
I
Hay dibujos que pueden ser reconstruidos en su procedimiento respecto de cómo fueron hechos, 

y aquellos que no, son dos bandos bien separados.
Es muy bueno que intentes copiar, pues es en el intento de la copia cuando determinas su 

naturaleza. Son como la escena del crimen, reconstruibles pero no originales. Estamos hablando 

de copias y cuánto aprendés de ellas.

Hojear: Claudia del Río, Ikebana política. Rosario: Iván Rosado, 2016, p. 40.

 

II
Entre la devoción amorosa por el hacer y la perspicacia para dar a ver imágenes silenciosas, 

entre el estado de crisis permanente y el pequeño movimiento en el que todo gesto se hace 

soberano, entre la micropolítica y la apertura a lo colectivo, entre la soledad y la escena 

compartida de las clases, toma cuerpo la presencia de Claudia del Río. Su figura se extiende por 

todos lados como alguien que altera los espacios que transita y genera acontecimientos. 

Construye alianzas y a veces se pierde en esas relaciones con las personas y los objetos. 

Desclasifica las oposiciones más gastadas de ese lugar común que llamamos arte 

contemporáneo. Se hace fuerte en lo precario, permanece en lo inseguro, anda con lo puesto, 

construye lenguajes que se derrumban una y otra vez, traza un localismo irredento y así logra 

infiltrar en la historia de las imágenes un gen recesivo que afecta los linajes y las cronologías. En 

sus idas y vueltas el arte argentino emerge como un fondo colmado de fragmentos vejado por el 

tiempo.

III
La historia del arte que esboza Claudia no posee jerarquías, ni centros, tampoco ostenta un 

heroísmo regional fácil de digerir para los revisionistas, es una experiencia originaria de la 

temporalidad. Quizás sea necesario detenernos en su infancia, pasaje en el que siempre se 

incorporan signos y se construyen relatos fundantes. Recortar lo sensible del mundo es un modo 

de crecer, también de proyectarse. “El saber”, una biblioteca casera que hizo a los 9 años para 

sus vecinos, los cuentos mecanografiados que escribía y vendía y sus primeras clases de pintura 
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con Mario Albea, a las que asistió atraída por el ritual de los caballetes y las paletas, son algunos 

destellos que sobresalen en esta trama. No obstante, su relación con la enseñanza, los 

referentes y los legados es conflictiva, se encuentra marcada por orfandades y degluciones. Ella 

es fan de aquel que enseña o influencia, también de los estudiantes y los jóvenes artistas, por eso 

su distancia con la enciclopedia y su afinidad con el archivo y la clínica. Situada en Rosario como 

lugar estratégico, mezcla nombres y trayectorias: Juan Grela, Aid Herrera, Emilio Ghilioni, Diana 

Aisenberg, Edgardo A. Vigo, Mele Bruniard, Delfo Locatelli, Carlos Herrera, Raúl Domínguez, 

Mario Albea, Vincent Van Gogh, Mariana Tellería, Elvio Gandolfo, José Planas Casas, Augusto y 

María Laura Schiavoni, Fabiana Imola, Leónidas Gambartes, Santiago Villanueva, Luis Ouvrard, 

Hugo Padeletti, Guillermo Kuitca, Marcelo Pombo, Emilia Bertolé, Leticia y Olga Cossettini, 

Adrián Villar Rojas, Mario Gemín, Arminda Ulloa, Elsa Couceiro, Andrea Ostera, Luis León de los 

Santos, Meret Oppenheim, Rubén Porta, Rubén de la Colina, Aníbal Brizuela, Alberto Pedrotti y la 

lista continúa. La enumeración enlaza tanto a personas de un tiempo común y concreto como 

aquellas figuras mediadas por los relatos de otros en un constante proceso de formación, 

alteración y aberración.

Leer: Estanislao Antelo, “Unas mujeres malas, viejas y feas. Entrevista a Claudia del Río”, Pedagogías silvestres. Los caminos de 

la formación. Goya: Arandú, 2015, pp.119-128; Giorgio Agamben, Infancia e historia. Adriana Hidalgo Editora: Buenos Aires, 

2011.

IV
Aid Herrera conoció a Juan Grela cuando él se ganaba la vida como peluquero. En sus primeras 

salidas como novios visitaron una muestra en la que había una pintura de él sobre la guerra. 

Desde allí ella quedó encantada con el arte y con él. Se casaron, como toda buena esposa se 

dedicó a preparar las telas y marcos de su marido y a cuidar de su hijo Dante. En los 50 Grela 

comenzó a dar clases en su casa-taller en el bulevar Rondeau. Alejado de la academia enseñaba 

a sus alumnos lo que le pedían, de clase en clase iban pasando por distintos temas y técnicas. 

Les prestaba libros, les aconsejaba escuchar música, ver teatro y cine, también casarse y tener 

hijos. Cuando Aid se quedaba sola daba una pincelada al cuadro de su marido. Como cuenta 

Nancy Rojas, a veces pasaba horas viendo las formas de la pintura descascarada del patio 

imaginando pájaros y plantas. Mientras transcurrían las clases ella se encerraba en el cuarto de 

su hijo y dibujaba o pintaba todo lo que tenía a su alcance. Cuando Grela se desocupaba ella 

escondía las carbonillas y el óleo. Un día él la vio y le recomendó ensayar un modelo con una jarra 

y una silla de paja. A ella no le interesó, siguió dibujando lo que le parecía sin copiar. Mientras el 

taller seguía su curso y crecía, Aid estudió dibujo, pintura y finalmente grabado con su marido. 

Una de sus compañeras más entusiastas fue Mele Bruniard. Aid también planificaba las apuestas 

de la pareja: cerrar la peluquería, abrir la librería en el garaje y luego venderla. Finalmente la 

circulación comercial de la obra de Grela les permitió dejar el taller y vivir de sus ventas. En los 80 

ambos retoman las actividades del taller en su departamento. En esa década Claudia terminaba 

sus estudios universitarios. Estudiar con él no fue una opción para ella. En 1992 muere Grela, 

seis meses después Aid. Para Claudia la presencia de la pareja resultaba lejana y cercana a la 

vez. Muchos años después, en 2014, visita la exposición de Grela en la Fundación OSDE junto a 

Dante. De su paso por el Grupo Litoral Grela en los años 50 adoptó el compás aúreo para hacer 

sus composiciones espaciales, lo tomó de Joaquín Torres García. Emilio Ghilioni, quien asistió al 

taller de Grela, le obsequió a Claudia una reproducción del instrumento que le había regalado el 

artista. Ella lo reprodujo doce veces, le regaló uno a Andrea Ostera y otro a Leandro Comba por 



su cumpleaños. Santiago Sturam, que realizo las copias, se quedó con otro. Georgina Ricci vio 

uno en una feria de arte y lo compró como obra de Claudia. Quizás, en unos años cuando alguien 

intente tomar la cuadratura del pasado, hará otra tirada. En 2017 Claudia y Dante recorren la 

muestra de Aid en la misma sala de OSDE. Ella toma notas mentales de la conversación, atesora 

cada anécdota del hijo. Cada charla recortó universos absolutamente distintos, escenarios que 

por momentos parecían no tener puntos de conexión. En sus dibujos Claudia vuelve a enhebrar 

esa memoria retrospectiva de la pareja, la insistencia del trazo, la repetición incesante del gesto 

sobre la hoja, dibuja los perímetros de un tiempo pasado que se reconfigura permanentemente. 

Entre hiatos, transmisiones, herencias y dones redirecciona las genealogías a su modo.
 
Leer: Nancy Rojas, Galería El Taller. Una iniciativa de autogestión pedagógica y expositiva en los años 60, desarrollada por Juan 

Grela y Aid Herrera. Rosario: Municipalidad de Rosario, 2016.

 

V
En 1980 Claudia terminó la universidad, hizo una muestra individual y vendió por primera vez una 

pintura. Pero la exposición y toda la situación en su conjunto le transmitía un olor a humedad 

insoportable. Un colectivo de artistas de la facultad la invitó a reunirse, eran músicos, artistas 

visuales y audiovisuales. Alquilaron una casa y montaron un taller. Desarrollaron múltiples 

proyectos, las cosas ahora sí parecían fluir. En 1981 fueron a una de las Jornadas del CAyC que 

organizaba Jorge Glusberg. Al lado estaba la Sociedad Argentina de Artistas Plásticos. En esa 

sala la deslumbró un informe gigante de alambre que tenía pedazos de cartulina, hilos y miles de 

suvenires. Todos podían llevarse una parte, el muñeco se iba extinguiendo y reapareciendo. 

Frente a la obra se encontró con una mujer y un hombre, ella era Graciela Gutiérrez Marx, él 

Edgardo Antonio Vigo. Cruzaron direcciones y empezaron a escribirse. Vigo quedó impactado 

por Claudia. Así empezó el tráfico de cartas, los consejos sobre la obra y la vida. En su 

correspondencia Vigo siempre demarcaba los perímetros del intercambio, las definiciones sobre 

su concepto de comunicación a distancia eran de rigor para los iniciados en el protocolo. Él decía 

que era una persona bastante limitada en sus posibilidades de contacto inmediato, por eso estos 

vínculos desde la lejanía le abrían un canal absolutamente imprescindible. En estas 

conversaciones Vigo aseguraba que el interlocutor era reconstruido permanentemente por quien 

escribía y en esa red de suposiciones, especulaciones y adivinanzas se recortaba otra realidad. 

Un lugar marcado por la distancia de los cuerpos que paradójicamente permitía un tipo de 

confianza construida por los giros de la escritura. Esa presencia cercana y a la vez distante marcó 

el pasaje a la adultez de Claudia, era una especie de anti-pedagogía en la que los lugares eran 

siempre flotantes, el aula se disolvía y no había lugar para escritorios ni pupitres. Durante muchos 

años siguieron en contacto hasta que en un momento Claudia no se la creyó más y dejó las cartas 

guardadas en un cajón. El desarrollo de diversas estrategias de diálogo, entre la introspección, la 

imaginación solitaria y el estar juntos volvió a germinar en su trabajo como un sustrato que 

aparece y se oculta periódicamente.

VI
Aprender, producir y enseñar como mujeres sentadas, es una de las ideas que resuena en 

Ikebana política no como un llamado a la sumisión sino como un modo de desandar la figura del 

maestro acostumbrado a estar de pie para revelarnos verdades, aprobar ideas y cerrar 

conversaciones. Maestros y discípulos: esa relación tan utilizada por la historia del arte en su 



afán reconstructor que a veces parece ser una imagen sofisticada del mansplaining. En 

ocasiones, las mujeres sentadas han funcionado como el sujeto oculto de la modernidad y sus 

narrativas históricas. Estar sentada implica otra disposición corporal, abierta a la reunión, la 

charla y la espera. También a la demora de compartir y disolverse con los otros en una intimidad 

doméstica, el taller, la universidad, la calle y algún paisaje:  entornos que modelan el deseo y 

hacen a la política. Mientras que estar parado nos provee una imagen de lo que se entendió como 

el arte “elevado”, auténtico y real, un campo exclusivo para el desempeño de los hombres. Estar 

sentada es entrar en afinidad con lo bajo, un entre-lugar que permite traficar signos, técnicas y 

materiales de lo alto y ser irreverente con los monumentos. Hasta hace algunas décadas las 

escrituras del arte asignaron significado a las prácticas realizadas por los protagonistas de esta 

cultura dominante. Identidad, prestigio, valor y jerarquía, criterios de validación claves para la 

visibilidad en el campo artístico y la edificación de la subjetividad en un producto artístico, fueron 

pensados para los hombres.
A mediados de los años setenta, Claudia comenzó a estudiar en la Facultad de Artes de la UNR. 

En esas aulas conoció a Hugo Padeletti, artista y poeta que desde sus lecturas de la tradición 

budista, Lao Tsé, Buda y Kuan Yin, la introdujo en cruces estéticos impensables para una 

formación, por ese entonces, orientada a pensar el arte europeo y ligada fuertemente a lo 

práctico. Las obras de Padeletti tienen algo del arte zen, a veces son primitivas, hacen de lo 

tosco, el error y lo asimétrico, algo bello. En ocasiones, tienen la síntesis y el humor que poseen 

los dibujos de los niños. Su seminario era una entrada conceptual al arte, como también son las 

clases que dicta Claudia sin perder de vista el oficio, el estar sobre la pintura, esa disciplina 

necesaria para trabajar. Durante estos años también conoció a Elsa Couceiro y Arminda Ulloa. 

En su relato, Elsa, dibujante y pintora, se desvanece como un espectro silencioso que la visita del 

pasado, no así Arminda, que se impone en su descripción como una escultora vigorosa de 

grandes escalas. Elsa era lánguida y de manos largas, fumaba mucho, hablaba lento y usaba 

polleras evasé con camisas de viyela. Como profesora solo se acercaba si tenía algo para decir, 

sino permanecía detrás del caballete. Sus dibujos eran figuras de sombras largas, nunca los 

mostró. Arminda era un volcán, amasaba la arcilla despidiendo mucho calor, trabajaba con 

materiales que implicaban esfuerzo. Llevaba cortes y colores de pelo raros, modernos, usaba 

delantal, hacía muestras, prestaba sus hornos cerámicos a los estudiantes y colaboró con la vida 

artística de Rosario. Hasta aquí dos maneras de habitar la historia, pero también de perforar el 

presente: lo que se deshace y aquello que permanece. Invocar a ambas mujeres le permite a 

Claudia pensarse, una vez más, en redes, memorizar y recuperar nombres que se habían 

esfumado de su biografía, hilvanar su trayectoria y proyectar cómo formar, aprovechar la 

discontinuidad de estos recuerdos y construir una imagen a través de ellos. Sentarse.

Leer: Andreas Huyssen, “La cultura de masas como mujer: el otro modernismo”, Después de la gran división. Modernismo, cultura 

de masas, posmodernismo. Buenos Aires: Adriana Hidalgo, 2002, pp.89-120; Georgina Gluzman, Trazos invisibles: mujeres 

artistas en Buenos Aires (1890-1923). Buenos Aires: Biblos, 2016.

VII
Me dan vuelta unos moños de Fer Laguna, hago el dibujo.
Las clases son como moños,
una hace unos recorridos mentales y físicos (autopistas) en ese momento y lugar,
a eso se le llama clase,
luego caen esas otras tiras abiertas donde cada uno construye su asociación,
su versión.



Y si a las horas, días o años viene un efecto residual, por ejemplo un estudiante diciendo, sabés 

que lo que dijiste en el año,…. hace mucho, me dejó pensando. Es un regalo, y encontré el moño.
 
Visitar: https://clubdeldibujo.wordpress.com/

 VIII
Deseo-paisajes. Al poco tiempo de recibirse Claudia se inició como docente, fue ayudante de 

Teoría del Color y Problemática del Arte Latinoamericano, también de Pintura 2 y Taller 

Especialidad Pintura 2: una primera asociación de saberes que hizo a su metabolismo como 

artista y docente. Como parte de las políticas de renovación académica de la transición 

democrática, Claudia pudo acceder al cargo de profesora titular de Dibujo 1. Sí, muy joven, eran 

tiempos de experimentación para rehacer la vida educativa, la vida pública. Pasado un tiempo 

concursó como titular de Pintura 1 y años más tarde, por recomendación de Graciela Carnevale, 

se incorporó como titular al Taller de Especialidad Pintura (la complicidad de dos fanáticas del 

archivo y agitadoras). La formación artística para Claudia es un estado de laboratorio 

permanente, entre el conocimiento y la sospecha, y las cátedras son pymes que tienen vida al 

interior de las instituciones. En sus clases primero se acomoda el cuerpo, se limpia y se ordena,  a 

veces se aprende a hacer óleos, es decir, se cultiva el rito de pintar. Luego, se plantean 

problemas y ejercicios en el pizarrón, la resolución siempre tiende a la imagen, pero estas no se 

buscan de antemano, se crean en la cabeza, dan lugar a diagramas mentales y relatos. Como 

ella es fan y en esa cultura se construyó su propia historia del arte doméstica, hay un sección que 

se titula “Favoritos” en la que cada estudiante tiene que mostrarle al grupo, en el formato que 

desee, algo que lo apasione. Como en un stand up o un diario íntimo abierto, tienen 10 minutos 

para hacerlo. Ella y los ayudantes también hacen los suyos.  
Según Claudia, siempre hay que tener un pie en la institución y en otros ámbitos que hacen al 

“autodidactismo”, como las clínicas individuales y grupales que aún encuentran lugar en su casa 

de Alberdi y en viajes que la mantienen lejos de casa por temporadas. Esta modalidad la prefiere 

más libertaria, un territorio difuso para encontrar familias, genealogías y circuitos, es decir, 

trazarle un camino posible a la obra o, todo lo contrario, ponerla en crisis. Siempre: las preguntas.

Leer: Ernst Bloch, El principio esperanza. Madrid: Editorial Trotta, 2006. Bloch lo escribió entre 1937 y 1947 y, una vez más, “Unas 

mujeres malas, viejas y feas. Entrevista a Claudia del Río”.

 
IX
En una entrevista, cuando organizaba la muestra Secretorama en el Museo Rosa Galisteo en 

2016, Claudia decía que los dibujos son como una nota al pie de los grandes textos de la historia 

del arte, las pinturas. Por eso en esa exposición revirtió el orden habitual, desarmó ese relato 

centrándose precisamente en las misceláneas, explorando los márgenes. Para ella dibujar es 

una acción inmediata, una escena de máxima cercanía que se produce con aquellos paisajes, 

personajes u objetos que se tienen a la mano. Trazar una línea sobre una hoja también es una 

acción que cualquiera puede realizar, una actividad individual e igualitaria a la vez. Los dibujos se 

dedican, se guardan en pequeños anaqueles, hacen a un horizonte de inclinaciones comunes y 

vínculos secretos. Esas intuiciones han tenido lugar en el Club del Dibujo y luego en la serie Pieza 

Pizarrón.
Claudia hace que sus dibujos se desdoblen. Dibujar, para ella, es una labor individual y colectiva. 

Por un lado es intimidad, alteración de lo doméstico, conocimiento y autoayuda. Por el otro, es 

una pedagogía abierta a multiplicarse y afianzar lo autoral de cada uno, como se ensaya en cada 



edición del Club y en la facultad. En ambas instancias el dibujo es una práctica minoritaria, un 

código autodidacta que se rebela a las instituciones pero que encuentra en ellas un respiradero. 

Como toda periferia provee una mirada singular desde el afuera, es creación anárquica sin la 

vidriera pública de las grandes telas. El trazo orada la superficie y en esa huella se abre un terreno 

entre la soledad, la introspección y la distancia contemplativa del mundo pero también se abre el 

territorio para un gesto simple y compartido al alcance de todos.
 
Mirar este video: https://www.youtube.com/watch?v=gGzQl2XWII0
Leer: Inés Katzenstein, “Magnetismo y energía en el Club del Dibujo”.  En: Club del dibujo. La novela del dibujo (cat. exp.), 

Rosario: CCPE-AECID, noviembre de 2009.

X
Insistentemente pienso en los diálogos internos, explícitos, innombrables que se suceden entre 

las personas, entre las obras. En la infinita cantidad de caminitos, senderos que seguimos, un 

mapa imposible.
Me gusta preguntar a las personas acerca de si dedicamos nuestro trabajo, por lo menos si lo 

hacemos conscientemente, si esa pregunta cabría en nuestro universo.
No es curiosidad conmigo, no debe ser respondida a mí. Ni siquiera respondida.

Volver a visitar https://clubdeldibujo.wordpress.com/ y escrollear la pantalla hasta el principio.
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