesivos reestrenos por un par de años; nuestra aproximación a ella, presentada en las VI Jornadas del Programa TeALHI
, se ocupó de la puesta ofrecida en 2005 para la quinta edición del Festival Internacional de Teatro de Buenos Aires. 

El tramo investigativo por entonces en curso concluye con el capítulo Espectros de la espera, dedicado al espectáculo Novela, de Matías Umpiérrez. El trabajo original fue presentado en la siguiente edición del Congreso Internacional de Teatro Iberoamericano y Argentino
. El nombre de la obra analizada signó su ubicación: nuestro trabajo formó parte del Plenario XVII dedicado a “Teatro y Narrativa”, si bien la “novela” referida era, en verdad, una telenovela. El estallido del relato —en virtud del cual la ficción dentro de la ficción empaña sus límites— enrarece la realidad para permitir a sus personajes jugar un acto reparatorio que, si no llega al estado de justicia poética, desagravia un abandono irresuelto. Por un duelo singular, los protagonistas suspenden su vivencia del aquí-ahora real; se mantienen en vilo por el desplazamiento de una ausencia que va desde lo casi olvidado hasta el centro de la escena. Almas que se distancian de un dolor presente, sólo regresan tras el reconocimiento de una carencia actual, cuando la inquietud de la espera se torna, tal vez, melancólica nostalgia, recuerdo leve de lo que se debate entre lo imaginado y lo olvidado.


En vínculo con algunas características de los espectáculos referidos hasta aquí, a partir de 2007 nuestras investigaciones se focalizaron sobre las Artes Comunitarias, Colectivas y Participativas, interesados por las Prácticas Artísticas de la Sensibilidad Social Contemporánea en Argentina
. En 2008, alineado en preocupaciones conexas, se le sumó el proyecto Prácticas Sensibles en la Argentina Democrática Contemporánea: Enfoque Estético-Semiótico de las Artes Comunitarias, Colectivas y Participativas
. En este marco se realizaron las actividades de transferencia que hemos mencionado con anterioridad en el Centro Cultural Rector Dr. Ricardo Rojas; ellas colaboraron a definir nuestras posteriores elecciones en el análisis de espectáculos.

La orientación de estas pesquisas nos llevó en 2009 hacia una producción teatral en la que el encuentro del texto dramático con el espectacular reposaba en la demasía de lo discursivo, desafiando su resolución en la esfera perceptual. Se trataba de la puesta de El mensajero, de César Aira, acometida por Ita Scaramuzza y Alfredo Rosenbaum; sobre ella escribimos ese año para las Jornadas Teatro y Artes. Cruce de Lenguajes y Mirada Crítica, organizado por el Programa TeALHi
. De allí parte el capítulo La performance, una aproximación interdisciplinaria, en tanto nos concentramos en la no-relación de lo enunciado y cómo hacerlo perceptible, del plegado de palabras dichas y el anudamiento de espacios surcados sobre el que se erige un nuevo estrato en el que se problematiza el ejercicio del poder.


Por último, el capítulo “Filigrana de la magia” nace de la ponencia que presentamos en el XIX Congreso Internacional de Teatro Iberoamericano y Argentino
. Su objeto de análisis fue Paraná Porá, creación teatral de Maruja Bustamante. Si la fábula es sugestiva, la puesta teje sus conjuntos significantes como por embrujo: el espectáculo deviene tupã henói, suerte de invocación que otorga vida a la teatralidad latente en el texto dramático. Instituidos de modo contundente los sentimientos de una terribilidad ineludible y de un augurio funesto, todo intento de distancia empática respecto de las protagonistas y su sino deviene falaz. Y allí reside uno de sus más altos logros: la capacidad dialógica con sus potenciales colocutores, cualquiera sea la amplitud de su registro sensible y la posibilidad de ejecutar con él complejidades armónicas.

La presente reescritura se asienta en el lugar que delimitan las travesías inaugurales de otras indagaciones: el programa Prácticas de lo Sensible —comprendido por los proyectos Arte y trabajo y Artes de la complejidad
—, y sus intersecciones con Prácticas Sensibles en la Dimensión Regional-Local: enfoque estético-semiótico de las Artes Comunitarias, Colectivas y Participativas en América Latina Contemporánea, de 2000 a la actualidad
. En el contexto de un conjunto de estudios sobre espectáculos teatrales, el encuentro de los vocablos arte, trabajo y complejidad evoca el concepto marxista de trabajo complejo: todo aquel socialmente condensado, multiplicado por el aprendizaje, que requiere una formación especial, una preparación profesional habitualmente extensa. No más intenso, no más hábil, no sumatoria de individualidades afines sino pluralidad de haceres socialmente necesaria, generadora de productos de mayor valor. Encontrando en nuestro haber histórico emprendimientos de la talla del Teatro del Pueblo, el Teatro Abierto o el Teatro por la Identidad —por mencionar unos pocos— es imposible soslayar la significación siempre viva de las Artes Dramáticas en el seno de una sociedad democrática; también regresan, en cada memoria, el papel protagónico fecundo que juega siempre y cada vez como generoso resguardo ante proscenios adversos, como propuesta incitante en temporadas de duda.
� Rubricado por la Comisión Nacional de Evaluación y Acreditación Universitaria del Ministerio de Educación en 1999, este postgrado se radica, bajo la dirección de la Dra. Elvira Narvaja de Arnoux, en la Facultad de Filosofía y Letras de la Universidad de Buenos Aires.


� También perteneciente a la Facultad de Filosofía y Letras de la Universidad de Buenos Aires.


� En tanto el Centro Cultural pertenece a la Secretaría de Extensión Universitaria y Bienestar Estudiantil de la Universidad de Buenos Aires, los resultados de este trabajo —con el título “El ciclo Cine-Teatro: una actividad de transferencia interdisciplinaria a la comunidad”— se compartieron en las X Jornadas de Investigación del Instituto de Historia del Arte Argentino y Latinoamericano Luis Ordaz de la Facultad de Filosofía y Letras de la mencionada universidad, las que acontecieron allí entre el 22 y el 24 de abril de 2009. La versión escrita de la ponencia está disponible en � HYPERLINK "http://www.deartesypasiones.com.ar/03/docartef/2009-cineteatro.doc" �http://www.deartesypasiones.com.ar/03/docartef/2009-cineteatro.doc�


� Desde la labor investigativa apoyamos la curación de Matías Umpiérrez. El ciclo se desarrolló entre septiembre y octubre, con la participación de la directora Mariana Obersztern, la escenógrafa Oria Puppo, la dramaturga Agustina Muñoz y el artista visual Mauro Guzmán; asimismo los actores Mariano Bicaín y Gastón Courtade oficiaron de anfitriones-guía para la recepción de los participantes, la presentación del evento, los enlaces entre cada performance y la despedida y cierre de cada noche.


� Karina Mauro aplica el término a la nueva producción teatral de la postdictadura que subsume a las diversas expresiones artísticas llevadas a cabo principalmente por artistas cuya formación incluía aportes de disciplinas como la música, la plástica, el clown, etc. (2008: 28)


� Como su título deja adivinar, su marco era la mencionada Maestría en Análisis del Discurso El trabajo fue escrito por Alicia Romero.


� Organizado en 2002 por el GETEA, Grupo de Estudios de Teatro Argentino e Iberoamericano encabezado por el Dr. Osvaldo Pellettieri y radicado en el Instituto de Historia del Arte Argentino y Latinoamericano de la Facultad de Filosofía y Letras de la Universidad de Buenos Aires, el que también se encontraba entonces bajo su dirección.


� Identificado con el código F 027, este proyecto contó con la aprobación y el subsidio de la Secretaria de Ciencia y Técnica de la Universidad de Buenos Aires dentro de su Programación Científica 2001-2002, extendida a 2003. Fue dirigido por Alicia Romero.


� Mutatis Mutandis. Ars Higiénica o el Saludable Arte de Mutar el Espacio Escénico, es un trabajo conexo realizado por Marcelo Giménez para el seminario Análisis del Discurso Teatral. El Espacio Escénico y los Lenguajes no Verbales, dictado por el Dr. Jorge Lurati en 2004 para el área “Géneros e Instituciones” de la mencionada Maestría en Análisis del Discurso de la Universidad de Buenos Aires.


� El trabajo primero fue escrito por Alicia Romero, María de Sagastizábal y Marcelo Giménez. Nuevamente organizado por el GETEA, el Congreso tuvo lugar en las instalaciones que el INET —Instituto Nacional de Estudios de Teatro— posee en el Teatro Nacional Cervantes. El día 8 de agosto compartimos en la Sala 2 el Plenario VI, entre otro colegas, con la Prof. Adriana Scheinin, quien gentilmente nos invitó a participar con esta propuesta en el taller sobre Abordaje, análisis e interpretación de nuevas formas teatrales “¿Qué teorías para qué puestas en escena”, coordinado por el equipo de investigadores del Programa Teatro del Instituto de Artes del Espectáculo Raúl H. Castagnino de la Facultad de Filosofía y Letras de la Universidad de Buenos Aires, dirigido por el Dr. Jorge Lurati; la jornada tuvo lugar el 30 de agosto en el Archivo General de la Nación.


� Codirigido por Alicia Romero y Marcelo Giménez, fue el proyecto F 003 avalado y subsidiado por la Secretaría de Ciencia y Técnica de la Universidad de Buenos Aires en el marco de su Programación Científica 2004-2007.


� Bajo la misma dirección se radicó —dentro del Programa de Proyectos de Investigación y/o Desarrollo 2004-2006— en la Secretaría de Investigación, Ciencia y Tecnología dirigida por el Lic. Ernesto Castillo en el Departamento de Artes Visuales Prilidiano Pueyrredón del Instituto Universitario Nacional del Arte.


� En esta ocasión, los autores de la ponencia original fueron Alicia Romero, María de Sagastizábal, María Rosa del Coto y Marcelo Giménez. El congreso aconteció en su habitual sede entre el 2 y el 6 de agosto de 2005, en homenaje al historiador Luis Ordaz (1912-2004), cuyo nombre recibió el Instituto de Historia del Arte Argentino y Latinoamericano de la Facultad de Filosofía y Letras de la Universidad de Buenos Aires. Nuestra plenaria tuvo lugar en la Biblioteca del Instituto Nacional de Estudios de Teatro, y nos acompañaron desde la platea el director de la obra y la mayor parte de su elenco.


� Dedicado al teatro argentino, latinoamericano e hispánico, este programa se radica en el mencionado Instituto de Artes del Espectáculo Dr. Raúl H. Castagnino de la Universidad de Buenos Aires, organizó las jornadas entre el 12 y el 14 de octubre de 2005 bajo el título ¿Imágenes del Nuevo Siglo? Teatro. Cine. Narrativa y en homenaje a la Profesora Marta Lena Paz. Nuestra ponencia, firmada por Romero, de Sagastizábal, del Coto y Giménez, formó parte del área temática “Desplazamiento de Fronteras e Hibridación de los Modelos Genéricos”; junto con un grupo de otro trabajos presentados en este encuentro, apareció con el título “Percepciones y Pasiones Rancho Aparte”, en Teatro-Cine-Narrativa. ¿Imágenes del Nuevo Siglo? II. Ed.: Estela Castronuovo, Catalina Artesi. Buenos Aires: Universidad de Buenos Aires, Facultad de Filosofía y Letras, Instituto de Artes del Espectáculo, Programa TEALHI (Teatro Argentino, Latinoamericano e Hispánico), 2006, p. 191-200.


� Era la edición XV, con los mismos organizadores y la misma sede, esta vez entre el 1 y el 5 de agosto de 2006. En esta ocasión se sumó a la autoría el sociólogo Pablo Edgardo Martínez Sameck.


� Tales el título y subtítulo de nuestro proyecto de Investigación y/o Desarrollo para el período 2007-2009 de la Programación Científica del Instituto Universitario Nacional del Arte, identificado con el código 1/129/07 y codirigido por Alicia Romero y Marcelo Giménez. Este proyecto tuvo otro coligado —Las Artes del Fuego en la Perspectiva de las Artes Comunitarias, Colectivas y Participativas. Fundamentos para la Creación de un Área de Investigación, Producción y Gestión en Artes del Fuego, identificado con el código 1/130/07 y bajo los mismos codirectores—, y ambos se radicaron en Artífice, Centro Interdisciplinario de Artes, creado en 2007 por Alicia Romero, su directora desde entonces, en el marco de la Secretaría de Investigación, Ciencia y Tecnología del Departamento de Artes Visuales Prilidiano Pueyrredón del Instituto Universitario Nacional del Arte.


� Proyecto F 160, dirigido por Alicia Romero y Marcelo Giménez para la Programación Científica 2008-2010 —extendida hasta la primera mitad de 2011— de la Secretaría de Ciencia y Técnica de la Universidad de Buenos Aires.


� Ellas tuvieron lugar en el Instituto de Artes del Espectáculo Dr. Raúl H. Castagnino de la Facultad de Filosofía y Letras de la Universidad de Buenos Aires, entre el 16 y el 18 de septiembre de 2009. El trabajo original está firmado por Romero, de Sagastizábal, del Coto y Giménez.


� Con los cuatro autores habituales, la ponencia formó parte de la mesa “Puesta en Escena en Buenos Aires y en las Provincias (I)”, que tuvo lugar el día 6 de agosto de 2010 en la sede de la Facultad de Filosofía y Letras de la calle 25 de mayo 217, donde se aloja el Instituto de Historia del Arte Argentino y Latinoamericano Luis Ordaz. Ubicada entre la audiencia, nos acompañó la creadora del espectáculo.


� Sus títulos completos son Arte y Trabajo (arts in progress). Indagación científico-artístico-tecnológica en Artes Comunitarias, Colectivas y Participativas, Locales/Regionales/Mundiales del Siglo XXI, y Artes de la Complejidad. Indagación científico-artístico-tecnológica en Percepciones/Discursos en Artes Comunitarias, Colectivas y Participativas, Locales/Regionales/Mundiales en la Contemporaneidad. Respectivamente identificados como 34/0118 ó 1/068/10 y 34/0117 ó 1/067/10, fueron aprobados y subsidiados dentro de la Programación 2010-2012 de la Secretaría de Investigación del Instituto Universitario Nacional del Arte. El primero bajo la dirección de Alicia Romero con codirección de Marcelo Giménez y Pedro Senar; el segundo dirigido por Marcelo Giménez, con codirección de Alicia Romero y María Rosa del Coto.


� Proyecto UBACyT 20020100100723 de la programación científica 2011-2014, codirigido por Alicia Romero y Marcelo Giménez.
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