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La bella e incómoda obra de Graciela Sacco
La artista argentina habló con ARTERIA a propósito de la exposición antológica ‘Nada está donde 
se cree’, que presentará en el Museo de Arte del Banco de la República, en Bogotá. Página 10.

El ‘exotismo híbrido’ de Gonzalo Fuenmayor
Aproximarse a la obra que este barranquillero exhibe en el Museum of Fine Arts, de Boston (EE. UU.), es 
ingresar a un mundo de carboncillo que combina la fuerza del trópico con el estilo victoriano. Página 7.

La realidad no es como la pintan… ¿o sí?
‘Límites de un territorio conocido’, del colectivo Troika, conformado por Eva Rucki, Sebastien Noel (ambos 
en la foto) y Conny Freyer,  pone a pensar de qué se trata la realidad. Una exposición en NC-arte.  Página 15.

Cortesía: Graciela Sacco

Juan Sebastián Angulo /ARTERIA

Cortesía: Gonzalo Fuenmayor y Galería Dot Fiftyone
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Por: Nelly Peñaranda

EDITORIAL
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Sus sugerencias y comentarios son importantes

Dentro de los eventos dedicados al arte 
que en el país cuentan con amplía 
tradición e importancia están los co-
rrespondientes al Programa Salones 

de Artistas. Desarrollados por el Ministerio de 
Cultura y encaminados a la promoción de las pro-
ducciones artísticas colombianas, realizan cada 
tres años los Salones Regionales. Espacios para 
la exhibición y divulgación de propuestas creadas 
por artistas de las regiones del país (Caribe, Cen-
tro, Centro Occidente, Oriente, Pacífico, Sur y Ori-
nocoamazonía).

2015 es año de regionales y la agenda, que inlcuye 
más de 20 muestras, inició recientemente y se ex-
tenderá hasta septiembre próximo. 

Más allá de que estos eventos son una oportu-
nidad para acercarse al panorama de actividades 
relacionadas con la curaduría y a las producciones 
de contenido y conocimiento desde diferentes 
lugares del país, los Regionales también apuntan 
al reconocimiento de las prácticas artísticas que 
incluyen nuevos nombres. 

En una línea similar se cuentan proyectos adelan-
tados desde otras entidades, como el Salón BAT 
de Arte Popular, que actualmente tiene abierta 
su quinta convocatoria nacional. También Arte 
Cámara Tutor y Barrio Bienal, estos últimos en 
Bogotá, que trabajan por las manifestaciones del 
arte exclusivamente desde lo empírico. 

Estas iniciativas han activado la apertura de nue-
vos espacios para las artes, salas de exhibición y 
encuentros teóricos y prácticos en los que se fa-
cilita no solamente la capacitación de los artistas 
sino también el acercamiento del público general 
a las artes.  

Así, la presente edición de ARTERIA aborda la 
producción regional y local fuera de espacios ha-
bituales, al tiempo que reseña el crecimiemto de 
la infraestructura expositiva que actualmente se 
consttruye en el país.

También, destacamos la presencia del arte co-
lombiano en el exterior, como es el caso de la 
exhibición individual de Gonzalo Fuenmayor en 
Boston (Estados Unidos), al tiempo que rendimos 
homenaje a la memoria de Éver Astudillo, quien 
más allá de haber sido un gran artista fue siempre 
un amigo y aliado incondicional de ARTERIA.

Incluimos en esta edicion la nueva sección ´Pistas 
para un autorretrato  ́que por medio de una inda-
gación similar al conocido ´Cuestionario Proust´ 
busca dar a conocer a personas que han hecho un 
aporte importante en el campo del arte.

Y como el espacio de la edición impresa siempre-
será limitado, no deje de mantenerse informado a 
través de las actualizaciones diarias de contenido 
que encuentra en www.periodicoarteria.com.
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Las opiniones consignadas en los artículos 
y correos en la presente edición son 
responsabilidad de cada uno de los autores y 
no necesariamente expresan el punto de vista 
del Periódico ARTERIA.

Carrera 13 # 27-00, oficina 802
Ed. Bochica, C. Internacional Tequendama
Tel. 57 (1) 4673921, 7038134
Cel. (317) 638 6108. 
Bogotá, Colombia

Informaciones, opiniones y todo lo que necesita saber 
sobre el arte en Colombia.

ARTERIA cuida el medio ambiente. 
El papel utilizado para la impresión 
de este periódico es 100 % reciclable.

Periódico Arteria es una publicación de Colombian Art Crafts SAS y Fundación Arteria.

Proyecto apoyado por el Programa Nacional de Concertación Cultural

Foto de la serie ́ La casa grande´con la que 
Jorge Pachoaga ganó la edición de este año 
del concurso Iberoamericano Nexofoto. 

Cortesía: Jorge Pachoaga

Sección ‘quinientaspalabras’ (pág. 22)

La obra de Fernando de Szyszlo llega a Medellín

La Galería Duque Arango tendrá desde el 18 de 
junio hasta el 18 de agosto la obra más reciente del 
maestro peruano Fernando de Szyszlo. Se trata de 
una exhibición de más de veinte piezas realizadas 
entre el 2014 y el 2015. Szyszlo estará en Colombia 
durante la semana de la inauguración.

NOTICIAS

Santiago Escobar-Jaramillo, en Buenos Aires

El fotógrafo de Manizales fue el destacado en 
la revisión de portafolios que realizó la Bienal 
Fotográfica Bogotá. Su trabajo ‘Colombia tierra 
de luz’ será expuesto en el Festival de la Luz, en 
Buenos Aires. 

Instalan obra bajo el mar cartagenero 

Jardín de medusas, un conjunto compuesto por 
cinco troncos que fueron sumergidos en el mar, es 
el primer proyecto que realiza el Museo de Arte y 
Medio Ambiente de Cartagena de Indias (MuMar). 
Es una propuesta artística y medioambiental 
comisionada por el museo al artista Germán 
Botero (Tolima, 1946). La obra fue hundida cerca 
a Cartagena, en un punto diagonal al acceso de la 
Ciénaga de los Vásquez. La idea es que funcionará 
como arrecife artificial.

El  ‘Salón de la Justicia’, recargado

Los organizadores buscaron generar reflexiones 
sobre aspectos de la realidad nacional que se 
pueden considerar injustos. El evento se lleva a 
cabo en la Fundación Gilberto Alzate Avendaño, 
El Sanatorio y en la Cámara de Comercio de 
Kennedy. La selección se hizo por convocatoria 
y por invitación. Entre los 61 participantes hay 
artistas en diferentes etapas de su carrera, desde 
maestros hasta nuevos.

Intervenciones en el Archivo de Bogotá

Rosario López inaugura el 3 de julio ‘Repliegues 
de la memoria’, en el tercer piso del Archivo de 
Bogotá. Se trata de una muestra en la que con 
varias construcciones geométricas pretende 
señalar el lugar como un contenedor inacabado. 

Según Andrés Gaitán, quien realizó el texto de 
presentación, “partiendo del diseño arquitectónico 
del espacio, López decide que esa lucha con este 
tipo de contenedor debía darse en la extrañeza de 
sus lucarnas: claraboyas enormes diseñadas por el 
arquitecto Juan Pablo Ortíz”.Cada pieza juega con 
la lucarna como espacio vacío, como una decisión 
que conecta el afuera y el adentro. 

Doris Salcedo, en el Guggenheim

Es la primera retrospectiva de la artista colombiana 
en ese museo de Nueva York, con una selección de 
obras realizadas desde 1980 hasta hoy. A partir del 

26 de junio. Ocupará cuatro pisos del espacio de 
exhibición del museo.

Arte en centros comerciales

A partir del 13 de junio se llevará a cabo ‘La 
vitrina de Arte’, de la Fundación Gilberto Alzate 
Avendaño (FUGA), en alianza con la Asociación 
de Centros Comerciales Acecolombia. El evento 
promueve el acercamiento al arte colombiano 
mediante la exhibición de obras de la colección 
de arte de FUGA en lugares públicos. Será en 
Hayuelos, Plaza Imperial, Andino, Titán Plaza, 
Salitre Plaza y El Retiro.

Nueva directora de Arte en Los Andes

Carmen Gil Vrolijk estará al frente del 
Departamento de Arte de Los Andes durante 
dos años. Gil es profesora asociada de ese 
departamento en el Área de Medios Electrónicos 
y Artes del Tiempo, y reemplazará a Lucas Ospina.

Gil es maestra en artes plásticas y magíster en 
literatura. Ha combinado la docencia con la 
creación de proyectos multimedia e interactivos. 
Ha hecho parte del proyecto audiovisual electrónico 
‘RetroViSOR’, en el que ha desarrollado uno de 
sus mayores intereses: el video y las proyecciones 
monumentales y sobre objetos tridimensionales.

En el artículo de la edición 48 ‘Germania: el 
‘fantasma’ de una herencia incómoda’ publicamos 
fotografías que hacían parte del artículo original 
cedido para la edición.

La imagen superior de la pág. 14 corresponde a la 
fachada principal del  “Gran Pabellón del Pueblo”, 
Foto de maqueta desde el sur, planification de 
1940. Fuente: Albert Speer: Architektur, Arbeiten 
1933-1942 (Página 77), Karl Arndt, Georg 
Friedrich Koch, Lars Olof Larsson / prefacio 
de Albert Speer, Propyläen / Ullstein GmbH, 
Frankfurt del Meno / Berlin, 1978.

El dibujo en la imagen de la página 14 es una 
‘Comparación de tamaño entre la Torre Eiffel y el 
Gran Pabellón de Germania’, Edgar Guzmanruiz, 
2015.

En la parte inferior derecha, pág. 14 fue publicada 
la foto correspondiente a la ‘Maqueta a escala 
natural del Alto Comando de las Fuerzas Armadas, 
version intermedia’. Fuente:  Albert Speer: 
Architecture 1932-1942 (Página 90), Léon Krier, 
prefacio de Robert A. M. Stern, The Monacelli 
Press, New York, 1985.

En la página 15 la imagen superior corresponde al 
‘Interior del Palacio de los Foros Populares, collage 
sobre foto de maqueta, vista desde la entrada de 
la tribuna y del gran nicho’. Fuente: Albert Speer: 
Architecture 1932-1942 (Página 74), Léon Krier, 
prefacio de Robert A. M. Stern, The Monacelli 
Press, New York, 1985.

En la pág. 15 la imagen inferior corresponde 
al ‘Dibujo de superposición de la Banda de la 
Federación, 1992, sobre la perspectiva a vuelo 
de pájaro del eje Norte-Sur de Germania, 
planificación de 1941’. Fuente: Schultes Frank 
Architekten y Landesarchiv Berlin, F Rep. 270, 
A 8750, (Vogelschau der Nord-Süd-Achse) de 
Alexander Friedrich.

ACLARACIÓN
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CONVOCATORIAS
Ex Libris

Rómulo Rozo: la revisión de un mito

El pasado es como una piedra sobre la que 
se esculpen narrativas, pero estas no 
pueden ser del todo ficcionales, puesto 
que deben partir de documentos, 

fragmentos que, por casualidad o necedad 
detectivesca, aparecen o son encontrados para 
dar inicio a una ficción que deviene historia. 

Ediciones La Silueta acaba de editar en dos tomos 
la investigación realizada por el historiador 
de arte Rodrigo Gutiérrez Viñuales, a partir 
del encuentro de un archivo fotográfico sobre 
Rómulo Rozo.

El texto inicia con la narración del itinerario 
que siguió el autor hasta encontrarse con más 
de medio centenar de fotografías de Rómulo 
Rozo en una ‘librería de viejo’ en Montevideo.  A 
partir de estas imágenes tomadas entre 1924 y 
1932, en las que aparecen  esculturas, pinturas, 
maquetas y bocetos del artista, reconstruyó el 
camino seguido por él luego de su partida de 
Bogotá en 1923.

Al tener en cuenta las marcas –firmas, sellos, 
anotaciones–  y el contenido de las fotografías, 
el autor pudo clasificarlas cronológicamente 
de acuerdo al recorrido de Rozo. De ese modo, 
Gutiérrez identificó algunos de los principales 
elementos que determinaron el desarrollo del 
lenguaje del escultor.

De su primer momento de formación, identifica 
la influencia simbolista que recibió del escultor 
español Victorio Macho y de los talleres de 
arte del sacerdote y también escultor, Félix 

Granda y Buylla. Luego, Rozo se desplazó 
para configurar su lenguaje indoamericanista, 
gracias a su particular forma de aproximarse 
a las ideas que se encontraban en boga en 
París. La investigación está elaborada desde 
una perspectiva historiográfica en la que no es 
protagonista ninguna teoría, sino que priman los 
personajes y circunstancias que determinaron el 
camino tomado por el artista. 

Así, a partir de la descripción y análisis de las 
fotografías, el autor traza un contexto histórico 
como un campo de cruces en el que están pre-
sentes su voz y su experiencia como investigador.

Las inquietudes de Landowski, Bourdelle, 
Creeft y Hernández aparecen como líneas 
de desarrollo con las que se cruzan, no sólo la 
narración de Rozo, sino también las de otros 
escultores latinoamericanos que buscaban en 
Europa el “perfeccionamiento de su lenguaje”.

Así, Gutiérrez sopesa la importancia del 
trabajo de Rozo para el arte latinoamericano, 
al tiempo que refiere una inflexión importante 
en la consolidación del mito de la Bachué, diosa 
generatriz de los chibchas. 

El autor describe cómo esta obra se convirtió en 
una imagen paradigmática para el arte de Co-
lombia en la primera mitad del siglo XX, a pesar 
de que sólo circuló en el país como fotografía. 

Pierre Choumoff –uno de los fotógrafos con 
los que Rodin había trabajado cuidadosamente 
en el registro de su obra–  capturó la imagen 
de un joven artista que está simulando trabajar 
arduamente en una obra ya terminada, y la foto 
fue reproducida en los periódicos colombianos 

en febrero de 1926, cuatro años antes de que 
la Bachué fuera asumida como símbolo por 
un grupo de artistas colombianos que creó un 
movimiento que bautizaron con su nombre.

Viaje a España

Por otro lado, la escultura de Rozo se hizo 
emblemática por el espacio protagónico 
que ocupó en el Pabellón de Colombia, en la 
Exposición Iberoamericana de Sevilla (España), 
que se realizó en 1929. 

En 1928, Rozo fue designado por el gobierno 
colombiano para ornamentar este espacio que 
representaría al país en el exterior. En el libro 
1929 El Pabellón de Colombia en la Exposición 
Iberoamericana de Sevilla, recientemente publica-
do por la Fundación Proyecto Bachué, Amparo 
Graciani, Ricardo Rivadeneira y Christian Pa-
dilla presentan un detallado estudio histórico y 
formal de este evento. 

En él, los autores abordan el pasado de otra 
manera. Aunque en su estudio se incluyen 
fotografías, estas no constituyen la base de 
la investigación, sino que solamente son 
empleadas para delinear el momento histórico 
que acometen a partir de documentos escritos, 
artículos de prensa y tesis académicas. 

Esta investigación está constituida por tres 
miradas que permiten al lector reconstruir este 
acontecimiento teniendo en cuenta el contexto 
en el que se organizó la feria, las pretensiones 
discursivas del pabellón colombiano y los 
elementos formales que constituyeron esa 
representación nacional en el exterior. 

Mientras Padilla se detiene y desarrolla el con-
traste entre el diseño colonial del edificio y los or-
namentos indoamericanos de Rozo, Rivadeneira 
presenta un detallado estudio de los diferentes 
referentes estilísticos artísticos y arquitectónicos 
presentes en la propuesta de Rozo. 

Ambos libros presentan dos formas igualmente 
válidas de abordar la investigación, de acuerdo 
con el manejo de las fuentes documentales. 
Por un camino u otro, el lector podrá reconocer 
algunos de los principales elementos de la obra 
de Rómulo Rozo, sobre quien se ha dado un 
renovado interés.

*Maestra en historia y teoría del arte.

‘Rómulo Rozo. Tallando la patria’, de Rodrigo 
Gutiérrez Viñuales.  Editado por Ediciones La Silueta. 
‘Tallando la patria’. Tomo I y II.

‘1929: el pabellón de Colombia en la exposición Iberoamericana de Sevilla’.  Fundación Proyecto Bachué.

Laura Rubio León *

Premios Nacionales de Cultura 

La Universidad de Antioquia convoca a sus 
Premios Nacionales de Cultura en las categorías 
Premio a las Artes y las Letras; Premio de 
Literatura modalidad Dramaturgia; Premio 
Nacional de Artes modalidad Performance y Artes 
Vivas, y Premio de Comunicaciones, modalidad 
Ensayo en Crítica de Arte y Cultura.

Pueden participar colombianos residentes en el 
país o fuera de él, extranjeros que acrediten por lo 
menos dos años de residencia ininterrumpida en 
el país, colectivos que designen un representante 
y, en el caso del Premio Nacional de Artes 
modalidad Performance y Artes Vivas, pueden 
participar personas jurídicas sin ánimo de lucro.

Para revisar la resolución rectoral y descargar los 
formularios de inscripción, consulte la página 
www.udea.edu.copremiosnacionalesdecultura 

La recepción de postulaciones será hasta las 4 
p.m. del 30 de junio de 2015. Mayores informes: 
premioscultura@udea.edu.co Teléfonos: (4) 219 
51 77 / 219 81 78. Dirección: Calle 70 N° 52-21. 
Medellín, Colombia.

La Feria del Millón
 
Los interesados en participar deben presentar 
un proyecto para una pared o panel blanco de 
4 m. de ancho y 2.20 m. de alto, aprox.  Puede 
participar cualquier colombiano o extranjero, sin 
importar la edad. Temática libre.

Por proyecto se entiende una obra o grupo de 
obras con temática específica y con un plano 
de montaje para ese espacio. Ninguna pieza 
individual debe exceder el precio de un millón de 
pesos, pero puede costar menos.
   
Cada artista debe presentar un archivo pdf con 
un proyecto con datos completos, foto, pequeña 
biografía, breve explicación del proyecto.

También debe adjuntar imágenes de las obras con  
las dimensiones y técnica utilizada, un plano de 
montaje, hoja de vida, fotocopia del documento de 
identidad y el anexo que aparece al final de las bases 
que certifica que el artista leyó y aceptó las reglas de 
participación en la feria diligenciado y firmado.
 
El portafolio debe enviarse por correo electrónico 
antes de las 12 de la noche del 16 de agosto del 
2015 a info@feriadelmillon.com.co El asunto debe 
decir: la Feria del Millón portafolio y el nombre 
de artista. Las bases del concurso y el anexo se 
pueden consultar en www.feriadelmillon.com.co
 
Salón de Arte Joven Club El Nogal
  
Convocan a aficionados y profesionales a 
participar en el Octavo Salón de Arte Joven 
que premiará las mejores obras. Pueden enviar 
sus trabajos artistas nacidos y residentes en 
Colombia, entre 20 y 30 años de edad al cierre de 
la convocatoria. 
 
El 7 de septiembre es la fecha límite para presentar 
propuestas en dibujo, pintura, fotografía, video, 
grabado, cerámica, arte sonoro, lenguajes mixtos 
y piezas tridimensionales.

Cada artista puede inscribir como máximo 
dos trabajos y pueden participar muestras 
de colectivos de máximo tres (3) artistas. Los 
interesados pueden consultar los requisitos y 
formatos de inscripción para el Octavo Salón de 
Arte Joven en www.clubelnogal.com.
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Obra de Hugo Guanumen, capturada en Altos de Florida (Soacha, Cundinamarca).

Lo bello y lo horroroso de Bogotá

H asta el 12 de julio el Museo de 
Arte Moderno de Bogotá expone 
‘Bogotá, belleza y horror’. Más de 60 
artistas, entre nuevos y reconocidos, 

ofrecen versiones distintas de la ciudad a partir 
de pinturas, esculturas, videoinstalaciones, 
murales, fotografías y performances.
 
María Elvira Ardila, la curadora del museo y de 
esta exposición, quiso presentar un paralelo en-
tre las perspectivas que los artistas tienen de Bo-
gotá. Ardila invirtió dos años y medio trabajan-
do en este proyecto y planeando la exposición.
 
Según explica,  basó su propuesta en el proyecto 
‘Ciudades imaginadas’, del filósofo, semiólogo 
y escritor Armando Silva, concretamente en el 
libro Bogotá imaginada, publicado en el 2003; en 
el libro Modernidad líquida, del sociólogo polaco 
Zygmunt Bauman, y en la retroalimentación 
que ha obtenido de visitar los talleres y 
conversar con los artistas.

A partir de esta investigación, Ardila revisó 
propuestas artísticas sobre Bogotá, como es el 
caso del ‘Proyecto Kennedy’,  dirigido por Raúl 
Cristancho y realizado con sus estudiantes 
de artes plásticas de la Universidad Nacional; 
‘Echando lápiz’, de Manuel Santana y Graciela 
Duarte, y las postales de Gustavo Zalamea. 

También están el Colectivo formado por Karl 
Troller y Eduardo Arias, quienes produjeron el 
periódico y banda Chapinero; María Fernanda 
Cardoso y Rodrigo Facundo, con las busetas 
que presentaron en el Salón Regional Centro, 
hace una década; los artistas del Colectivo 
Maski, quienes fijaron su atención en la 
desaparición de los cines de Bogotá; y la Bienal 
de Venecia realizada por Franklin Aguirre en el 
barrio del mismo nombre.
 
“Observé trabajos de artistas emergentes  
que  proporcionan otras miradas de la ciudad: 
David Guarnizo, Colectivo KKCK & More, 

Fotos, cortesía: Museo de Arte Moderno de Bogotá

Ana Adarve.‘En remojo 1’. Fotografía en impresión digital, 2,76 cm. x 50 cm. (2004). Parte de una serie que muestra una ciudad donde no hay caminos sino obstáculos.

Manu Mojito, Hugo Guanumen, Andrés 
Bernal, Yoreli Valero, Carolina Satizábal, por 
citar algunos. Es importante que las miradas 
cambien y muten en la ciudad, y esto también 
depende de las generaciones que la habitan”, 
dice Ardila.
 
Para la selección fueron tenidos en cuenta 
los planteamientos de ćuraduría blandá  
que realizó Gustavo Zalamea (1951-2011). 
En palabras de Zalamea, escritas por Jaime 
Cerón en la Revista ERRATA# número 5, 
“La curaduría blanda asume el evento como 
una creación colectiva intensificando el poder 
intrínseco de cada una de las obras particulares 
a través de afinidades o contrastes”.
 
La exposición fue diseñada en torno a cinco 
temas: ‘Memoria’, como una revisión de eventos 
ocurridos en la ciudad como ‘El Bogotazo’ 
de 1948, la toma del Palacio de Justicia y los 
asesinatos de líderes políticos.

Fotografía del interior del teatro San Jorge, que funcionó en el centro de Bogotá. Tomada por el Colectivo Maski.

 
‘Habitantes’, que pretende dar cuenta de la 
diversidad de personas que habitan la ciudad; 
‘Naturaleza’, sobre los páramos, bosques y 
humedales de Bogotá y sus alrededores, además 
de la vida y vegetación que se abre camino entre 
las calles, andenes y edificios.
 
‘No lugares’, acerca de los espacios y vías 
pensados para ser recorridos mas que habitados, 
y, finalmente, ‘Localidad’, que trata las divisiones 
territoriales dentro de la ciudad que también 
construyen identidad en las poblaciones. 

En esta exposición se exhibirán obras de 
Clemencia Echeverri, Guillermo Santos, 
Beatriz Eugenia Díaz, Ana Adarve, Carlos 
Blanco, Fernando Cruz, Álvaro Moreno 
Hoffman, Juan David Giraldo, Nohemí Pérez, 
Jaime Ávila, Pablo Adarme,  entre otros artistas.

Solamente durante esta exposición, la entrada al 
Museo de Arte Moderno de Bogotá será gratis.
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La fotografía, entre la realidad y la ilusión
Un recorrido por algunos de los puntos de vista en torno a la creación fotográfica y a las fotos 
construidas; opiniones que cuestionan su valor artístico y lo que se considera veracidad en las imágenes.

Fotos que muestran mundos irreales en 
las que el que mira siente que no puede 
confiar del todo en lo que ve. Mundos 
hechos con escenarios cuidadosamente 

levantados o imágenes modificadas con pro-
cesos digitales que, al final, ofrecen una visión 
tan real y nítida que no queda más que dudar de 
semejante perfección.
 
La construcción fotográfica anda en boga en afi-
cionados y profesionales. No en vano es el tema 
central de la actual Fotográfica Bogotá, abierta 
hasta el 15 de junio y que crea no pocas discu-
siones. Aunque podría pensarse que la foto-
grafía construida es una novedad, estudiosos 
consideran que una buena parte de las fotos en 
los comienzos de la fotografía eran construidas.  
 

“Las limitaciones tecnológicas no permitían a 
los fotógrafos tomar imágenes espontáneas. Por 
necesidad, las fotos de las personas eran siempre 
escenificadas hasta cierto punto”, asegura Erin 
C. García, quien ha trabajado como curador asis-
tente en el departamento de fotografía del museo 
Paul Getty, de Los Ángeles (EE. UU.) y es autor del 
libro Photography as Fiction. 
 
Era algo tan sencillo como el “quieto pa’ la foto” que 
decían los fotógrafos antes del clic o, yendo más 
allá, los escenarios comunes a comienzos del siglo 
pasado donde posaban las familias más pudientes.   
El término –fotografía construida– se aplica tanto 
a fotos en las que se diseñan escenarios como a 
las trabajadas en programas de edición e incluye 
en las polémicas aspectos tan complejos como la 
veracidad de las imágenes y el valor artístico que 
entrañan.

Parece ser que esa pretensión de verdad, de 
capturar un instante real, no era tan común, por lo 
menos al comienzo (hay polémicas acerca de cómo 
han sido logradas ciertas fotos famosas que en 
su momento fueron ofrecidas como un instante 
espontáneo y resultaron siendo construidas). 
 
Ciertamente, fueron los avances que tuvieron las 
cámaras los que permitieron que, con el tiempo, 
la fotografía tomara el carácter de inmediatez y 
veracidad que durante varios años se ha asumido 
que tenía.

Obra de Jean Paul Bourdier Cortesía: FotoMuseo

La fotografía construida fue el tema de la Bienal Fotográfica Bogotá, que tuvo obras de más de 50 artistas.

“Los programas digitales
de posproducción de una imagen 
dejan siempre dudas en lo que

se está viendo”. 

 
Según cuenta el historiador alemán de arte 
Helmut Gernsheim en su libro A Concise History 
of Photography, fue desde 1853, cuando se 
construyó la cámara binocular (37 años después 
del primer negativo y 16 desde la creación 
del daguerrotipo) que se pudieron obtener 
instantáneas de objetos en movimiento en una 
fracción de segundos.
 
La cámara fotográfica, de acuerdo con Gern-
sheim, empezó a ser utilizada de manera ma-
siva con este invento y con ella se registraba 
la vida diaria, tal cual sucedía. Andrés Sierra, 
renombrado fotógrafo colombiano, quien 
presentó su trabajo en la Galería Alonso Gar-
cés durante la bienal, asegura que la manera 
de registrar la vida empezó a cambiar desde  
la aparición de la imagen digital pues ya una foto 
no significa necesariamente la prueba de lo real.  
 
“La sensación de credibilidad se pierde signifi-
cativamente –asegura  Sierra. Los programas 
digitales de posproducción de una imagen dejan 
siempre dudas en lo que se está viendo. Para mí, 
cuando una imagen es construida con objetos 
reales y, luego, fotografiada, no es ficción, pero 
cuando la imagen es creada digitalmente, sí lo es”.

 
De acuerdo con el artista colombiano: “El 
objetivo de construir una fotografía es sólo la 
necesidad de expresión de las mentes creativas”.  
Una idea con la que concuerda el fotógrafo 
francés Guilhem Nicolas, mejor conocido 
como Jadikan, quien asegura que la fotografía 
construida no captura una imagen existente, 
sino que la misma se crea. “Se necesita una 
construcción mental y una precisa ejecución”. 

“Lo único que todo artista debe 
hacer es crear desde lo más 

íntimo y no estar pendiente de 
los juicios de valor emitidos por 

los observadores”.

 
Jadikan, quien expuso algunas de sus obras 
en el espacio La Caracas, realiza fotografías de 
larga exposición con luces en movimiento y 
asegura que no hace  posproducción. “En mi 
caso, las imágenes son ‘verdaderas’, sin edición 
o manipulación digital. Así que, presento la 
realidad en otra perspectiva:  la  larga exposición”, 
asegura el francés.

 
Hay quienes llevan las construcciones de sus foto-
grafías a otro nivel y crean historias que pueden 
verse en una sola toma y en una serie de fotos.  
Es el caso de Dina Goldstein: “Siempre he estado 
enamorada del poder de una toma, que es dife-
rente a crear una película o escribir un libro pero 
que aun así puede ser igual de difícil”.

Su serie ‘In The Dollhouse’, expuesta en Lasalle 
College durante la bienal, es una secuencia 
narrativa en la que toma los personajes Barbie y 
Ken, una pareja que se encuentra enfrascada en 
un matrimonio imposible de mantener.
 
Mis fotos son críticas sociales. Tomo los 
personajes y les doy una experiencia de 
vida diferente, una que explore la condición 
humana”, explica Goldstein, creadora también 
de la serie ‘Fallen Princesses’, una de las más 
reconocidas de su carrera, en la que muestra 
la vida de las princesas de Disney con un giro 
alejado del famoso final ‘felices por siempre’. 
 
La polémica por la veracidad de las imágenes no 
es la única en la fotografía construida. También 
hay dudas sobre si se puede considerar que la 
fotografía, en general, sea artística.
 
De acuerdo con Pierre Bourdieu (quien en vida 
fue profesor de sociología en el ‘Colegio de Francia’ 
y director del Centro de Sociología Europea de 
la Escuela de Estudios Avanzados en Ciencias 
Sociales), “nada es más opuesto a la imagen 
común de creación artística que la actividad de un 
fotógrafo amateur, que comúnmente espera que 
su cámara haga la mayor cantidad de operaciones 
por él, identificando el nivel de sofisticación 
de su aparato con su grado de automaticidad”.  
 
Así lo expresa en su libro Photography: A Middle-
brow Art, en el que examina las diferencias entre 
la fotografía profesional y la aficionada. 

Andrés Sierra, que presentó su serie ‘Tempo’ 
en la bienal, considera que “una misma imagen 
puede generar admiración o rechazo. Es por esto 
que lo único que todo artista debe hacer es crear 
desde lo más íntimo y no estar pendiente de los 
juicios de valor emitidos por los observadores”.   
 
Finalmente, la especialista Sandra Phillips, 
curadora sénior de fotografía del Museo de 
Arte Moderno de San Francisco, considera 
que las fotos construidas son interesantes, 
pero agrega que “se debe estar abierto a lo 
que el medio puede hacer sin la intervención.  
Hay cierto temor a decir que las fotografías que 
lucen como fotografía no pueden ser arte”. 
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Arrancaron los 15 Salones Regionales de Artistas
Con la curaduría ‘Zonar, estar en situación, perforar el contexto’, para la región Oriente, se dio inicio en
Bucaramanga el evento con el que el Estado busca hacer visible el arte e impulsarlo en las regiones de Colombia.

Los Salones Regionales de Artistas (SRA), 
uno de los programas más importantes 
del Ministerio de Cultura para las artes 
visuales y plásticas, se ha configurado 

como un escenario para los artistas que viven en 
las distintas regiones que componen el país.

La curaduría que inauguró las exposiciones de 
este año fue ‘Zonar, estar en situación, perforar el 
contexto’, en Bucaramanga. Los 15 Salones Regio-
nales se llevarán a cabo en siete regiones del país, e  
incluyen artistas del Estado Táchira (Venezuela). 

Desde que se crearon, en 1976, sus muestras 
incluyeron sedes como Medellín, Ibagué, Tunja, 
Cali, Cartagena y Bucaramanga que, en cierta 
medida, descentralizaban las artes plásticas de 
las regiones. 

De acuerdo con Javier Mejía, “los salones 
contribuyen a dinamizar la escena local y son 
de suma importancia en el Caribe, pues no hay 
tantos escenarios para circular la obra de los 
artistas locales”. Mejía fue curador y director 
artístico de los pasados Salones Regionales y 
actual productor de ‘Pictografonía: Construcción 
de territorio en imágenes y sonido’, proyecto 
curatorial seleccionado para la región Caribe.

Desde su inicio, los SRA se consideraban una 
antesala al Salón Nacional de Artistas (SNA). 
En el 2013 los SRA dejaron de ser un escenario 
previo al Nacional para darles autonomía, según 
se explicó en su momento en el catálogo del SNA. 

Una decisión que todavía hoy es controvertida 
por quienes piensan que los artistas de las 
regiones pierden visibilidad. Uno de los 
contradictores de este formato es Óscar 
Salamanca, uno de los curadores de ‘Zonar’.

“El regional ‘hace agua’ aunque el Ministerio 
de Cultura trata de rescatarlo por todos los 
medios, y los Salones Nacionales van hacia la 
internacionalización, están desconectados. El 
Regional queda enclavado en las montañas 
mientras el Nacional le da la espalda y los artistas 
se quedan en una barcaza de jirones sin saber 
para dónde va”.

‘Zonar’, el salón de Oriente

Wálter Gómez Céspedes, Henry Buitrago, 
Óscar Salamanca y Miguel Ángel Gélvez 
fueron los curadores de la primera exposición 
de este año. Son 21 artistas los que hacen 
parte de esta convocatoria que se desarrolla 
en cuatro salas y dos espacios públicos de 
Bucaramanga. “Más que artistas somos 
ciudadanos preocupados. Por eso creemos 
que toda obra de arte es cuestionable y que 
el arte debe ser cuestionado por la sociedad”, 
dice Buitrago.

No en vano estamparon camisetas con su 
logotipo en las que un dado dice: “Zonar, casi 
arte, arte, dizque arte”.
 
Entre las estrategias utilizadas se destaca la 
presentación de arte en espacios públicos 
sin pedir permiso, con obras enviadas por 
personas que no son necesariamente artistas. 
Como los mismos curadores dicen, es una 
curaduría sin curaduría. 

“Se llama Sisbén, porque se supone que es un 
sistema de salud inclusivo… que se queda en 
el supuesto. Pero por eso todos pasan”, dice el 
curador. A propósito, quienes quieran enviar 
obras pueden contactarse con sazonar15@
gmail.com

También llevaron un artista invitado, 
Guillermo Villamizar, que expone en la sede 
UIS Bucarica un proyecto crítico del asbesto. 
Las piezas (fotos, testimonios, videos, revistas 
y libros) denuncian al asbesto como producto 
cancerígeno. ‘Zonar, estar en situación, 
perforar el contexto’ se presenta en el Instituto 
Municipal de Cultura y Turismo, el Museo de 
Arte Moderno, el Colombo Americano y la 
sala Macaregua sede UIS Bucarica. 

Cortesía: Guillermo Villamizar

/ARTERIA

María Belén Hernández. ‘La presencia de la ausencia’.

Guillermo Villamizar. ‘Asbesto: los pulmones del capitalismo’. Presentado en 15 SRA región Oriente.

Hay algunos artistas que logran 
destacarse y trascender la escena 
local, para hacer circular su obra 

en otras regiones.

De todos modos, la postura del Mincultura no ha 
variado desde el giro dado a los Salones expuesta 
en el catálogo del 2013, donde  explican que con 
esta modalidad, las regiones aportarían sólo 
algunos artistas seleccionados por las curadurías 
del Nacional (que incluyó invitados del exterior). 

Dos de las regiones que participarán en los 15 
Salones Regionales de Artistas son Orinoco/
Amazonía y el Caribe. En el Caribe, habrá 
dos curadurías: ‘Pictografonía: construcción 
de territorio en imágenes y sonidos’, tendrá 
elementos de arte sonoro, mucha tecnología, 
intervención e instalación.

La otra curaduría es ‘Arte corrosivo’, que  pretende 
ofrecer una perspectiva actualizada del arte en la 
región, para lo que invitaron a los artistas a crear 
obras para el Salón. Los curadores acompañarán 
los procesos de creación. Las 20 propuestas 
seleccionadas fueron divididas en cuatro temas: 
‘Caribe expandido’, ‘Territorio Caribe’, ‘Arte y 
naturaleza’ y ‘Residencias artísticas en Puerto 
Contemporáneo’. Este último es un espacio 
ubicado en Cartagena. 

Aunque los salones son una plataforma para el 
arte en estas zonas, hay quienes consideran que 
aún falta más por hacer. De acuerdo con Jair 
Montaña, curador del proyecto para la Orinoco/
Amazonía ‘Identidad en circulación’, “el alcance 
de los regionales en el Amazonas hasta ahora ha 
sido muy pobre. En general, la gente desconoce 
las dinámicas que trae el Ministerio. Las personas 
que las conocen son participantes de versiones 
anteriores”, dice. 

Montaña explica que esto se debe también a que 
no existe una institucionalidad para las artes en 
la región que le dé continuidad a los procesos o 
apoye a los artistas.

Plataforma para el arte

Tras 14 versiones del proyecto, hay algunos 
artistas que logran destacarse y trascender la 
escena local, para hacer circular su obra en otras 
regiones. Esto en la medida de que los SRA y el 
SNA son punto de referencia para curadores, 
académicos y galeristas.

Por ejemplo, Mejía señala a José Olano, caleño 
que vive y trabaja en Cartagena. Él fue uno de los 
artistas cuyas carreras se vieron impulsadas por 
los SRA.

Luego de presentar su obra en los 14 SRA (2012) 
y en el 43 Salón Nacional de Artistas (2013), 
la Galería Nueveochenta, de Bogotá, decidió 
representarlo. A comienzos de este año su obra 
fue seleccionada para viajar a la feria Arco Madrid 
con la exposición ‘Acorazado patacón’, dentro de 
Arco Colombia.

Por su parte, Montaña destaca la amplia 
presencia de artistas en la región, entre ellos 
el trabajo de Libardo Archila y Ómar Gómez, 
pero se lamenta de que muchos de los artistas 
deciden abandonar la zona debido a la carencia 
de oportunidades.

La propuesta de Montaña dentro de su curaduría 
consiste, en parte, en hacer circular la obra de los 
artistas de la zona en Colorado (Estados Unidos). 
Para su curaduría se presentaron cerca de 100 
proyectos, de los cuales se seleccionaron 37 para 
ser expuestos tanto en el SRA de la Orinoquía y 
la Amazonía, y en Colorado.

Durante junio y julio, algunas de las curadurías 
que abrirán son: ‘Este: Coordenadas itinerantes’, 
también de la región Oriente; ‘Reuniendo 
luciérnagas’, en Cali, (Región Pacífico); ‘Escuela 
de garaje’, en Bogotá y Tunja (Región Centro); 
‘Resonancias: Derivas del agua’,  (Región Centro-
Occidente); y ‘Ruido sur’, en Pitalito (Región Sur).

¡Sigue abierta la convocatoria 
para la Feria del Millón 2015!

Hasta el próximo 16 de agosto Hay plazo 
para inscribir sus portafolios. participe 
en esta plataforma donde todas las obras 
cuestan menos de un millón de pesos.

el 3, 4 y 5 de octubre

toda la información de la convocatoria en: 
www.feriadelmillon.com.co / info@feriadelmillon.com.co 
síganos en twitter: @feriadelmillon

centro creativo 
textura de bogotá
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piente se come a Europa. El fondo dorado de esta 
obra hace alusión a la leyenda de El Dorado.

Es también el tema de la serie de dibujos en 
la que se apropió del logotipo de la compañía 
Columbia Pictures y cambió la palabra por 
Colombia, escribiendo, según él, su propia historia. 
Continuando con el juego, realizó piezas como God 
Bless Latin America (2014), de claro corte conceptual, 
en las que se aprecian el humor y la crítica.

En el 2013 viajó a Leticia gracias a la beca SMFA 
Traveling Scholars Fellowship del Museum of 
Fine Arts, de Boston. Conoció el Río Amazonas y 
pernoctó en un pueblo indígena aledaño.
 
Luego, desarrolló el ‘Proyecto papare’, en 
Ciénaga (Magdalena), una zona conocida por 
sus plantaciones bananeras. En medio de una de 
ellas instaló cuatro elegantes candelabros. 

Las fotografías de gran escala que documentan 
el proyecto logran transmitir la misma 
aproximación temática y la reflexión sobre la luz 
que realiza a través de los dibujos.  

Francine Birbragher *

Diego Guerrero /ARTERIA

Una selección de obras de Gonzalo 
Fuenmayor se presenta en el 
Museum of Fine Arts, de Boston 
(EE. UU.), hasta el 13 de septiembre 

del 2015. Son el resultado de experiencias de 
este artista barranquillero, radicado en Estados 
Unidos, que estuvo una temporada en Leticia y 
en Ciénaga (Magdalena).

Con el nombre ‘Mitologías tropicales’ presenta 
carboncillos y fotografías, en las que explora el 
exotismo y la hibridación a partir del vocabulario 
visual que ha venido cultivando por años.

En el School of the Museum of Fine Arts, de 
Boston, donde obtuvo su maestría en bellas artes 
(2004), Fuenmayor se interesó por la identidad 
y lo que él llama el “exotismo híbrido”. 

Si bien había residido en Estados Unidos 
desde joven, sus compañeros lo llamaban ‘El 
Colombiano’. Curiosamente, cuando visitaba 
Barranquilla lo tildaban de ‘gringo’.

El autocuestionamiento de su identidad lo llevó a 
buscar un elemento que le permitiera transmitir 
esa ambigüedad, un símbolo para visualizar su 
inquietud y decidió utilizar un producto agrícola 
de América Latina que hace parte del consumo 
diario de los norteamericanos: el banano. 

En su obra temprana, el banano adquirió un 
sentido complejo más allá de la referencia 
al trópico y la connotación sexual que, 
generalmente, se le asigna. Para Fuenmayor 
la fruta real –perecedera– se convirtió en 
un cadáver al ser representada en estado de 
descomposición en lienzos de gran tamaño.
 
Posteriormente, adquirió otros significados. Por 
ejemplo, al convertir la cáscara pelada en una 
especie de falda, el banano se transformó en una 
entidad femenina, algo resbalosa, que recordaba 
la icónica imagen de Marilyn Monroe.
  
El título de la obra Monroe Act (2004) hace 
además alusión a la ‘Doctrina Monroe’ (1823), 
con la que EE. UU. justificaba una intervención 
militar en caso de que alguna nación europea 
intentara interferir en los asuntos internos de 
Norte o Sur América. El tono humorístico y 
crítico de los títulos es constante en su obra y 
permea la imagen visual. 

Posteriormente, Fuenmayor camufló la fruta 
en espacios decorados con objetos de estilo 
victoriano. De la misma forma que la cultura 
victoriana ocultaba la realidad en una época en 
la que la privacidad y las apariencias primaban 
socialmente, el artista escondió el banano con 
sus múltiples connotaciones, especialmente 
sexuales, y lo combinó con candelabros de cristal 
muy elaborados o colocándolo en espacios 
ricamente decorados.

Históricamente, esta fruta ha sido considerada 
símbolo de desigualdad social o de crisis económi-
ca por estar asociada con problemas sindicales que 
generaron conflictos e, incluso, masacres como la 
de la zona bananera (1928) inmortalizada por 
García Márquez en Cien años de soledad.

A medida que evolucionaba su trabajo pictórico, 
se interesó por realizar una obra de gran peso 
histórico, sin caer en lo meramente decorativo. 
En lugar de tallar o dibujar la cáscara de la fruta, 

El ´exotismo híbrido´ de Gonzalo Fuenmayor

grabó diseños victorianos en forma indeleble 
para que el proceso de oxidación los develara con 
el paso del tiempo. El resultado, documentado 
en obras de gran tamaño, mostraba las frutas 
grabadas cuyas superficies cambiaban a medida 
que maduraban.

En la serie de los supermercados mezclaba estos 
bananos con frutas para la venta, en fotos que 
recuerdan obras de Gabriel Orozco y Félix 
González Torres.

Como homenaje a este último, realizó la 
instalación Esto no pertenece aquí, con cientos 
de bananos intervenidos, amontonados en la 
esquina de la galería. Al oxidarse, los elementos 

victorianos aparecían en la cáscara y se 
confundían  con las manchas de los bananos en 
proceso de maduración.

La obra tenía un elemento olfativo, pues la sala se 
impregnaba con el olor a putrefacción a medida 
que las frutas se iban pudriendo, y un carácter 
degustativo, pues periódicamente se utilizaba la 
fruta madura para hornear pan de banano, que 
era ofrecido a los visitantes.

En la serie de los bananos utilizó dibujo y 
fotografía. En ambos medios manipuló las 
imágenes y jugó con sus distintos significados, y 
siguió mezclando los bananos con el inmobiliario 
victoriano en obras de mayor tamaño realizadas 
en tonos blancos y negros.

Sabiendo que lo latinoamericano es asociado con 
el color del trópico, Fuenmayor eliminó el color 
y adoptó el carboncillo como medio y forma para 
definir su identidad híbrida.

Ese carácter híbrido lo llevó a representar 
imágenes un tanto extrañas que hacen preguntar 
qué sucede en la escena y qué trata de representar 
el artista. Las escenas adquieren un aire teatral 
por el manejo de la luz.
 
Los interiores de carácter victoriano en los que 
sigue apareciendo el banano son cada vez más 
dramáticos y muestran, a través de los detalles de 
los delicados cristales de los candelabros y de la 
textura de las cortinas de terciopelo, la destreza 
en el manejo del carboncillo. 
 
Es en los candelabros donde mejor se aprecia la 
maestría con que realiza sus dibujos y explora la 
luz. Es un proceso largo y tedioso en los que la 
luz surge del papel.
  
A  nivel simbólico, el cuestionamiento sobre 
la identidad y la cultura siguió evolucionando, 
como lo demuestra The Moment of Surrender / El 
Momento de Rendición (2013) en el que una boa 
trata de engullir un portasombrero victoriano.

Según Fuenmayor, la imagen representa una 
cultura que absorbe a la otra. En este caso la ser-

Cortesía: Gonzalo Fuenmayor y Galería Dot Fiftyone
‘Intermission’. Una de las obras que muestra el concepto y la maestría en carboncillo de Gonzalo Fuenmayor.

Cortesía: Gonzalo Fuenmayor y Galería Dot Fiftyone

‘Apocalypse Magnus’. Carboncillo sobre papel.

Arrancaron los 15 Salones Regionales de Artistas

Cortesía: Gonzalo Fuenmayor y Galería Dot Fiftyone

‘Miopía tropical’. Carboncillo sobre papel.

Gonzalo Fuenmayor continúa elaborando 
sus obras y entre sus futuros proyectos se 
encuentran una exposición en el Hollywood 
Art and Culture Center, Florida (EE. UU.), y una 
exposición individual en la Galería El Museo, 
en Bogotá. Ambas están programadas para el 
próximo año.

*La autora es PhD en historia latinoamericana
e historia del arte de la Universidad de Miami.
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Empíricos: otras maneras de hacer

David Guzmán

“No tener un título que nos acre- 
dite como maestros en artes 
plásticas rompe con la manera 
políticamente correcta de profe-

sionalizar nuestro oficio y genera una percepción 
equívoca en algunas personas, que apuntan a que 
el trabajo realizado por los artistas empíricos no 
es de buena calidad y carece de gran factura.
 
“Para mí es claro que nuestras posibilidades 
creativas son más espontáneas y libres de 
atavismos académicos y formales”. Esta es la 
reflexión de Robert Saldarriaga, luego de haber 
participado en el programa Artecámara Tutor, 
que organiza la Cámara de Comercio de Bogotá, 
bajo la dirección de Julie Cangrand y con la 
tutoría del artista Franklin Aguirre. 

Es parte de la discusión al rededor de si resulta 
o no indispensable estudiar arte en centros 
académicos formalmente constituidos.
 
El programa se desarrolla en la localidad de 
Kennedy y empezó en el 2012. Cada ciclo dura 
seis meses, durante cada sábado. Al final del 
proceso algunos de los estudiantes son escogidos 
para exponer en ´Plataforma´, en la sede de 
Chapinero de la Cámara de Comercio.
 
Saldarriaga expuso su obra Rueda suelta 
en ´Plataforma 3´, en marzo de este 
año, junto con otros 17 artistas quienes, 
como él, buscan la manera de optimizar 
sus procesos y poner a circular su obra. 
Sin embargo, debido a la falta de conocimiento 
de aspectos formales y prácticos del trabajo 
artístico, como la elaboración de un texto con 
su postura artística (statement), un portafolio o 
la postproducción de una obra, muchos tienen 
inconvenientes para presentar sus propuestas.

  Teniendo en cuenta la cantidad de personas 
que quieren aprender y desarrollar el oficio sin 
importar su formación, algunas instituciones 
han desarrollado programas que buscan apoyar a 
los artistas y dar a conocer su obra.
 
Es el caso de las iniciativas llevadas a cabo por 
el programa Artecámara, el Salón BAT de Arte 
Popular (cuyas inscripciones están abiertas)

Un ex músico expone en Hong Kong
 
Antonio Castañeda participó en Artecámara Tu-
tor (2012). Estudió música en la Universidad Na-
cional, y trabajó en una orquesta desde los años 
ochenta, pero  su agrupación se disolvió en 1992. 

Desde entonces, trabaja para comunidades 
vulnerables con su obra y en la Fundación 
Prodisca, que creó con este propósito. A 
lo largo de su vida ha recogido objetos 
relacionados con el conflicto armado y con 
ellos ha configurado su obra. En el 2012 hizo 
una escultura con 3.000 zapatos de personas 
que habían perdido sus casas por un incendio 
en el barrio Patio Bonito de Kennedy y, con el 
apoyo del programa Artecámara, la expuso 
en la Cámara de Comercio de Kennedy.
 
Allí, cuenta, llamó la atención de la Alcaldía Local 
de Kennedy y de empresarios que apoyaron a 
los damnificados con la reconstrucción de las 
viviendas y alimentos. Desde el 2012 comenzó 
a exponer en colectivas y desde entonces ha 
exhibido en ciudades como Buenos Aires, 
Miami, Londres y Hong Kong con la galería 
+Más Arte Contemporáneo. 

Actualmente, trabaja en una obra que consiste 
en la imagen de la Virgen del Carmen impresa 
sobre fragmentos de los vidrios que, según 
el artista, pertenecían a la camioneta del ex 
ministro Fernando Londoño y que quedaron en 
el suelo tras el atentado en su contra, ocurrido 
en el 2012, en Bogotá. El artista continúa con 
su formación.

y Barrio Bienal, gestionado por la Cámara de 
Comercio de Bogotá, la Fundación BAT Colombia 
y el Instituto Distrital de las Artes Idartes, 
respectivamente.
 
Barrio Bienal fue creada en 1998 como los 
Salones Locales de Artes Plásticas y, desde el 
2009, promueve actividades de formación 
durante un año para en el año siguiente, por 
medio de convocatoria,  poner en circulación 
las obras de los artistas en la Red Capital de 
Bibliotecas Públicas.
 
Al final del proceso publica un catálogo que 
recoge la experiencia de los dos años. Para la 
actual edición de Barrio Bienal se llevó a cabo, 
en el segundo semestre del año pasado, el ciclo 
‘Somos arte, somos parte: formación para artistas 
empíricos’, el cual ofreció los fundamentos para 
el desarrollo de propuestas artísticas a través de 
seminarios, asesorías personalizadas y sesiones 
teórico-prácticas.
 
El ciclo fue un producto de la Fundación Arteria 
(*) para el Instituto Distrital de las Artes (Idartes), 
con el apoyo de la Cámara de Comercio de Bogotá. 
Los asistentes a, mínimo, el 80 por ciento de las 
sesiones podían tomar una entrevista para optar 
por el programa Artecámara Tutor. Uno de los 
beneficiados por estas dinámicas fue José Plazas, 
quien es carpintero desde niño.

Como artista empezó haciendo carboncillos 
y pintura, pero, tras participar en el 2013 en el 
programa Artecámara Tutor y recibir la asesoría 
de Aguirre, retomó la carpintería para elaborar 
sus esculturas.
 
Una de ellas, Altas esferas, le valió uno de los tres 
primeros premios de Barrio Bienal. Dado que 
Artecámara Tutor sólo admite a cada persona 
una sola vez, Plazas decidió seguir formándose 
con Aguirre, en su Academia Abierta para las 
Artes A3.
  
Arte, es arte 

Pero más allá del lugar de formación, hay quienes 
plantean este oficio como un ejercicio que es 
posible para todo ser humano. Eduardo Serrano, 

curador independiente y jurado de varias 
ediciones del Salón BAT de Arte Popular, dijo 
en el contexto de la cuarta versión de ese salón 
que “El arte es uno solo. Es bueno o es malo”. 
En todo caso, agrega que hay un acompañamiento 
de un equipo interdisciplinario para asegurarse de 
que las obras tengan sentido dentro del arte actual.  
Además, el público vota para escoger su obra 
favorita.   Si bien la expresión “artista empírico” 
sirve para referirse a un grupo de personas que se 
dedican al arte en unas condiciones particulares, 
también es controversial debido al mismo 
significado de la palabra empírico y porque, en 
algunos casos, también viene acompañada de 
una serie de prejuicios sobre el potencial de los 
artistas a los que se refiere.
 
Al respecto, Aguirre afirma: “La gente a veces 
piensa que los artistas empíricos no pueden 
hacer un trabajo óptimo. Incluso algunos de 
ellos tienen esa idea, pero son artistas como 
cualquier otro y su obra habla por ellos, al igual 
que por cualquier artista. Si es buena y cumple 
con las expectativas, es expuesta o premiada”. 
 
Y agrega a favor de ellos: “Al no estar prejuiciados 
por el medio artístico pueden ser mucho más 
honestos y directos y así ofrecer perspectivas 
frescas y de primera mano”.

Archivo /ARTERIA

Antonio Castañeda. 
‘Sin título’. 3.000 
zapatos de damnificados 
por un incendio en el 
barrio Patio Bonito  
de Bogotá.

El Salón BAT de Arte Popular ha demostrado 
que hay artistas por todo el país. A lo largo 
de sus cinco ediciones ha recibido más de 
6.000 propuestas. Más allá de la validez que 
tienen los conocimientos obtenidos por fuera 
de la academia y contrario a lo que muchos 
acostumbran pensar, muchos de estos llamados 
artistas empíricos son profesionales de otras 
áreas como medicina, ingeniería o han estudiado 
música en un conservatorio.
 
Ana María Delgado, gerente de la Fundación 
BAT Colombia, destaca cómo las propuestas han 
ido mejorando con la implementación de nuevas 
técnicas y medios que han resultado en obras 
novedosas y de calidad. También explica que con 
el apoyo de la Conferencia Episcopal de Colombia 
participan artistas que viven en lugares alejados 
de Bogotá.
 
Delgado añade que los que no son elegidos 
para el salón principal pueden exponer en 
muestras locales organizadas por el Salón BAT. 
En buena parte, lo que han logrado estas 
acciones es empezar a dinamizar el arte 
desde otras perspectivas, al abrir espacios 
de circulación para obras de artistas que no 
hacen parte del circuito tradicional de las artes.  
 
Esos programas continúan haciendo posible un 
trabajo plástico serio y generando oportunidades 
para otros como Luis Fernando Arango, ganador 
del primer Salón BAT quien además es director 
del Museo del Barrio, en Manizales y su proyecto 
‘Resonancias: derivas del agua’ fue elegido como 
la curaduría para la región Centroccidente del 15 
Salón Regional de Artistas.

(*) El Periódico Arteria, es un producto de la 
Fundación Arteria.

José Plazas. ‘Altas esferas’. Premio Barrio Bienal.
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Así se construyen los cimientos del arte

Cortesía: Museo de Arte Moderno de Medellín

Cortesía: Pontificia Universidad Javeriana

Ampliaciones, remodelaciones y nuevas edificaciones se levantan para el arte en distintas partes del país. Aquí algunas.

Nueva sede para el arte moderno en Barranquilla

En mayo se firmó entre Findeter (establecimiento de crédito 
vinculado al Ministerio de Hacienda y Crédito Público) y el 
Parque Cultural del Caribe (complejo dedicado a promover el 
patrimonio natural, cultural e histórico del Caribe Colombiano) 
un convenio para dar inicio a la construcción de la nueva sede 
del Museo de Arte Moderno de Barranquilla. La edificación es 
un diseño del arquitecto Giancarlo Mazzanti. 

La inversión del proyecto será de 11 mil millones de pesos, 
distribuidos así: 10 mil millones dados como aporte del 
Gobierno Nacional, a través del Ministerio de Cultura, y 
los otros mil millones de pesos serán entregados por la 
Gobernación del Atlántico.

El nuevo museo tendrá 4.200 metros cuadrados. Contará con 
salas para exposición, un centro de documentación de las artes, 
aulas para talleres infantiles y de adultos.

También tendrá un auditorio con una capacidad para 110 
personas. El nuevo edificio estará ubicado al lado del Parque 
Cultural del Caribe y en los próximos meses se dará comienzo 
a su construcción.

Crece el Museo de Arte Moderno de Medellín
 
Con una inversión de 24.000 millones de pesos provenientes de la 
Alcaldía de Medellín y entidades privadas, en septiembre de este 
año se inaugurará el nuevo edificio del Museo de Arte Moderno de 
Medellín (Mamm). 

La ampliación estará ubicada justo detrás de las instalaciones 
actuales del Mamm. Contará con salas de exposiciones, salas 
múltiples y una sala de cine y música para 250 personas.

Para su construcción, en el 2010 el Mamm abrió una convocatoria 
internacional con la intención de recibir propuestas de arquitectos 
de todo el mundo. Los escogidos fueron la oficina de arquitectos 
51+1 (Perú) y la oficina Ctrl-g (Colombia) quienes desarrollaron 
el diseño ganador, que consta de cinco niveles y un total de 7.220 
metros cuadrados. 

El edificio, unido al espacio existente, será un sitio para  propuestas 
artísticas contemporáneas, así como la sede de exposición de la 
muestra permanente de la colección del Museo. 

Construyendo El Dorado

El Dorado es una iniciativa de la Fundación Proyecto Bachué 
para que artistas y curadores compartan sus propuestas. El sitio 
está ubicado sobre la carrera quinta, en el barrio La Macarena, 
en el centro de Bogotá. Las obras comenzaron el 17 de abril de 
este año y se espera que estén listas en el mes de septiembre.

“Serán tres pisos, el primero una caja negra, sin acabados, 
para que el artista tenga el reto de trabajar allí. Luego un piso 
intermedio que es el área de recepción y función institucional 
y un tercer piso que será una caja blanca, para convocar a 
artistas bajo ese concepto, en el que lo que se debe ver es la 
obra”. Afirmó José Darío Gutiérrez, coleccionista y creador del 
Proyecto Bachué.

En el lote que se construye el espacio, Camilo Bojacá presentó 
‘Jardín de malezas’, como inauguración del Proyecto.

Galería Santa Fe, en la Plaza La Concordia

El pasado 15 de abril se aprobó la licencia de construcción para 
empezar las obras en la Plaza de Mercado La Concordia. Será 
el espacio de exhibición más importante del Distrito y estará  a 
cargo del Instituto Distrital de las Artes, Idartes.

Aunque no se tiene una fecha para el inicio de las obras, se 
espera que el proyecto sea entregado 16 meses después de 
que las mismas comiencen. La galería, ocupará 1.315 metros 
cuadrados. La inversión que realiza la Administración de 
Bogotá en la construcción de la sede definitiva de la Galería 
Santa Fe es cercana a los cuatro mil millones de pesos. El 
proyecto general de modernización de la Plaza cuesta diez mil 
350  millones de pesos, aproximadamente.

La Javeriana tendrá un edificio para las artes

A mediados de octubre de 2015 se inaugurará el edificio que 
albergará la Facultad de Artes de la Pontificia Universidad 
Javeriana, en Bogotá. 

Con la idea de mejorar la infraestructura para las clases y los 
talleres de artes visuales, artes escénicas, estudios musicales, 
Especialización en Dirección de Coros Infantiles y Juveniles, 
Maestría en Música y Programa Infantil y Juvenil, se concretó 
la construcción del Edificio Gerardo Arango S.J., el cual se 
encuentra ubicado en el costado norte del Parque Nacional, 
sobre la calle 40.

El edificio se planteó como un lugar abierto a las intervenciones 
y apropiaciones artísticas, tanto en su estructura interna como 
en la externa. Varias de estas salas están pensadas en forma 
modular, lo que permitirá un mejor uso del espacio.

Distribuidas en siete pisos se encontrarán aulas de música, 
de artes escénicas, fotografía y una galería de arte, entre otros 
espacios. Además, cuenta con terrazas verdes, un sistema de 
recuperación de aguas lluvias, control de iluminación y manejo 
de aguas residuales.

La construcción fue diseñada por La Rotta Arquitectos.  

Cortesía: Museo de Arte Moderno de Barranquilla
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Durante junio, julio y agosto se llevarán a cabo las exposiciones de los 15 Salones Regionales de Artistas.

REGIONAL CARIBE
Arte Corrosivo
http://www.elcriolloproducciones.org/artecorrosivo.html

REGIONAL ORIENTE
Zonar, estar en situación, perforar el contexto
http://sazonar15.blogspot.com/

REGIONAL SUR
Ruidosur. Transmisión
de singularidades
http://ruidosur.com/

REGIONAL PACIFICO
Reuniendo Luciérnagas
(después de Ciudad Solar)
http://reuniendoluciernagas.com/

REGIONAL CENTRO–OCCIDENTE
Resonancias derivas del agua
http://museodelbarrioresidenciasartisticas.blogspot.com/

REGIONAL CENTRO
Escuela de Garaje
http://escueladegaraje.com/

Graciela Sacco: la belleza de lo incómodo 
La artista argentina, que estará presentando parte de su obra en el Museo de Arte del Banco  
de la República, en Bogotá, habló con ARTERIA sobre su trayectoria y trabajo en el arte latinoamericano.

Acercarse a la obra de Graciela Sacco 
es una experiencia que deja al 
espectador a medio camino entre la 

fascinación por su belleza y la incomodidad 
por la carga emocional que tiene cada imagen.  
 
Esta artista argentina (Rosario, 1956), que se 
ha dedicado a plasmar en su obra situaciones 
sociales como el desplazamiento, los crímenes 
de Estado en Argentina y el exilio, presentará la 
antología ‘Nada está donde se cree’.
 
La exposición se hará en el Museo de Arte 
del Banco de la República, desde el 9 de julio 
hasta el 5 de octubre y fue curada por la inves-
tigadora argentina Diana B. Wechsler, quien 
es ganadora de varios reconocimientos, como 
la beca posdoctoral de la Fundación Getty.  
 
Sacco ha presentado su trabajo alrededor del 
mundo en museos, galerías y bienales como la de 
Venecia o La Habana. En él, utiliza la fotografía so-
bre madera, metal y piedra, entre otros soportes. 
 
El interés por la fotografía empezó muy tem-
prano en su carrera, cuando aún era estudiante 
de arte de la Universidad Nacional de Rosario. 
Entonces  buscó trabajar la fotografía como una 
forma de grabado.
  
Allí empezó sus prácticas con heliografía, 
una técnica que consiste en revelar en 
positivo directamente sobre diferentes 
soportes. Desde ese momento, no ha dejado 
de investigar, no solamente técnicas, sino 
temáticas y espacios que llaman su atención.  
 
“Siempre me interesó la obra múltiple, pensar 
distintos lugares donde se inscriba la obra en 
forma simultánea, la inscripción de la obra en 
el espacio urbano, al mismo tiempo que en el 
espacio del museo. También me llamaron la 
atención los canales alternativos, como el ‘arte 
correo’ y toda la producción de imágenes que 
giran en torno a él como las estampillas y sellos 
postales”, cuenta Sacco. 

Uno de los trabajos que más recuerda lo 
presentó en 1996 en la Bienal de Sao Paulo, 
uno de los primeros de su carrera. En él puso en 
práctica sus conocimientos en heliografía: “Este 
procedimiento se utilizaba para el copiado de 
planos. Yo hago una investigación en el campo 
artístico que me permite sensibilizar cualquier 
tipo de superficie y poner las imágenes en donde 
yo quiera.
  

Ángela Sierra Bernal

 
De hecho, ahí puse las imágenes en las cucharas, 
en las paredes, en las mesas, en donde quise. 
Ese trabajo tuvo mucha repercusión y marcó un 
antes y un después en mi vida”.
 
‘Nada está donde se cree’ es una recopilación 
de algunos de sus trabajos más importantes.  
Se trata de una antología, que sin importar la 
época en que fueron creados, al día de hoy siguen 
teniendo una gran carga simbólica y continúan 
siendo vigentes.

En el lugar se instalarán las piezas de la serie 
‘Bocanada’, uno de sus trabajos más conocidos, 
precisamente por ser una obra múltiple.
 
El proyecto fue expuesto por primera vez en 
1994, cuando las calles de Buenos Aires y 
Rosario, se vieron empapeladas con imágenes 
de bocas que parecían gritar entre los afiches de 
campañas políticas.
 
Ese mismo año, en el Museo Municipal de Bellas 
Artes Juan B. Castagnino (Rosario), se vieron 
aquellas bocas estampadas en cucharas, sellos 
postales y afiches.

Acompañando a ‘Bocanada’ estará otra de sus 
intervenciones urbanas: ‘Cuerpo a cuerpo’, 
en donde toma imágenes de medios masivos 
de comunicación que muestran protestas de 
la gente en la calle y las revela sobre tablas 
de madera que separa, dividiendo la foto. 

 
“La fragmentación de la imagen es una 
posición: creo que nuestro conocimiento, 
prácticamente, nunca es de primera fuente, 
casi siempre es mediado. Entonces, creo que 
nuestro saber es fragmentado y mediatizado. 

Graciela Sacco. ‘Tensión admisible-retratos’ (2012-2014). Heliografia en cuhcillo y proyección sobre la pared.
Cortesía: Graciela Sacco

“El arte es intenso, está entre el 
conflicto y lo agradable”.

“Trabajo con todo el material de medios de 
comunicación y a la vez necesito cortarlo para 
que esa sumatoria le dé al espectador una 
sensación diferente a si lo pongo frente a un todo 
compacto”, explica Sacco.
 
Tal vez por eso, sus obras generan una mezcla 
entre tensión y relajación; entre estar viendo 
algo muy bello, pero a la vez incómodo.

“Me gusta poner de manifiesto esa 
contradicción. Creo que nadie elegiría esa 
tensión que genera tener al frente alguien que 
está por tirarte una piedra, pero es algo que 
ocurre y creo que hacerlo visible es de algún 
modo una posibilidad de reflexionar sobre eso. 
Por eso creo que hago visible, justamente, todo lo 
que no me gusta que pase”.

En la mayoría de las obras de Sacco, se ven 
imágenes que ocupan espacios poco comunes, 

como los ojos de la serie ‘Tensión admisible-
retratos’: cuchillos brillantes que clava en las 
paredes y que reflejan esas miradas en los 
mismos muros.  La serie ‘Tensión admisible’, 
con más de tres entregas, fue una de las más 
importantes en la carrera artística de Sacco.
 
A ella pertenece la obra Tensión admisible entre 
blanco y negro, una instalación que realizó 
para la inauguración de la sala ‘País’, del 
Parque de la Memoria, en Buenos Aires (un 
monumento levantado para recordar a las 
víctimas del terrorismo de Estado en ese país). 
El trabajo fue hecho para el lugar y, aunque no se 
verá en Bogotá, a través de él Sacco sostiene que 
toda producción de arte es política, en cuanto se 
inscribe en un grupo social. 

“Trabajé con empalizadas de madera que estaban 
muy juntas y cuando las personas se acercaban 
a espiar, por el fuerte sonido de las balas que 
se escuchaba a través de las maderas, se daban 
cuenta de que eran gotas que iban cayendo en 
una pantalla. Primero caían gotas negras sobre 
un soporte blanco y, cuando todo estaba negro, 
empezaban a caer gotas blancas. Todo esto lo hice 
porque recuerdo que en la época de la dictadura 
uno escuchaba tiros, escuchaba la violencia, pero 
nunca sabía de dónde venía.
 
“La violencia estaba lejos, pero uno sentía la an-
gustia adentro. Yo necesito poner al espectador en 
ese lugar de incomodidad que generan estas situa-
ciones que vivimos en el mundo”, explica Sacco. 
 
Otras condiciones que le han interesado a lo 
largo de su vida son las migraciones y los exilios. 
En dos de las series que estarán en Bogotá, la 
artista representa ambas problemáticas.
 
En las instalaciones de ‘Fueron al norte para 
llegar al sur’ se muestran algunas personas que se 
esfuerzan por alcanzar un tren al que nunca van a 
lograr subir. Son columnas en blanco y negro que 
muestran a hombres y mujeres corriendo detrás 
del tren que ya partió. Mientras que en ‘M2’, las 
imágenes de suelas de zapatos, como si fueran 
fotografías tomadas desde debajo de los pies, 
generan en los espacios una sensación de encierro.
 
“El arte es intenso, está entre el conflicto y lo 
agradable”, concluye Sacco, para quien la selección 
de obras con las que se enfrentarán los visitantes a 
su exposición es contundente. Como dice la artista, 
esta antología ofrece distintos modos de abordar 
la obra, diferentes propuestas y reflexiones, varios 
medios y ejes, pero siempre está la articulación 
“entre lo terrible y lo fantástico”.
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Más información en las páginas web de cada regional.

Área de Artes Visuales 
http://artesvisuales.mincultura.gov.co

https://www.facebook.com/salones.deartistas
https://www.facebook.com/pages/Artes-Visuales-Mincultura/108928412481303?ref=hl

@ArtesVisualesMC
https://instagram.com/artesvisuales_mincultura/

REGIONAL ORIENTE
Este: coordenadas itinerantes
http://www.estesalon2014.com/

REGIONAL CARIBE
Pictografonía.Construcción
de territorio en imagen y sonido
http://www.pictografonia.com/

pictografonia.com
REGIONAL ORINOCOAMAZONÍA
Identidad en circulación
http://www.identidadencirculacion.com/

REGIONAL CENTRO
Museo efímero del olvido
http://efimero.org/

L a experimentación fotográfica en 
Colombia en los años 60 y 70, con 
base en las obras recopiladas por el 
coleccionista José Darío Gutiérrez, es el 

centro de la exposición ‘Autorretrato disfrazado de 
artista’,  que se presenta hasta el 29 de junio en la 
Biblioteca Luis Ángel Arango, Casa Republicana.
 
La exposición, curada por Santiago Rueda, 
doctor en historia, teoría y crítica de arte de la 
Universidad de Barcelona,  se hace en asocio con 
el Proyecto Bachué y Fotográfica Bogotá 2015.  
Esta colección fue presentada en el Instituto 
Cervantes, de Madrid, durante la pasada feria de 
arte Arco, en el marco de Arco Colombia, donde 
fue ampliamente visitada.

Según afirma Rueda, la muestra fue configurada 
a partir del interés por las prácticas conceptuales 
y experimentales surgidas en la década de 1960 y 
profusamente exploradas en la década siguiente.  
Esto –continúa– “Ha señalado un nuevo 
campo de indagación en las artes en América y 
Europa, especialmente en países considerados 
marginales o periféricos, como Colombia”.

Autorretrato a la fotografía colombiana
La exposición, que se presentó en el marco de Arco Colombia, en España, se puede ver ahora en 
Bogotá. Está basada en el libro `La fotografía en Colombia en la década de 1970´, de Santiago Rueda.

Graciela Sacco: la belleza de lo incómodo 

“Autorretrato disfrazado 
de artista’ ofrece una 

aproximación singular al amplio 
y diverso panorama de ideas, 
subjetividades y sensibilidades 
que constituyeron el pasado 

reciente del arte colombiano”.

 Jaime Ardila. ‘Gran árbol #6’. Fotografía en blanco y negro sobre papel.
Cortesía : José Darío Gutiérrez

Camilo Lleras.
‘Revolver’. 

Serie de 
fotografías.

Cada cual con su foto

Son varios los artistas participantes, entre 
ellos Miguel Ángel Rojas y sus fotos de 
encuentros eróticos; Camilo Lleras y el 
uso exclusivo de la fotografía en su trabajo; 
Fernell Franco y la obra Interior, que fue 
foto ganadora en el Salón Nacional de 
Artistas, en 1976.

También cuenta con la presencia de obras 
de artistas del Caribe colombiano como, 
Álvaro Barrios, Ingino Caro y Eduardo 
Hernández, que hacen homenajes a la 
historia del arte, los rituales religiosos 
y el registro de varias actividades de 
performance.

Jorge Ortiz y Luis Fernando Valencia, 
artistas de Medellín, plantean sus obras 
a través de reflexiones sobre el paisaje, el 
paso del tiempo y la secuencialidad.   

Por otro lado hay seis series inéditas 
de secuencias en Polaroid tomadas por  
Manolo Vellojín. 

La muestra es una mezcla de fotografía y arte 
conceptual. Gutiérrez, también interesado 
en la experimentación de esa época,  afirma: 
“Tenía necesidad de entender el proceso de los 
años 60 y 70 y la conexión con los años 80. 
Yo entendía la abstracción y la expresión del dibujo 
en los años 60. 

“También el uso político de esos modos de 
producción y luego las manifestaciones pop en 
los 80, pero me faltaba una conexión entre los 
períodos. Y la impresión que tengo, porque la 

investigación no ha terminado, es que parece 
haber un conceptualismo expresado en fotografía 
o en dibujo u otro tipo de quehaceres”.

Luego de la investigación realizada, Gutiérrez 
agrega que hubo varios hallazgos interesantes. 
“Primero encontramos que el conceptualismo 
en Colombia estuvo muy repartido en términos 
geográficos. Hay un gran aporte de artistas 
radicados en la Costa Atlántica y otro gran peso 
de artistas radicados en Antioquia, lo cual es un 
descubrimiento interesante”.
 
La muestra reúne 60 obras y, como afirma 
Rueda, ‘Autorretrato disfrazado de artista’ ofrece 
una aproximación singular al diverso panorama 
de ideas, subjetividades y sensibilidades que 
constituyeron el pasado reciente del arte del país.  

José Darío Gutiérrez, coleccionista colombiano. 
Archivo /ARTERIA

Cortesía: José Darío Gutiérrez Santiago Rueda, curador de la exposición.
Archivo /ARTERIA
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Viktoria Sorochenski. De la serie ‘Anna & Eve’(2012).
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+DIVERSIÓN

+MÚSICA+CINE

+CONOCIMIENTO+ARTE

PARA HACER PARTE 
DE  ESTE ESPACIO,
SÚMATE CON TU FOTO
EN BLANCO Y NEGRO AL

HAZ PARTE DE 
NUESTRA FOTOGALERÍA
Y ÚNETE ASÍ A NUESTRA
INAUGURACIÓN.

+ARTE

www.expansionmamm.com
#MMÁS

(CON TILDE)

‘Contubernio’: una alianza ilícita para pintar
Antonio Samudio y Juan Manuel Roca expondrán en la Galería Sextante obras que pintaron entre los dos.

Hace un par de años el poeta Juan 
Manuel Roca empezó a pintar con 
marcadores sobre servilletas. Él dice 
que todos los papeles se los llevaba 

de los bares. Puede ser cierto, aunque tampoco 
es que se mantenga en ellos.

Seguramente debe comprar. Un día le entregó 
una servilleta ya pintada al pintor Antonio 
Samudio, su amigo de años.  Samudio tomó 
la servilleta y, sin decirle nada,  la añadió a un 
cuadro que ya tenía.

Hay que decir –aclara Roca– que el marcador 
era difumando con el dedo usando whisky como 
disolvente (acto casi sacrílego). Con el paso de los 
días, Samudio le dejó ver a su amigo la servilleta, 
ya en un cuadro.
 
Así empezó este ‘Contubernio’, que, finalmente, 
es el nombre de la exposición que ambos 
presentarán desde el 2 de julio en la Galería 
Sextante, de Bogotá. Serán aproximadamente 
30 obras pintadas por ambos y, por supuesto, 
firmadas por los dos.

En una sala estarán los cuadros de pequeño 
formato y en la otra se exhibirán los libros que 
han hecho juntos, unos seis o siete. 

Un diálogo estético

Por un día ambos se reúnen en la galería que aco-
gerá sus obras para terminar de bautizarlas. Están 
con los anfitriones, María Eugenia Niño y Luis 
Ángel Parra.  Entonces, Samudio, mientras seña-
la un cuadro pintado por él que ya luce una obra de 
Roca como parte indivisible, dice: “Yo hago antes 
esto y Juan Manuel hace lo de él. Él me entrega 
sus cosas y yo las arreglo en lo que yo tengo”.

Roca, con ironía y entre risas, agradece a su 
amigo que le haya ‘arreglado’ su obra… Samudio 
cae en cuenta de la doble interpretación de su 
frase y todos ríen. 

Es la misma ironía y buen humor con que 
eligieron el nombre de la exposición, que 
remite a una cohabitación ilícita, a una alianza 
vituperable, según la Academia de la Lengua.

En esa singular unión han pintado todos estos 
cuadros. El uno sin saber qué hará el otro. 
Samudio adhiriendo las obras de Roca a las suyas 
a punta de color, para luego determinar entre los 
dos si la pieza sirve o va a parar al olvido. 

“Las  servilletas tienen un papel sumamente 
delgado y frágil entonces no puedo usar ningún 
pegante. Le hecho color y hay que pegar con 
presión de libros”, explica  Samudio. 

A veces aprovechan la transparencia del papel  
que deja pasar los pigmentos y al desdoblarlo 
queda un espejo del dibujo de Roca. En todo 
caso, en las pinturas se distinguen claramente 
el estilo de Samudio, con sus colores planos, sus 
formas de dibujo, y los trazos de su amigo (que 
no habla mucho).

Finalmente, llega el momento de poner 
los nombres a las obras. Lo hacen con una 
combinación de razón, inconsciente, sentido del 
humor y de la oportunidad. Asunto en el que 
llevan, también, varios días. 

“Recorte presupuestal… desencuentro… elija su 
verdugo... Nosferatu en vacaciones, el último 
baluarte de la edad Media, no puedo verlo ni 
en pintura…”. Así se suceden las propuestas. 

Antonio Samudio y Juan Manuel Roca han publicado juntos, pero esta vez comparten los mismos cuadros.
/ARTERIA

Diego Guerrero

Óleo, papel (servilleta), disolvente (whisky), una 
buena amistad, dos años de trabajo individual y 
reuniones esporádicas (alrededor del disolvente) 
dieron como resultado la primera exposición 
conjunta de Juan Manuel Roca y Antonio Samudio.

Archivo /ARTERIA

Grabados y poemas

En un evento posterior a la apertura de 
´Contubernio´, Sextante y Arte Dos Gráfico 
presentarán el 23 de julio el libro de artista 
‘Mester de ceguería y otros poemas…’ con 
textos de Juan Manuel Roca y grabados de 
Antonio Samudio, Alberto Rincón y el chileno 
Samy Benmayor.

Unas son desechadas y otras son aceptadas por 
consenso. ¿Y quién ‘cura’ semejante proceso?: 
María Eugenia Niño.

Para ella,  “es una curaduría de montaje, no de 
escoger qué es bueno o malo. Es algo que tiene 
que ver con conocer su obra y haber trabajado  
con ellos por mucho tiempo. En mi caso, es parte 
del placer de tener un espacio, de ver algo que 
nos interesa y que nos gusta”, dice.

Será entonces una exposición diferentes de dos 
artistas que antes han trabajado juntos, cada quien 
en su área: Roca en la poesía y Samudio en la 
pintura pero que ahora se acercan un poco más y 
–como hacen los artistas– experimentan y buscan.

“¿A dónde llegaremos?”, se pregunta Samudio. Y 
se responde a sí mismo: “No sé a dónde”.
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Cr. 5 No. 26B - 76 Bogotá  
Tel. (571) 2821474 / 0973   

nc-arte@nc-arte.org  

Troika
Límites de un territorio conocido

Junio 6 - Septiembre 5 www.nc-arte.org   

‘Ser obsesivo es una condición para crear’ 
Conocidos como ‘Cuestionarios Proust’, se publican en revistas –la más conocida es ‘Vanity Fair’– una suerte de 
entrevistas lúdicas a personas influyentes. Sin posar de originales (dirán algunos que es una ‘apropiación’), reconocemos 
que son una excelente forma de abordar personajes que han mostrado su fuerza creativa. Esta es nuestra versión.

Jorge Jaramillo Jaramillo es de aquellos 
cuya influencia en las artes plásticas y 
visuales colombianas no se mide por la 

resonancia de su nombre sino por la fuerza que 
han tomado sus obras. 

Se puede decir, sin exagerar, que los aportes de 
este caldense (Chinchiná, 1955) han marcado el 
arte del país, sin que muchos lo sepan. 

Artista plástico de la Universidad de Antioquia, 
museógrafo, curador, gestor cultural en 
entidades públicas por más de 30 años, ha 
sido productor de los montajes de los Salones 
Regionales y Nacionales de Artistas, jefe de 
Departamento de Educación del Museo de Arte 
Moderno de Bogotá, coordinador de la Galería 
Santa Fe y de Artes Plásticas en la Secretaría de 
Cultura Recreación y Deporte. 

También fue Gerente de Artes plásticas 
y Visuales y subdirector operativo en la 
Fundación Gilberto Alzate Avendaño (FUGA).  
Jaramillo creó un evento que ha marcado el 
arte nacional: el Premio Luis Caballero, el más 
importante en el país para artistas de más de 
35 años. 

Además posicionó a la Galería Santa Fe 
como uno de los espacios referentes en arte 
contemporáneo en el país. En FUGA creó un 
programa de curaduría histórica que incluye un 
premio y una colección de libros. 

También instauró el Premio Bienal de las 
Artes Plásticas y Visuales, y, con el Banco de la 
República, desarrolló el espacio El Parqueadero. 
Así mismo Plataforma Bogotá, laboratorio 
interactivo de arte, ciencia y tecnología, el 
primer medialab público de Bogotá.

En casi una obsesión por abrir oportunidades 
para artistas y para imprimir dinamismo al arte, 
abrió para Bogotá el programa de residencias 
artísticas nacionales e internacionales, la beca 
para un curador extranjero y otra para proyectos 
curatoriales de circulación internacional. 

También lanzó la revista de artes visuales 
ERRATA#, reconocida como una de las más 
importantes en la región.
  
Este proyecto incluye, además de la revista, un 
coloquio, curadurías y talleres. Jorge Jaramillo 
Jaramillo es el primer invitado que nos da ‘pistas 
para su autorretrato’.

¿Cuál es su color favorito?
El magenta Marín. En realidad, es un chiste 
de algunos. Álvaro Marín, pintor de Medellín, 
introdujo una teoría moderna del color y por 
eso la gente dice que Marín metió el magenta 
al arte antioqueño. 

¿Cómo sería la obra de arte perfecta?
Inagotable.

¿Cómo es el paraíso?
Aburrido, demasiado correcto.

¿Cómo es el infierno?
Como Bogotá con Pacho Santos de alcalde. 

¿Tiene una obsesión?
Muchas. Ser obsesivo es condición para crear.
 
¿Qué es lo peor que le puede pasar a un artista?
Quedarse sin audiencia.

¿Qué le hace falta?
Tiempo.

¿Quién le hace falta?
Mis hijos.

¿En qué periodo del arte le hubiera gustado vivir?
Primera mitad del siglo pasado.

¿Qué le gustaría que dijera su epitafio?
Shhhhhhhhhh.

En un incendio, ¿salvaría a la Monalisa o a 
su mejor obra?
Que cada quien salve lo suyo.

¿Cuál es la virtud más sobrevalorada en el arte?
La destreza.

¿Qué obra ajena se llevaría a su cuarto?
Un Rothko.

¿Qué obra de arte le daría a su peor enemigo?
“Esto es arte esto no es arte”.

¿Qué odia del mundo del arte?
Las inauguraciones, las ansias de reconocimiento.

Si pudiera hacerle una pregunta a Dios,
¿qué le preguntaría?
¿Hasta cuándo?

¿Qué es lo que más le molesta de usted?
Mi timidez.

Diego Guerrero /ARTERIA

¿Qué le ha quitado el aliento?
La Calle de La Fatiga, en La Candelaria.

Si en caso de un naufragio pudiera salvarse a 
usted y a otra persona, ¿salvaría a un artista, 
a un curador, a un crítico o a un coleccionista?
Al menos inútil: al artista.

¿Qué es lo más importante en el arte?
La disciplina.

Si por ventura se encontrara, digamos,
los brazos de la Venus de Milo, ¿qué
haría con ellos?
Se los regalaría a Bernardo Salcedo.

Pistas para un autorretrato



14 ARTERIA Ed. 49    Junio - Julio 2015 

Éver Astudillo, un pionero del arte urbano
Obituario

Miguel Ángel Cárdenas, maestro del videoarte 

Miguel Ángel Cárdenas o Michel 
Cardena (El Espinal, Tolima, 
1934- Holanda, 2015) falleció el 
2 de junio, luego de programar 

eutanasia asistida. Hizo sus primeras obras con 
una temática abstracta, con lo que alcanzó cierto 
grado de reconocimiento, pero luego, se interesó 
en el  performance y el video arte.

Estudió arquitectura en la Universidad Nacional 
de Colombia desde 1952 hasta 1953 y en la 
Academia de Bellas Artes de Bogotá de 1955 
a 1957. Su primera exposición la hizo a los 23 
años en la Biblioteca Nacional, luego expuso en 
lugares como la Biblioteca Luis Ángel Arango, el 
Museo de Zea (hoy, Museo de Antioquia) y La 
Tertulia (Cali).

Cárdenas se planteó una postura rígida frente a 
la religión, intentando acercarse a la razón y la 
verdad. Tomó la sexualidad como tema central 
de sus obras, y aunque para algunos los fluidos, 
orgasmos y gemidos parecen vulgares, el artista 
propuso el acto sexual como algo sagrado y bello.

En 1962 obtuvo una beca del gobierno colombia-
no con la que fue a estudiar en la Escuela de Artes 
Gráficas de Barcelona. De allí partió a Holanda. 
Desde 1970 emprendió una búsqueda con el 
videoarte. En Holanda fue docente en la Academia 
de Arte e Industria, en la Academia Rietveld,  en 
la Academia de Bellas Artes de Arnhem y en la  
Academia de Arquitectura de Arnhem.

Fue becado cinco veces por el gobierno holandés. 
“Sus obras se mostraron en De Appel y en el 
Stedelijk Museum, de Ámsterdam, en el Space 
Cardin, de París (un espacio “de lo nuevo” ya casi 
olvidado), en la Bienal de Venecia y en el Centro 
Pompidou, en París.

También se exhibieron en los grandes festivales 
que estaban empezando a dedicarse al video, 
como el 8th International Encounter on Video, 
en Tokio, y Video Roma”, según comenta 
Sebastián López en una entrevista que publicó 
la revista ERRATA#, en la edición de diciembre 
del 2010. 

El crítico Eduardo Serrano recuerda que uno de 
los momentos cumbre de la carrera de Cárdenas 
fue cuando se presentó en la Bienal de Venecia 
representando a Holanda. Llevó una obra de 
tubos que calentaba los canales de esa ciudad.

Si bien su obra fue poco conocida en el país, en 
Holanda logró reconocimiento. Precisamente 
en el programa ‘Visionarios’ de la galería 
Instituto de Visión presentaron recientemente 
obras suyas bajo el nombre ‘Calentamientos’. 
“Es una selección de sus trabajos alrededor 
del tema del calor humano, entendido desde 
sus connotaciones más ingenuas e inocentes, 
como la idea de poder transformar una cultura 
racionalista y fría como la holandesa gracias 
al temperamento del ser latino, hasta sus 
connotaciones más morbosas y pervertidas en 
relación con la sexualidad”, afirma María Wills 
Londoño, curadora de la muestra.

Obras suyas pertenecen a 16 colecciones públicas 
y privadas en Japón, Holanda, Alemania, 
Colombia, Suecia y Bélgica. Expuso en el Museo 
del Barrio, de Nueva York, en el Museo de Arte 
Moderno de Shangai (China), en el Reina Sofía 
(Madrid), lo mismo que en Holanda, Inglaterra, 
Japón, Bélgica, Italia, Alemania, Cuba y Australia. 
En el 2004 fue nombrado oficial de la Orden 
Oranje Nassau por la reina Beatriz de Holanda.

El artista colomboholandés en su taller, desarrollando su obra ‘Hot Vagina’.

Cortesía: /www.laloborja-gmail.blogspot.co.uk

Éver Astudillo posa 
en 1997 frente al lente 

del fotógrafo Lalo Borja, 
gran amigo suyo.  

Cortesía: Instituto de Visión

Considerado como uno de los artistas 
fundamentales en las artes plásticas 
surgidas en Cali durante el siglo 
pasado y un hombre que se preocupó 

por plasmar su tiempo en sus dibujos, Ever 
Astudillo, fallecido a los 67 años, el pasado 3 de 
junio, dejó, sin duda, una huella importante en 
el arte nacional.

 “Fue un gran artista. En 1973 se ganó su primer 
premio en el XXIV Salón Nacional de artistas, 
cuando tenía 18 años. Ever Astudillo fue 
uno de los primeros en recrear el arte urbano. 
Junto con  Fernell Franco y Óscar Muñoz, 
formaron ‘la trilogía’ de artistas de Cali de los 
años 70”, comenta Eduardo Serrano, crítico 
de arte, y amigo de Astudillo. Si hizo parte de 
esa ‘la trilogía’ fue porque los intereses de su 
generación y de su ciudad fueron dos de sus 
principales intereses. Las calles de Cali y su 
vecindario fueron plasmados en sus primeros 
dibujos, hechos en grafito sobre papel.

Serrano destaca que  la mayoría de su obra es 
en blanco y negro “Como en esa época no había 
papeles grandes, él pegaba los papeles pequeños 
para poder dibujar. Su especialidad eran los 
dibujos de clase media y de barriada”, dice.

Desde muy joven participó en eventos artísticos 
como el II Festival Estudiantil de Arte en el Sena, 
de Cali, donde obtuvo el segundo premio; en el 
Salón Nacional de Artistas Jóvenes de la Univer-
sidad de Antioquia, en el que ganó una Mención 
de Honor; en el Primer Salón Nacional de Pin-
tores Jóvenes, en La Rotonda, de Cali, en el que 
salió ganador. También participó en la Primera 
Exposición Plástica de Jóvenes Artistas de Habla 
Hispana, en el Instituto de Bellas Artes de Caracas 
(Venezuela), y el XXIV Salón Nacional de Artistas.

Sobre Astudillo, Nadín Ospina dice: “Era un ar-
tista con mucho talento, fundamental en el arte 
Caleño, a través de sus dibujos rescató la imagen 
sombría y melancólica de la ciudad y sus person-
ajes. Un dibujante excelente y un hombre sencillo”.

Miguel González, crítico, curador del Museo 
Rayo y gestor cultural, quien fue amigo de 
Astudillo, resalta que con su obra documentó 
barrios de clase media-baja. “Tenía una estética 
a partir de lo fotográfico, siempre con dibujos 
en blanco y negro. Recuerda que haber ganado 
el premio del XXIV Salón Nacional de Artistas, 
en 1973, lo proyectó en el ámbito nacional”. Pero 
más allá de su habilidad González –que describe 
a Astudillo como un hombre tímido- lo define 
como “un artista que vivió su ciudad”.

En eso está de acuerdo Alejandro Martín, 
curador del museo La Tertulia, de Cali. “Él tenía 
una mirada particular sobre la ciudad, sobre los 
barrios popular, manejando ambiente oscuro e 
inquietante”, dice. Sobre esa forma de expresarse 
en el dibujo profundiza María Eugenia Niño, 
fundadora de la Galería Sextante y de Arte 
Dos Gráfico: “Sus obras, sus dibujos solitarios. 
La ciudad que dibujó era de alguien muy 
observador, sus obras generaban un ambiente, 
una atmosfera de lugares sombríos”.

Un aspecto tal vez poco resaltado es que realizó 
dibujos basados en el cine mexicano, que, según 
recuerda Serrano era una gran afición que 
inspiró parte de su carrera. “Uno de sus trabajos 
más importantes fue la ‘Serie cuadro a cuadro’, 
basada en esas películas. Él vivió durante dos 
años en México, luego de ganar una beca para la 
Universidad Autónoma de México, en 1976”.

Como docente también dejó una huella. Así lo 

reconoce José Horacio Martínez, uno de los 
artistas caleños contemporáneos con mayor 
fuerza en la actualidad: “Lo conocí cuando me 
convertí en su alumno, en la Escuela de Artes 
Plásticas de Cali, en donde se generó una relación 
de mutua confianza, él  creaba un estímulo a 
través de la  conversación. Era un hombre muy 
generoso, Fue un ejemplo, dedicó su tiempo a la 
pedagogía”, recuerda gratamente.

En 2009 en el 41 Salón Nacional de Artistas 
fueron exhibidas fotografías que Astudillo usó 
como base para realizar sus dibujos. En opinión 
de Martínez, su legado se ve, principalmente, 
en Popayán y en Cali, y asegura: “Tenía una gran 
sensibilidad fotográfica, en las que mostraba una 
visión de la ciudad que ya había desaparecido, 
como el barrio San Nicolás”. Precisamente donde 
Astudillo vivió”.
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Lo que ves no siempre es lo que hay

“Una de las cosas que buscamos 
es que las personas que vean 
nuestro trabajo se cuestionen 
si lo que creen saber es así 

realmente”, dice Eva Rucki. Ella junto a Conny 
Freyer y Sebastien Noel conforman el colectivo 
Troika, establecido en el Reino Unido, que 
presenta su exposición ‘Límites de un territorio 
conocido’, realizada para NC-arte, de Bogotá.

Troika se formó en el 2003 y ha mostrado 
su trabajo en lugares como el Museo de Arte 
Moderno de Nueva York y el Tate Britain, de 
Londres. Su creación se basa en nociones de 
física que provocan diferentes percepciones, una 
suerte de mezcla entre la fantasía y la realidad.

“No queremos decir que lo que una persona 
percibe no es real, se trata, más bien, de abrir 
la posibilidad de que haya múltiples verdades y 
maneras de ver el mundo”, asegura Rucki, quien 
estuvo en Bogotá junto a Sebastien Noel para el 
montaje e inauguración de la muestra.

La exposición ocupa los dos pisos de NC-arte. El 
principal atractivo está en la sala del primer piso, 
en donde el agua tiene un papel preponderante. 
Ahí todo el piso está inundado y solamente se 
puede caminar sobre piedras grandes, que guían 
al visitante.

“Una de las cosas más interesantes de este 
proyecto es cómo los materiales logran sumergir 
al espectador en una nueva realidad. El agua es 
utilizada de diferentes maneras. En unas partes va 
a parecer completamente congelada y suspendida, 
y luego el espectador va a estar rodeado de agua 
que parece subir. La esencia es que puedes sentir 
el cambio en un mismo espacio”, explica Rucki.

De acuerdo con la artista, la entrada al lugar 
de alguna manera hace más lento el ritmo de 
vida, porque el visitante se encuentra con una 
especie de realidad suspendida en el tiempo: 
“Lo que las personas ven está lo suficientemente 
cerca de la realidad para creer en ella y, a la vez, 
es tan fantástico que se siente extraña. Uno se 
encuentra en ese momento fascinante, cuando 
algo es místico, pero a la vez racional”.

Esa clase de juego mental es uno de los aspectos 
más atrayentes de sus piezas. De hecho, varios de 
sus trabajos utilizan la perspectiva de tal manera 
que, dependiendo del lugar del observador, un 
objeto puede parecer completamente diferente. 
Así funciona la escultura Squaring The Circle, una 
de las piezas que se expone en Bogotá. Se trata 
de un objeto de acero que puede ser visto como 

un círculo o como un cuadrado, dependiendo del 
punto de vista.

“Esta obra habla de encontrar una posición en 
la que dos opuestos se unen y se convierten en 
algo totalmente diferente. Se trata exactamente 
de la misma escultura, es tradicional y estática, 
y, sin embargo, se sale de todos los parámetros”, 
asegura Rucki.

El colectivo Troika, establecido en Londres, habla sobre su trabajo, que utiliza principios científicos.

En ‘Límites de un territorio conocido’ las piedras señalan el camino en medio del agua y de la penumbra, en una obra que reta la percepción del espacio.  

Fotos: Juan Sebastián Angulo /ARTERIA

La escultura ‘Squaring 
The Circle’ puede verse 
de diferentes maneras, 

dependiendo del lugar en 
donde esté el espectador.

“Lo que nos mueve es una 
reflexión sobre el mundo en el 

que vivimos”.

Aunque en ocasiones trabajan con lo que puede 
llamarse un ‘arte tradicional’, como la escultura, 
lo cierto es que la mayoría de materiales con 
los que realizan sus obras no pueden calificarse 
como comunes, pues utilizan desde hollín hasta 

electricidad en algunas de sus piezas. “Trabajar 
con agua ha sido complicado, pero uno de los 
aspectos que más trabajo nos costó fue  manejar 
la electricidad, que utilizamos en Cartography 
of Control (obra que también está en Bogotá)”, 
recuerda Noel.

“Ese trabajo, hecho en 2014, consistió en 
hacer dibujos en papel por medio de descargas 
eléctricas. “Fue realmente difícil. Durante varias 
semanas hubo mucho papel quemado”.

De acuerdo con el artista, para el colectivo 
era realmente interesante encontrar una 
manera en la que esa energía, que dirige a la 
sociedad, se pudiera manifestar de forma física. 
 
“Lo que nos mueve es una reflexión sobre 
el mundo en el que vivimos. No solamente 
se trata de pedir prestados algunos medios 
científicos, sino de encontrar una síntesis, algo 
que vaya más allá de lo lógico y lo racional o de 

lo subjetivo o introspectivo, porque creemos que 
uno no puede entender el mundo desde un solo 
lente”, opina Rucki.

‘Calculating The Universe’, una serie de cuadros 
que hicieron utilizando dados blancos y negros, 
es un ejemplo de una pieza de arte que surge de 
la ciencia. Para realizarla utilizaron algoritmos 
generados por computador, los cuales les 
arrojaban un juego binario que ellos convirtieron 
de 1 y 0 a blanco y negro.

“Dejamos todo a los computadores y solo con 
sus instrucciones pusimos a mano cada uno de 
los dados. Los dibujos que salían eran realmente 
impredecibles y no existía ninguna decisión 
nuestra de cómo iban a terminar. Cada resultado 
fue sorprendente, para los visitantes y para 
nosotros”, recuerda Noel.

La exposición estara abierta hasta el 5 de 
septiembre. La entrada es gratis.
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Circular
EXHIBICIONES INSTITUCIONALES

BOGOTÁ
Museo Nacional de Colombia
Exposición colectiva: ‘Memorias 
del mundo campesino: escuelas 
radiofónicas (1947-1988), 
una experiencia educativa forjada 
en el campo’
Cierre por definir

Por medio de un radio de 1954, fotos testimoniales de las décadas de 1950 a 1970, así como de 
algunas cartillas educativas desarrolladas por Radio Sutatenza, la exposición busca recordar el con-
texto de alfabetización y educación no formal del campesinado colombiano durante las décadas 
de mayor transformación del país, cuando su identidad dejó de ser rural y se convirtió en urbana.

BOGOTÁ
AP-ARTE Arte & Experiencia
Daniel López: ‘Migraciones de la psique’
Hasta junio 13
Valentina Orejuela:  
‘Indicios corporales pictóricos’
Junio 17 al 30

La exposición de Lopéz, compuesta por dibujos de diferentes 
expresiones faciales. De fondo está la pregunta por la 
identidad de una persona a través de los cambios en su psique, 
materializados en los diferentes gestos de un mismo rostro.

La muestra de Orejuela presenta pinturas, acompañadas por 
acciones realizadas por la artista, que pretenden tratar la relación 
entre pintar y el lenguaje corporal y ofrecer una versión sobre el 
estatus de la pintura en el arte contemporáneo.

(Detalle) Cortesía: AP Arte & Experiencia 

BOGOTÁ
Galería Artecámara
Centro Empresarial Chapinero
Exposición colectiva: ‘Bogotá S.A.S.’
Hasta julio10

El programa Artecámara realiza el ‘Ciclo prisma’ que 
plantea anualmente el desarrollo de tres curadurías por tres 
curadores que reflexionen sobre las formas de representar e 
imaginar a Bogotá y sus alrededores. La primera exposición, 
‘Bogotá S.A.S.’, se vale de medios mixtos para investigar 
¿cuál es el sentido de las prácticas culturales y artísticas en 
el espacio urbano hoy en día? La exposición se ampliará con 
crónicas de Rafael Chaparro, de finales de los 80, postales 
de paisajes urbanos, 12 postales sonoras de Gustavo 
Zalamea y 5 silencios, de Mauricio Bejarano, del año 2000. 

Cortesía: Familia Zalamea Cánfora

BOGOTÁ
Artestudio
Exposición colectiva: ‘El baile flamenco en Bogotá’
Julio 23-agosto primero

Fotografías  digitales  y análogas  en escalas de  grises y a color, y una 
instalación de dibujos que representan movimientos característicos del 
baile flamenco y su indumentaria. Tales dibujos serán dispuestos en 
diferentes puntos de la galería colgados con ganchos de madera, en cuerdas 
que cruzarán los muros laterales. C
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POPAYÁN
Casa Museo Negret & Miamp
Exposición colectiva: ‘II Salón de Arte Indígena Manuel 
Quintín Lame (Popayán-Bogotá)’
Julio 13 al 24

Una exhibición de performance, videoperformance, técnicas mixtas de 
pintura, dibujo, tejido, intervenciones y fotografía para propiciar la  
experimentación y la reflexión sobre algunas manifestaciones culturales 
y artísticas de poblaciones indígenas y otros grupos humanos. C
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MEDELLÍN
Casa Museo Pedro Nel Gómez
‘Pedro Nel Gómez, el compromiso de un artista’
Junio-julio

Óleos, acuarelas y dibujos son las técnicas de las obras exhibidas, 
y los temas tratados el paisaje, las naturalezas muertas, el retrato, 
apuntes callejeros y mitos que dan cuenta de episodios nacionales 
determinantes para la historia de la vida social y política del país. 

La exposición ofrece una línea del tiempo sustentada en obras 
que identifican cada periodo y preocupación del artista.

BOGOTÁ
Casa-Museo Quinta de Bolívar
Andrés Forero: ‘Usted es mi delicia’
Hasta julio 5

Una instalación basada en una cita entre el constructor de la Quinta 
y el Virrey Amar y Borbón, que consiste en una intervención 
paisajística en el camellón de acceso de la Casa-Museo Quinta 
de Bolívar. Proyecto ganador de la Convocatoria ‘Intervenir la 
Historia’. Organiza la Casa-Museo Quinta de Bolívar, el Museo de 
la Independencia y el Departamento de Arte de la Universidad de 
los Andes.

BARRANQUILLA
Museo de Arte Moderno de Barranquilla
Wilson Díaz: 
‘La revolución no será televisada. 
Descarga musical de Wilson Díaz’
Hasta julio 18

La exposición presenta en simultáneo tres videoclips del 
artista que señalan algunas situaciones relativamente 

recientes en Colombia: ‘Un encuentro y concierto de música cristiana en Bogotá-2007’, ‘Un 
concierto de música en la zona del Caguán durante los diálogos de Paz que se dieron entre 1999 
y 2002’, y ‘La decoración navideña sobre el Río Cali para el fin de año-2008’. El artista recurre al 
montaje, imágenes y sonido para dar su versión sobre estos acontecimientos.

Cortesía: Museo de Arte Moderno de Barranquilla

ARMENIA (QUINDIO)
Museo de Arte de Armenia y 
el Quindío (Maqui)
Félix Ángel: ‘Todos ellos’ 
Hasta junio 15

Linóleos que acompañan el libro de poemas del mismo 
artista, publicado en 2011. Postula a los sujetos 
musculosos como ideal erótico, sin rostros definidos.
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ROLDANILLO
Museo Rayo
Francesco Albani: ‘Obra huésped’
Hasta julio

Francesco Albani, también conocido como ‘El Albano’, es un pintor boloñés 
nacido en 1578. Su obra presenta temas mitológicos y  representaciones 
religiosas cristianas. Su factura impecable y el juego de luces y sombras 
ejemplifican muy bien las preocupaciones del arte italiano del Barroco.C
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(Detalle) Cortesía: Museo Nacional de Colombia

PEREIRA
Museo de Arte de Pereira
Carlos Uribe: ‘[Su]Versión’
Gustavo Germano:
‘Distancias y ausencias’
Junio-julio

Uribe utiliza una variedad de medios para 
construir  un paisaje cultural latinoamericano con 
el trasfondo del conflicto armado colombiano. Su 
muestra se expone en la Sala de exposiciones Julio Mario Santodomingo, en el primer piso del museo.

Germano, artista argentino, traduce en fotografías experiencias como la desaparición y el exilio, 
en el contexto de las prácticas de totalitarismo y dictadura militar que tuvieron lugar en países 
de América Latina, en la segunda mitad del siglo XX. Exhibe en la Sala María de la Paz Jaramillo.
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Cortesía: Casa Tres Patios

MEDELLÍN
Casa Tres Patios
Exposición colectiva: ‘75° West/ 75° Oeste’
Hasta junio 11

Muestra de imágenes, objetos y declaraciones 
intercambiadas por artistas de Filadelfia (EE. 
UU.) y Medellín dos ciudades ubicadas a 75° línea 
longitudinal oeste con el propósito de activar 

conversaciones sobre el impacto cultural del comercio libre globalizado.

MEDELLÍN
Museo de Arte Moderno de Medellín
Colectivo Tercerunquinto: 
‘Proyecto para el Museo de 
Arte Moderno de Medellín’
Desde julio 15

El colectivo mexicano, después de una visita de 
estudio y reconocimiento al MAMM, propone 
un proyecto que analiza la relación de los modelos 
arquitectónicos que conformarán el museo. Se trata 
de una intervención que involucra la fachada. C
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BOGOTÁ
Museo Santa Clara
Barbarita Cardozo y Olga Piedrahita: ‘Tigersprung’
Desde julio 16

La exposición presenta una revisión de trajes de los siglos XVIII 
y XIX de las colecciones de museos de la ciudad y un recuento de 
trajes creados por Cardozo en colaboración con la diseñadora Olga 
Piedrahita. Se exhiben accesorios históricos de las colecciones del 
Museo Colonial y Museo Santa Clara y acuarelas.

IBAGUÉ
Museo de Arte del Tolima
Daniel Esquenazi:
‘Viaje de movimiento y color’
Hasta julio 30

La exposición reúne cincuenta esculturas en un 
amplio espectro de colores en acrílicos, principalmente 
construidas en madera, chapilla y MDF.Cortesía: Museo de Arte del Tolima

CALI
Museo La Tertulia
Exposición colectiva: 
‘Objeto Workshops’
Hasta junio 24

La muestra retoma elementos del proyecto de 
María Eugenia Duque ‘Maestros en obra’, el cual 
recoge la tradición de talleres de gráfica. Exhibe 
videos, grabados y dibujos de artistas como 
Nadia Granados y Wilson Díaz. C
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BOGOTÁ
Museo de Arte Contemporáneo de Bogotá
Gustavo Vejarano: ‘El camino secreto,
la magia del templo’
Hasta julio 11

Esta muestra está integrada por pinturas, esculturas, dibujos, videos 
e instalaciones que dan cuenta de la investigación del artista sobre los 
templos y los planos físicos, energéticos y espirituales que según él los 
conforman. 

SANTA MARTA
Museo Bolivariano 
de Arte Contemporáneo 
‘V Trienal Internacional
de la Acuarela’
Hasta julio 20

La acuarela es, por tradición, un medio 
ideal para construir crónicas visuales del 
mundo. Años después de procesos como la 
Expedición Botánica, en Colombia, donde se 
usó la técnica, se mantiene una producción 
diversa e impredecible que va más allá de 
la simple ilustración. Participan aproximadamente 140 artistas de diversos países. Este año el 
invitado de honor será Venezuela y participan por primera vez artistas de Ghana y Turquía.

Cortesía: Museo Bolivariano de Arte Contemporáneo

BOGOTÁ
Museo de Arte y Cultura de Colsubsidio
Exposición colectiva: ‘Arte al natural’
Hasta julio 31

Una muestra que a partir de pinturas, videos, cuadros y una 
instalación aborda temáticas medioambientales, comunitarias y 
de impacto para propiciar reflexiones.
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BOGOTÁ
KB-Espacio para la cultura
Natalia López: ‘Detenerse
a respirar al final del mundo’
Julio 2 al 30

La muestra consiste en una instalación de cinco piezas 
realizadas a partir de fotografías,  videos y objetos. Es el 
resultado de una residencia de un mes en la Antártida. 

Cortesía: KB-Espacio para la cultura

BOGOTÁ
Espacio Odeón Centro Cultural
Luis Fernando Ramírez: ‘Curaduría’
Desde julio 16

Una instalación hecha a partir de fichas técnicas que 
el artista colecciona desde hace más de diez años 
y que interviene con dibujo y escultura. Resalta 
cómo estas fichas son una pieza fundamental 
para entender el arte contemporáneo. 

(Detalle) Cortesía: Espacio Odeón Centro Cultural 

MEDELLÍN
Museo de Antioquia
Exposición colectiva: ‘Piso piloto’
Desde junio 24

Una exposición de proyectos arquitectónicos, 
publicaciones e instalaciones que presentan 
modelos alternativos de vivienda y espacio 
público en la ciudad, para las ciudades 
de Medellín y Barcelona. Esta muestra 
es organizada por el Centro de Cultura 

Contemporánea de Barcelona  y el Museo de Antioquia, con la curaduría de David Bravo, Josep 
Bohigas, Alex Giménez, Guillen Augé, Anna Vergés y Nydia Gutiérrez.

PAMPLONA
Museo de Arte Moderno 
Ramírez Villamizar
Exposición colectiva: ‘Arte y trigo’
Junio 25-julio 15

La tercera versión de ‘Arte y Trigo’ presenta obras 
realizadas a partir de la manipulación del trigo, producto 
patrimonio de la región, sobre  los  hechos ocurridos  
alrededor del grito de independencia de la ciudad, el  4 
de julio de 1810. C
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BOGOTÁ
Galería Artecámara 
Centro Empresarial Salitre
Exposición colectiva: 
‘Animación en Colombia’
Desde julio 9

Esta exposición fue concebida como una vitrina para visi-
bilizar producciones destacadas de la industria de la ani-
mación digital en Colombia y hacer énfasis en su potencial, calidad y creatividad. El curador de la 
muestra es Andrés Burbano, con asistencia de Laura Castiblanco y asesoría de Óscar Andrade.

Cortesía: Centro de Cultura Contemporánea de Barcelona

Cortesía: Artecámara
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Kevin
Mancera

Artista

Cortesía del artista
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Pocas veces se les pregunta a las personas que trabajan en el mundo del arte sobre su formación, sus maestros, sus compañeros de clase o su relación y posición frente a las 
instituciones educativas; como si los artistas hubiesen aprendido solos y sus reacciones frente a estos edificios de poder fueran algo circunstancial. Aquí se demuestra lo contrario.
Nota del editor: por un error de impresión en la pasada edición, este artículo fue publicado incompleto. Ofrecemos disculpas y lo presentamos en su totalidad.

Humberto Junca: ¿Recuerda una clase, un 
profesor, una experiencia incluso fuera de la 
academia o de la institución educativa, que haya 
sido fundamental para usted? 

Kevin Mancera: Estudié en un colegio que era 
súper malo, el Nuevo San Luis Gonzaga, pero 
tuve mucha suerte porque estuve rodeado de 
amigos que eran igual de vagos a mí, pero les 
gustaba dibujar. Así conocí a Juan Peláez, Diego 
Rojas y Daniel Poveda. Los tres estudiaron arte: 
Daniel en la Nacional, y Juan y Diego en La 
Tadeo. Diego murió antes de terminar la carrera. 
Creo que ellos me clavaron la espinita del arte, 
aunque yo era el peor dibujante de los cuatro.

H.J.: ¿Tenían un club de dibujo, o algo así?  

K.M.: No. Pero, de vez en cuando, alguno hacía 
un dibujo que me gustaba mucho y  por eso 
quise aprender a dibujar. Yo no había tenido 
ninguna clase de educación artística y en el 
colegio las clases de dibujo eran pésimas. En esa 
época empezamos a hacer parches de bandas o 
a diseñar camisetas dibujadas con marcadores.

H.J.: Entonces, con ellos también compartía un 
interés musical.

K.M.: ¡Claro! No estudiábamos por andar 
borrachos, escuchando música y montando en 
monopatín. 

H.J.: ¿Qué música escuchaba?

K.M.: Pues, yo era raro. Por el lado de mi papá 
escuchaba metal, por el lado de mi mamá salsa… 
y por el lado de mis amigos punk de los noventas 
y ska ochentero.

H.J.: ¿Será que la estética del rock lo influyó?

K.M.: ¡Seguro! Por ejemplo, el logo de Kiss lo 
dibujé mil veces. Y dibujaba a los manes y hacía 
como unos cómics rarísimos y horribles. Pero es 
que yo a Kiss los empecé a escuchar como a los 
13 años, mi papá me los puso y se convirtieron 
en mis héroes juveniles.  

H.J.: ¿Recuerda algún dibujo que hayan hecho 
sus amigos y que lo haya impresionado?

K.M.: Juan sabía cómo copiar carátulas de 
discos o los logos de las bandas, ¡y le quedaban 
exacticas! Daniel dibujaba unos comics 
cheverísimos, pero Diego era increíble. Nos 
llevaba como cuatro años de ventaja en el 

dibujo. Podía dibujar cualquier cosa: una copia 
de Van Gogh, un retrato… era una persona muy 
especial, muy encantador.

Fue por Diego que después me metí un año largo 
al taller de Héctor D’allemand. Y ahí sí aprendí 
cosas. Diego estudiaba con D’allemand y como 
yo quería dibujar como él, terminé estudiando 
allí. Juan salió antes, porque yo me tiré décimo, 
y entró a estudiar artes en la Tadeo. Recuerdo 
que un día estaban reunidos y les comenté que, 
como ellos, también quería ser artista; y los tres 
me dijeron “Uy, no sé, piénselo bien, ¿será que sí 
sirve para eso?” Y a mí no hay sino que me digan 
que no haga algo para que me decida a hacerlo 
con más ganas. Siempre he sido muy terco.

H.J.: ¿Qué enseñaba D’allemand?

K.M.: Dibujo y acuarela. Ponía los ejercicios 
básicos en la enseñanza del dibujo: dibujar de 
afuera para adentro, dibujar de adentro hacia 
fuera, dibujar espacios negativos, hacer texturas, 
medir distancias y ángulos, luces y sombras.

Dibujábamos objetos, bodegones, o modelos 
tomados de fotografías, en caballete y sobre 
tablitas. Todo era como muy tranquilo. Eran 
sesiones de domingo que podían durar toda 
la tarde. Le tengo mucho cariño a Héctor 
porque fue quien me guió en ese, mi primer 
acercamiento real al dibujo académico.

Después entré a la universidad y, de nuevo, fui muy 
afortunado, porque me tocaron unos profesores 
increíbles. El primero fue Justiniano Durán. 
Él era pasión pura, nos hablaba y nos mostraba 
la sabrosura de la línea. Indudablemente me 
contagió su pasión por el dibujo.

H.J.: ¿Sus padres lo apoyaron cuando entró a 
estudiar arte?

K.M.: A mi papá, Jorge Mancera, lo traía 
sin cuidado lo que  estudiara. A mi mamá, 
Besfania Vivas, le dije que iba a estudiar 
diseño gráfico y me fui y me presenté a la 
Nacional. Me dio tanto miedo el examen 
que me dio diarrea: me senté a resolverlo y 

me dieron tantos nervios que no me pude 
aguantar, me paré y me fui.

Días después fue cuando me fui donde los 
amigos y les dije que yo iba a estudiar arte. Y así 
entré a la Tadeo con el apoyo de mi mamá que 
me dijo: “Yo quiero que usted haga lo que quiera”.

H.J.: Además de Justiniano, ¿recuerda a otro 
profesor de la Tadeo?

K.M.: Tuve profesores excelentes: Fernando 
Escobar nos dio una clase de arte político y espacio 
público; Giovanni Vargas dictó una clase de 
performance y con Juan Mejía, mi artista favorito, 

vi una clase de dibujo experimental. Creo que 
nunca se lo he dicho, pero ¡soy un “fan enamorado” 
de Juan Mejía! Juan me pone nervioso. Tan así 
que cuando tomé clase con él, todos los ejercicios 
me salieron mal. ¡Todos! Él nos ponía a hacer cosas 
a partir de dinámicas muy sencillas, como coger un 
rollo de cinta de enmascarar y hacer un dibujo con 
él. Nos ponía ejercicios para entender el dibujo más 
allá del lápiz y el papel.

Es un dibujante muy bueno, pero para él lo más 
importante es la idea. Una ‘expo’ de Juan es bonita 
porque, además, sus ideas son sencillas y eficaces 
y cargadas de humor; uno no tiene que leerse a 
Foucault para entenderlas, para disfrutarlas. Y eso 
me ha servido a mí de ejemplo. 

Mi ideal es que yo pueda contar la idea de mis 
obras en una sola frase, como: voy a dibujar cien 
cosas que odio, con amor; o voy a ir a dibujar en 
lugares que se llamen la felicidad. Un trabajo que 
recuerdo mucho de Juan Mejía, porque además 
se lo ayudé a montar en el Regional de Tunja, fue 
el de ‘Los Barbudos’: eran dibujos de pensadores 
con barba y al frente de cada uno puso una 
planta. Yo pensé “¡Esto es increíble!”. Una cosa 
tan sencilla como reunir retratos de gente con 
barba junto a plantas… lo pone a uno a pensar 
en las relaciones entre barba y raíz y crecimiento 
y conocimiento. Las ideas de Juan me parecen 
sencillas y maravillosas, y eso es chévere. Soy 
muy afortunado de estar tan cerca a una persona 
que admiro tanto.

H.J.: ¿En qué año terminó la carrera?

K.M.: Me gradué en el 2007 con una tesis que 
fue mi primera publicación: ‘100 cosas que 
odio’. Me tocó tomar la decisión, a la fuerza, 
de hacer una tesis sólo. Y decidí hacerla así, sin 
tutores, sin asesores. Esa fue la primera vez que 
me senté nueve meses a hacer un proyecto. Es 
como un libro de ejercicios. Yo lo veo ahora y me 
parece súper torpe, porque estaba tratando de 
encontrar mi forma de dibujar y eso no es tan 
sencillo. Una cosa es hacer ejercicios para la clase 
y otra cosa es encontrarse a uno mismo… y en el 
arte eso es lo más difícil: decidir qué quiere decir 
y cómo lo quiere decir. 

H.J.: ¿El motor fue la rabia?

K.M.: Hay rabia, pero también humor. En 
un momento me asusté con mis trabajos 
porque me pareció que me señalaban como 
una persona muy negativa. Después, ‘Lista 
negra’, donde me leí todo el diccionario y saqué 

Kevin Simón Mancera, ‘Adiós para siempre’. (2014).
Cortesía del artista



19ARTERIA Ed. 49    Junio - Julio 2015 

Kevin Simón Mancera. ‘La felicidad’ (2012).
Cortesía del artista

todas las palabras con connotación negativa. 
Luego hice ‘Mar de lágrimas’, que eran como 
caricaturas de puro corazón partido y después 
hice ‘Sobre el fracaso’, una serie de retratos 
de grandes perdedores. Pero tiempo después 
entendí que estos proyectos no necesariamente 
eran negativos; pues eran creativos, chistosos y 
todos los hice con mucho cuidado, con mucho 
cariño. Así, también pueden verse como un acto 
de amor, como un intento de reconciliación. 

H.J.: Tuvo la fortuna de presentar su tesis 
lanzando el libro y mostrando sus cien dibujos en 
una exposición en la Gilberto Alzate Avendaño. 
¿Cómo logró eso?

K.M.: Se lo debo a Jorge Jaramillo, la primera 
persona que creyó en mí por fuera de la 
Universidad. Fui montajista de la Alzate y era 
pésimo. Sin embargo Jorge me tenía aprecio 
y me seguía llamando. Una vez me mandó a 
comprar un metro cuando estábamos en Tunja 
montando el Salón Regional. Me dio plata y al 
rato llegué con un metro de modistería. Y él me 
regañó: “Este gran huevón, ¿es que piensa que 
vamos a hacer vestidos o qué?”.

Yo era como muy inocente. No sé. Ahora, 
ser montajista fue una gran escuela al ver la 
trasescena del arte. Aprendí a lidiar con los 
egos de los artistas y vi cómo improvisan, 
cómo deciden cosas fundamentales a última 
hora. Vi cómo muchas veces son los mismos 
montajistas quienes les solucionan las obras. 
Vi cómo muchas veces una exhibición está 
pegada con babas. Yo creo que eso sigue 
siendo igual porque siempre un montaje es 
una carrera contra reloj. Y muchas veces la 
culpa es de los mismos artistas porque llegan 
tarde con las obras, o llegan con obras crudas 
que no saben cómo montar. 

Y claro, hay otros que son muy profesionales y 
eso se nota. Pero esta historia va a que una vez 
Jorge me preguntó qué hacía yo además de ser 
mal montajista. Yo le dije que estaba haciendo 
los dibujos de mi tesis y él me dijo que quería 
verlos. Al día siguiente yo le llevé los dibujos y 
Jorge quedó encantado y me dijo: “Pues se cayó 
una exposición acá, en el primer piso; ¿porqué 
no expone su tesis, que está buenísima?” Y así 
me programó en ese espacio.

Como no tenía plata ni para enmarcar veinte 
dibujos, él me prestó unos marcos que había 
usado para una exhibición de Johanna Calle. 

Jorge tomó la decisión de poner en cada marco 
de a dos dibujos y quedaron increíbles. Él fue 
maravilloso, me ayudó a pensar la museografía, 
me ayudó a montar… y al final todo quedó súper 
bonito y eso se lo debo a él.

Por eso le tengo un aprecio inmenso. Si no 
me hubiera invitado a exponer en la Alzate, 
posiblemente mi carrera hubiese sido otra; 
posiblemente ni me hubiera graduado. Yo 
ya llevaba dos proyectos de tesis rechazados 
y ‘100 cosas que odio’ iba a ser el tercero. 
Pero yo me adelanté y como conseguí la 
exposición, la directora de la carrera y quienes 
le daban el visto bueno a las tesis no tuvieron 
más remedio que aceptarla. 

H.J.: En ‘100 cosas que odio’ aparece la directora 
de la carrera, Sylvia Escobar.

K.M.: Sí. Pero no es que la odiara personalmente. 
Acompañando a ese dibujo, escribí: “Odio las malas 
administraciones”. Y era verdad: Sylvia fue pésima 
directora y le estaba jodiendo la vida a mucha 

gente. Si usted se demora dos años haciendo una 
tesis sin poder graduarse, pues le coge asco al arte y 
se sale de la carrera. Menos mal soy terco. 

H.J.: ¿A quién le aprendió ese humor tan 
particular, absurdo e irónico presente en su obra?  

K.M.: Eso viene de familia. Mi abuelo materno 
está demente. Fíjese nada más los nombres 
que les puso a sus hijos sólo porque le gustaba 
inventárselos. Una vez colocó un letrero en la 
puerta del cuarto que decía: “Aquí vive Alfonso 
Vivas Van, un asceta eremita. No molestar.” ¡Y 
se encerró durante semanas! Sólo salía a comer y 
se dejó crecer la barba. Otro día le hizo la cuenta 
a cada hijo de cuanto había invertido en su 
educación, mientras decía: “En usted me gasté 
sesenta millones de pesos; con eso me hubiera 
comprado una casa.” ¡Eso es tener un humor 
muy pesado! Yo creo que heredé algo de eso y de 
su genio tan atravesado; por eso a veces paso por 
maleducado, por prepotente o loco.

H.J.: ¿Cuál era la profesión de su abuelo?

K.M.: Estudió hasta tercero de primaria, pero 
siempre fue muy inteligente, tanto así que se 
consiguió un puesto en la Aduana y por eso mi 
familia materna se la pasaba de puerto en puerto: 
en Buenaventura, en Barranquilla, en Santa 
Marta, hasta que llegaron a Bogotá. Entonces se 
metió en un curso de panadería, después tuvo 
una carnicería, tuvo una miscelánea, se puso a 
hacer perfumes con las matas de la casa… Tenía 
la idea fija de que él tenía que ser millonario y 
siempre que voy a visitarlo me dice: “Usted 
tiene que hacer un Botero, tiene que hacer una 
obra maestra. ¿Ya hizo la obra maestra?” Y yo le 
contesto: “No abuelito, todavía no”.

H.J.: ¿Cree que se puede enseñar a ser artista?

K.M: No sé si uno pueda enseñar a ser artista; 
pero uno sí puede transmitir la pasión, el interés, 
la técnica. Se pueden dar pistas, transmitir cosas, 
así como a uno le transmitieron cosas aquellos que 
uno encontró en el camino, ya sean profesores, 
compañeros o amigos. Al fin y al cabo uno es una 
suma de enseñanzas, de experiencias.
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Galerías

(Detalle) Cortesía: Beatriz Esguerra Arte

CALI
Arte Amerika Galería
Arcadio González Triana
‘Arcadio, celebrando
65 años de vida artística’
Junio 11-agosto primero
 
Una retrospectiva de la obra del artista 
tolimense, quien realiza piezas cuyos personajes 
tienen dimensiones voluminosas. La exposición 
tendrá trabajos hechos en óleo sobre lienzo, 
dibujos en carboncillo y pastel sobre papel.

Cortesía: Arte Amerika Galería, Roberto Kilby

BOGOTÁ
Galería Bogotá 
Arte Contemporáneo BAC
Sergio Zapata:
‘La Lámpara de Diógenes’
Hasta julio 4

La exposición reúne piezas que presentan 
discursos relacionados con la mitología griega. 
A través de grafito, hilos de lienzo, metal, clavos, 
fragmentos de fotografía y acrílico, entre otros 
materiales, realiza una confrontación entre 
aspectos como el peso, la levedad, el volumen, 
el vacío, la oxidación y el equilibrio.

Cortesía: Bogotá Arte Contemporáneo BAC 

BOGOTÁ
Galería Doce Cero Cero-12:00
Laura Ceballos: 
‘Masa sobre volumen’
Hasta julio 3

La artista presenta objetos escultóricos, piezas 
de asfalto y vidrio que interactúan como materia 
prima para la exhibición, que toma como punto 
de partida la superficie, la tierra, los cambios de 
masa y el cambio en la percepción de la materia, 
entre otros conceptos. 

(Detalle) Cortesía: de la artista

BOGOTÁ
Neebex
Lopa Ávila: ‘Familiarium’
Hasta junio 26

Una exposición con instalaciones y objetos 
que busca mostrar una relación entre la 
sociedad actual y los antecesores primitivos. 
Para ello usa la sexualidad, que aparece como 
una directriz en la psique de individuos que 
determina comportamientos, creencias, estatus, 
necesidades, relaciones y familias.

(Detalle) Cortesía: Neebex

BOGOTÁ
Zona L Galería
Exposición Colectiva:
‘NM 585 Abstracto’
Junio 18-julio 3
Exposición colectiva: ‘En serie 4’
Julio 16-agosto primero

‘NM 585 Abstracto’ es una muestra con obras 
abstractas dónde prima el color naranja.
‘En serie 4’ es una colectiva de carácter libre, tiene 
piezas hechas en pintura, dibujo, escultura y video.

Cortesía: Zona L Galería

MEDELLÍN
Plecto Espacio de Arte Contemporáneo
Luis Morales: ‘Artificios’
Hasta junio 30

Fragmentos de fotografías de la sociedad 
industrial en las que lo que parece secundario, 
como suplementario, marginal o residual, tiene 
un interés especial para guiar el conocimiento.

(Detalle) Cortesía: Plecto Espacio de Arte Contemporáneo

MEDELLÍN
Lokkus Arte Contemporáneo
José Moreno: ‘Debatirse’
Junio 11-julio 11

A través de pinturas y fotografías, el artista toma la 
minería, el oro, la tierra y la sangre como punto de 
partida para explorar el concepto de “explotación”.

Cortesía: Lokkus Arte Contemporáneo

BOGOTÁ
Galería El Museo
Jorge Cabieses: ‘Fruto prohibido’
Vicky Neumann: 
‘Cosas de muchachos’
Junio 18-julio 25

Jorge Cabieses interviene litografías con figuras 
geométricas, que reestructuran conceptualmente 
la imagen.

Vicky Neumann presenta una exposición 
de pintura en donde abarca momentos de la 
adolescencia y muestra destellos de una realidad 
de desechos no muy prometedora, con una 
estética poco convencional.

(Detalle) Cortesía: Galería El Museo

BOGOTÁ
+MÁS Arte Contemporáneo
Piedad Tarazona: 
‘Muerde la manzana’
Hasta julio 6

La muestra aborda  la ablación femenina en ciertas 
comunidades, reivindicando simbólicamente 
este órgano mutilado al objetualizarlo con un 
material tan frágil y duro a la vez como la cerámica.  
Son instalaciones, esculturas y pinturas en 
forma de flores, que representan las funciones 
reproductivas de las mujeres.

(Detalle) Cortesía: +MAS Arte Contemporáneo

RIONEGRO
Otra Zona despacho-galería
Richard González:
‘Arqueología de los sueños’
Desde junio 30

Una muestra de instalación y técnica mixta en la 
que se explora por el proceder del arte y la mirada 
del artista en torno al dibujo.

Cortesía: Otra Zona despacho-galería

BOGOTÁ
Beta Galería
Exposición Colectiva
‘Arte Contemporáneo Colombiano: 
Muestra permanente’
Hasta julio 23

La exhibición resalta lo conceptual y lo formal de 
artistas jóvenes colombianos. Cuenta con obras 
de Adrián Gaitán, Diego Mendoza y Yosman 
Botero, entre otros, que hacen parte de la colección 
permanente de la galería.

Cortesía:  Beta Galería

BOGOTÁ
Beatriz Esguerra Arte
Exposición colectiva
‘Obras Nuevas’
Junio 18-julio 23

Reune trabajos de Luis Carlos Tovar, Guillermo 
Cárdenas, Leonardo Pineda, Gabriel Ortega y 
Santiago Uribe Olguín, entre otros. Las obras 
se desarrollan en una técnica mixta y se exhiben 
por primera vez.
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BOGOTÁ
Galería Espacio Alterno
Exposición Colectiva
‘Los Ready-Makers’
Hasta julio 31

Hace cien años Marcel Duchamp, inspirado en 
un texto del escritor uruguayo Isidore Ducasse, 
realizó la obra El porbabotellas, considerado uno 
de los primeros ‘ready-made’ (intervenciones a 
objetos para otorgarles un valor simbólico que 
trasciende su función original). En la exposición 
se muestran otros ‘Ready-makers’, como William 
Zabala y Nicolás Gómez Echeverri.

BOGOTÁ
Galería Baobab
Martin Carral: ‘Expansión’
Hasta junio 23

El artista busca con su trabajo en pintura 
y escultura sobrepasar las dimensiones 
convencionales del espacio creando un mundo a 
través de círculos, cuadrados, elipses y espirales. 

(Detalle) Cortesía: Galería Baobab

BOGOTÁ
Estuario
Exposición colectiva:
‘Espacios adyacentes’
Hasta junio 26

La exposición tendrá piezas en pintura sobre 
piedra y pintura sobre tela; dibujo y escultura 
en bronce, con un carácter expresionista y 
neoexpresionista en cuanto a la representación 
del cuerpo y de la abstracción.

(Detalle) Cortesía: Estuario

BOGOTÁ
La Esquina Galería
Eva Celín:
‘Homenaje a la Historia del Arte’
Desde julio 16
Kindi Llajtu: ‘La memoria del color’
Junio 4-julio 9

En ‘La memoria del color’ Llatju presenta pinturas en 
óleo y acrílico sobre lienzo, en las que coloca y retira 
color para hacer un recuento de su memoria.

Un homenaje de la artista Eva Celín a pintores 
que la inspiran. Son 15 cuadros que evocan 
desde el Medioevo hasta el siglo XX. La artista los 
representa  de manera similar pero usando acrílico 
sobre varias láminas de acrílico. 

Cortesía:  La Esquina Galería

BOGOTÁ
Desborde Galería
Exposición colectiva: ‘Decolonial’
Hasta julio 16

La exposición trata sobre las posibilidades que 
ofrece el arte de liberarse simbólicamente a través 
del humor, la ironía y el sarcasmo, ante la impo-
tencia que produce vivir en un mundo globalizado.

Cortesía: Desborde Galería

BOGOTÁ
Sketch
Gerardo Echevarría : ‘Atajo’
Andrés Brück:
‘Incertidumbre On The Rocks’
Junio 11-julio 16

En ‘Atajo’, Gerardo Echavarría mostrará obras 
de óleo sobre papel que funcionan juntas, 
individualmente o en grupos de 4, 7, 3 o 12, en 
posición vertical u horizontal, pero que siempre 
conforman la misma obra.

Andrés Brück realiza obras sobre papel y 
esculturas sobre tela en las que trabaja diversas 
temáticas, como la religión y asuntos referentes 
al internet.

(Detalle) Cortesía: SKETCH e IK Projects

PASTO 
Galería Pilares
Louis Vuittonet:
‘De Los Ángeles U.S.A.’
Junio

Pinturas de personajes fantásticos en situaciones 
mágicas. De acuerdo con Vuittonet, sus pinturas 
no tienen explicación, vienen de muy adentro 
y son un viaje a su mente.

(Detalle) Cortesía: Galería Pilares

BOGOTÁ
Galería Nueveochenta
Natalia Castañeda
‘Espera, me amarro el zapato’
Junio 18-agosto primero

La artista hace una reflexión en torno a la pintura 
y al ejercicio de representación entre imagen 
y objeto. Para esta muestra, la manizaleña 
presenta pinturas en pequeño formato.

Cortesía: Galería Nueveochenta

BOGOTÁ
Salón Comunal
Adriana Cuéllar:
‘Intimo es el terror’
Hasta junio 14

En esta exposición la artista busca enfrentar al 
público a posibles relaciones entre la intimidad 
de la infancia, la intimidad del adulto y la relación 
de ambos estados con el plano social. Utiliza 
técnica mixta, papel maché, estuco y vela.

Cortesía: Salón Comunal

BOGOTÁ
Sin Título Galería
Arnulfo Valdivia-Machuca
‘Synthesizer’
Hasta junio 15

Una exposición fotográfica que busca demostrar 
que así como la pintura puede asumir la forma 
de una fotografía, este medio puede hacer lo 
propio con la pintura. Así, las obras pretenden 
mostrar lo efímero de la imagen fotográfica, 
al ser una representación nítida de la realidad, 
pero también una combinación de luz y forma, 
que podía conformar una abstracción basada en 
la realidad.

Cortesía: Sin Título Galería

BOGOTÁ
LA Galería
Maquiamelo: ‘Testas’
Hasta julio 24

Esculturas de cabezas reducidas de personajes 
que se han posicionado en nuestro imaginario 
colectivo como grandes divas. Maquiamelo 
utiliza este símil de la reducción de cabezas para 
mostrar, en un espejo, cómo hemos generado 
una serie de figuras endiosadas a las cuales 
seguimos ciegamente.

(Detalle)Cortesía: Museo de Arte Contemporáneo de Bogotá

BOGOTÁ
Galería La Cometa
Vicenta Gómez: ‘Traslatión,
un proyecto de Vicenta Gómez’
Exposición colectiva: ‘Restauración’
Junio 25-agosto 6

‘Traslatión’ se compone de dos obras: De pie 
hacia el cielo y Procesión. En De pie hacia el cielo, 
se muestra una relación entre el contenedor y lo 
contenido, mientras que en Procesión, la imagen 
del caracol ofrece una idea de recogimiento, en 
la que el cuerpo se pliega hacia adentro, para 
construir su habitación.

Dibujos, escultura, instalaciones y videos 
conforman la muestra colectiva en la que 
la restauración simbólica se muestra como 
posibilidad para que las comunidades superen el 
conflicto, la pérdida y el dolor.

(Detalle) Cortesía: Galería La Cometa

BOGOTÁ 
Galería Christopher Paschall SXXI
Raúl Marroquín
‘Solo show Raúl Marroquín’
Junio 18-julio 31

Se mostrará una retrospectiva con trabajos de 
este video artista colombiano que vive  y  trabaja 
en  Amsterdam.

Cortesía: Galería Christopher Paschall SXXI

(Detalle) Cortesía: Galería Espacio Alterno

BOGOTÁ
La Balsa Arte
Pablo Mora Ortega:
‘22 de octubre’
Por definir

La exposición se compone de un escritorio 
lleno de expedientes, folios, una escultura y un 
video. En ella se busca representar la necesidad 
de justicia para las personas que tienen procesos 
judiciales y que, al parecer, han sido olvidados. 

(Detalle) Cortesía: La Balsa Arte
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La casa grande, de Jorge Panchoaga, es una de las obras que en Colombia, mejor ha 
representado desde la fotografía la resistencia de los indígenas por conservar su 
territorio. También a los embates de la globalización y el efecto ambiental. La casa 
grande utiliza la cámara oscura 
como mecanismo simbólico 
y físico para incorporar el 
territorio adentro de la 
casa. La casa y la familia son 
el estandarte primario de la 
cosmogonía indígena que les 
ha valido su permanencia 
cultural e identidad. Ese 
pedazo de cielo al que cada 
uno tiene derecho también 
comprende el pedacito de 
gallo, machete, botas, casa, 
persona, cocina y habitación 
que define a la familia en 
relación a su identidad y lugar; 
que la casa es el territorio, la 
naturaleza y el universo; y 
que la cotidianidad, la unión 
y defender lo heredado, 
es la punta de lanza de su 
resistencia. Es lo que se ve en 
las fotos. Esa capacidad de 
fotografiar el problema desde 
tantos aspectos nos permite 
entender el gesto de la cámara oscura como recurso creativo para contar lo que poco 
hemos podido comprender: que la fuerza en que los Nasa y demás pueblos indígenas 
han resistido desde tiempos inmemoriales es el símbolo primario por conservar lo 
suyo. En el Abrazo de la serpiente, del cineasta colombiano Ciro Guerra, por su parte, 
hay un pasaje donde el primer etnobotánico entrega un ferrotipo a Karamakate, el 
chamán de una tribu que pensaba desaparecida. Este, desconfía de que su imagen 

Una imagen vale más que mil palabras; ¿será que la mitad consiguen 
evocarla? En esta sección un invitado hablará en 500 palabras de 

una obra que le parezca especialmente significativa.
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sea llevada a otra parte porque la compara con un chullachaqui, de la cual dice, es el doble 
vacío y hueco que cada persona tiene, que vaga por el mundo. El alemán responde que 
la foto es cómo se comunica con su esposa afuera de la selva; la forma de mantener el 

recuerdo. En La casa grande Jorge 
vive una experiencia similar con 
la cámara oscura, al sorprender a 
las familias Nasa con la imagen 
exterior que se proyecta inversa 
sobre las paredes de la casa. Ellos 
deben ir y volver y entrar varias 
veces para creer lo que ven. En 
la película el indígena accede 
a devolver la foto y no soltarla 
al río. En La casa grande niños 
y adultos acceden a posar. En 
ambos casos, creen. Entonces, 
¿por qué fotografiar las imágenes 
sobre la lona blanca? ¿Para 
qué documentar los rostros, la 
arquitectura y los animales? ¿Por 
qué insistir en la fotografía como 
medio para capturar la realidad? 
Para hacer lo que hace el botánico 
de la película, quien llega con 
su Rollei a documentar un 
mural pintado con achiote: para 
intentar extender la experiencia 
mágica del lugar a un hecho 

bidimensional de registro. Para creer en el poder de la imagen como extensión de la 
experiencia. Jorge no pretende capturar la realidad sino que hace imágenes para capturar 
lo que piensa de ella. Y allí ambos triunfan. Los dos, hacen que la magia funcione, 
así expliquen y revelen el secreto de cómo y para qué fueron hechas las imágenes.

La Casa Grande

 Santiago Escobar-Jaramillo, fotografo.

Ese 29 de noviembre, el joven 
Joseph Deutch debía presentar una 
performance en la clase del profesor 
visitante Ron Athey. Según el 

historiador Jeffrey Kastner, Deutch llegó 
vestido de “abrigo y corbata y portaba un arma 
o la réplica bastante convincente de una. 

Puso lo que parecía ser una bala en la pistola, 
giró el cilindro y la llevó a su cabeza al estilo 
ruleta rusa”. Apretó el gatillo y no murió, 
luego abandonó el salón e hizo un disparo. 

Tampoco se mató. Volvió a clase para discutir 
sobre el asunto. Desde el centro educativo 
se dijo que esta acción “generó un amplio 
número de problemas y preocupaciones para 
la universidad, sus docentes y estudiantes 
respecto a la libertad artística, la seguridad y 
los límites del arte de performance dentro de 
un contexto académico”. 

En su renuncia a la entidad, Chris Burden 
(Boston, 1946-California, 2015) criticaba la 
incompetencia de la institución para proteger la 
vida de los integrantes de su comunidad: “Al no 
tomar acción inmediata contra el estudiante que 
introdujo un arma en el campus e intimidó a sus 
compañeros jugando ruleta rusa en su presencia, 
la universidad ha creado un ambiente de trabajo 
hostil y violento”. 

Algunos descalificaron esta reacción con más 
o menos acritud. Se le acusó de hipócrita y 

moralista. El mismo Athey comentaba que “Al 
observar mi propia obra o la de Chris Burden, 
(aquello) no era sorprendente”. Pero, más allá 
de la manipulación que sufrió la noticia, se dio 
la paradoja: volvieron a mirar hacia él. 

Este escultor, que dejó el performance en 1977, 
fue más que el típico provocador prepunk que 
muchos han tratado de canonizar. De hecho, 
firmó un extenso e interesante análisis sobre 
los límites del concepto de coherencia en la 
sociedad del liberalismo corporativo. Para 
hacerlo indagó en sectores como el comercio 
de arte, la crítica institucional o el análisis de 
los medios de comunicación. 

Su estrategia consistió en diseñar gestos 
incongruentes que dificultaran la asimilación 
de su crítica: se opuso a la mercantilización 
de su obra, pero fue el primer artista a 
quien representó el broker-dealer Larry 
Gagosian; produjo mucha de la mejor crítica 
institucional de su época, pero dentro de los 
museos más reconocidos; realizó un amplio 
número de spots publicitarios para televisión, 
pero haciendo todo lo posible por obtener la 
mayor cantidad de tiempo al aire. 

Se dedicó a evaluar la instrumentalización de 
la creatividad en medios y museos.  Para TV 
Hijack (1972), decidió realizar una acción que 
hoy sería catalogada como delictiva. 

Aceptó ser entrevistado en vivo por la crítica 
de arte Phyllis Lutjeans mientras un equipo 
que llevó al estudio de televisión le grababa 
a él y a los encargados de la transmisión. A 
medida que avanzaba la charla, Burden simuló 

el comienzo del secuestro de Lutjeans, que 
describió así: “Sosteniendo el cuchillo contra 
su garganta amenacé su vida si se detenía 
la transmisión. Le dije que tenía pensado 
que ella hiciera varios actos obscenos. “Al 
final de la grabación, pedí la cinta del show. 
Saqué el rollo y lo destruí con acetona. El 
administrador de la estación estaba iracundo 
y yo le ofrecí la cinta que había hecho grabar, 
que incluía el show y mi destrucción de su 
cinta, pero él se rehusó”. 

Lo que para teóricos como Nick Stillman fue 
“una declaración de agencia”, también podría 
interpretarse como la utilización del medio 
televisivo para que le permitiera al espectador 
preguntarse si lo visto era una ficción o se 
trataba de un hecho real. 

Cuestión que se complicaba al tener en 
cuenta el dispositivo de transmisión: por 
emitirse, una acción de este tipo gana en 
exhibicionismo lo que pierde de sinceridad. 
Eso todo terrorista lo sabe; pero nosotros, 
como audiencia, tratamos de ignorarlo. 

Además, cabe preguntarse también si el artista 
continuó su carrera después de semejante 
declaración de principios (tengamos en 
cuenta la época: de hacerlo hoy saldría directo 
a la cárcel, su familia sería perseguida por la 
Policía y el acoso mediático continuaría hasta 
un nuevo escándalo). 

Pero sí, pudo hacerlo; es más, los derechos 
de reproducción de esta obra pertenecen a la 
nada criminal galería de Larry Gagosian. Son 
caros, pero especular no es malo.

Otro experimento. En Samson (1985), jugó 
con las variables que más preocupan a los 
patrocinadores de arte: cada que un asistente 
ingresara a la exposición donde estaba ese 
trabajo, movería un torniquete como los 
que impiden la entrada en las universidades 
privadas de Bogotá, cuya torsión empujaría 
los extremos de dos brazos de madera 
apoyados contra las paredes de la galería. 

Como le explicaba al teórico Jorge Luis 
Marzo, a pesar de que el fin ideal de la obra 
fuera la destrucción del lugar, aquello nunca 
sucedería. Más bien, quería preguntar “¿Por 
qué en Estados Unidos de América el éxito 
de una exposición se mide por la cantidad de 
gente que va a verla? No importa lo que se 
diga en términos de contenido, etc.”.

Nuestro radicalismo ideológico actual no le 
daría lugar a Chris Burden para ir y volver. 
Interpretaríamos su actitud como muestra 
de una vehemente confusión ideológica. Hoy, 
simplemente, no podría seguir su carrera 
artística. No lo invitarían a ferias, ni a galerías, 
ni a universidades, ni a ferias en universidades. 

De ahí que el valor de su trabajo previo a 1977, por 
hacerlo cuando lo hizo en medio de la sociedad 
en que lo hizo, lo consagró. No por hacerse 
disparar, sino por examinar el peligroso nivel 
que alcanza nuestro conservadurismo cuando 
defendemos ideas o señalamos enemigos en un 
contexto político pseudotolerante. Era más que 
un one-hit wonder.

Chris Burden, In memóriam (abril 1946-mayo 2015)
Guillermo Vanegas*

* Psicólogo, migrante interinstitucional, 
curador emprendedor y crítico amigo.

Conmemoración
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GUÍA NACIONAL
 GALERÍA EXPRESO DEL ARTE, GEA
Calle 81 N°13 - 05. Local 115
Tel: (1) 5312221
galeriaexpresodelarte@hotmail.com
www.expresodelarte.com

     MEDELLÍN

CASA MUSEO DE LA MEMORIA
Calle 51 # 36-66
Tel: (4) 3834001
museocasadelamemoria@medellin.gov.
cowww.museocasadelamemoria.com
- Exposición permanente. ‘Medellín: 
Memorias de Violencia y Resistencia’.
- ‘Des apariciones’: Mujeres que hacen parte 
de la Mesa Departamental de Víctimas de la 
Desaparición Forzada.
- ‘Les voy a contar la historia’: Recopilación 
sonora y audiovisual de la memoria histórica 
de 123 familias de Las Pavas, Bolívar.

LOKKUS ARTE CONTEMPORÁNEO
Carrera 35 Nº 8 A-16. Vía Provenza 
Tel: (318) 3895244
info@lokkus.com
www.lokkus.com
- Hasta julio 4
‘Entre el cielo y el suelo’: José Moreno.

MUSEO DE ARTE MODERNO 
DE MEDELLÍN (MAMM)
Carrera 44 Nº 19A-100. Ciudad del Río
Tel: (4) 4442622 - 4265569
info@elmamm.org
www.elmamm.org
- Hasta junio 29. ‘Utopía. Entre ficción 
y elucubración’: Grupo UTOPÍA (Jorge 
Gómez, Patricia Gómez y Fabio Ramírez). 
‘Taller de arena’: Gabriel Botero. 
- Desde julio 15. Proyecto para el Museo 
de Arte Moderno de Medellín: (Colectivo 
mexicano) Tercerunquinto.
- Julio 22 - agosto 1
‘Escuela de verano: ¿Qué es el presente?’.

    PEREIRA

MUSEO DE ARTE DE PEREIRA
Avenida de las Américas Nº 19-88
Tel: (6) 3172828 – 3217469
museoartepereira@gmail.com
www.museodeartedepereira.org
- Hasta agosto 16. ‘Distancias’ y ‘Ausencias’: 
Gustavo Germano. 
‘[Su] Versión’: Carlos Uribe.

     BARRANQUILLA

MUSEO DE ARTE MODERNO DE 
BARRANQUILLA
Carrera 56 Nº 74-22
Tel: (5) 3690101. Fax: (5) 3609952
comunicaciones@mambq.org
www.mambq.org
- Hasta julio 18. ‘La revolución no será 
televisada. Descarga musical de Wilson 
Diaź : Wilson Diaz.

     BOGOTÁ

GALERÍA ESPACIO ALTERNO,
ASOCIACIÓN DE EGRESADOS DE LA 
UNIVERSIDAD DE LOS ANDES
Calle 92 Nº 16-11
Tel: (1) 6162211 ext 107-135-207
espacioalterno@uniandinos.org.co
www.uniandinos.org.co
- Junio 10 - Julio 31. ‘Los Ready-Makers’: 
Colectivo Después de las manos (Cesar 
Casas / Julián Saganome), William Zabala, 
Nicolás Gómez Echeverri, Luís Fernando 
Ramírez, Fernando Pertuz, Andrés Matías 
Pinilla, Mario Vélez, Ana María García, 
Angélica Vanegas, Lorenzo Freydell. 

GALERÍA EL MUSEO
Calle 81 Nº 11-41
Tel: (1) 7447588 / 89 / 95
www.galeriaelmuseo.com 
- Hasta junio 13. ‘Esencial’: Rodrigo Echeverri 
‘(A)utopic’: Juan Francisco Casas. ‘Tres 
escultores colombianos internacionales’: 
Edgar Negret, Eduardo Ramírez Villamizar y 
Carlos Rojas.
- Junio 18 - Julio 25. ‘Fruto Prohibido’: Jorge 
Cabieses. ‘Cosas de Muchachos’: Vicky 
Neumann.

GUERRERO ESPACIO GALERÍA
Calle 45 Nº 18A-25
Tel: (1) 6094792 / 95
guerreroespaciogaleria@
academiadeartesguerrero.com
www.artesguerrero.edu.co

GALERÍA BAOBAB
Calle 79 B Nº 8-21
Tel: (1) 3220913 - 2551883 
contacto@galeriabaobab.com 
www.galeriabaobab.com
- Mayo 26 - Junio 23. 
‘Expansión’: Martín Carral.

NC-ARTE
Carrera 5 Nº 26B-76
Tel: (1) 2821474 - 2820973
nc-arte@nc-arte.org
www.nc-arte.org
- Hasta septiembre 5. ‘Límites de un territorio 
conocido’: Troika (Conny Freyer, Eva Rucki, 
Sebastien Noel). 

BETA GALERÍA
Calle 75A N° 20C - 52
Tel: (1) 2555902
info@galeriabeta.com
www.galeriabeta.com 
- Junio 11 - Julio 23. ‘Arte Contemporáneo 
Colombiano: Muestra permanente’:Alejandro 
Tobón, Adrián Gaitán, Diego Mendoza, 
Guillermo Marconi, John Mario Ortiz, Nadir 
Figueroa, Ricardo Cárdenas y Yosman Botero.

LAMAZONE
Carrera 3A Nº 63-58
Tel: (1) 3479629
info@lamazone.co
www.lamazone.co
- Desde julio15. ´Esculturas´: Eduardo 
Ramírez Villamizar. Exposición Permanente
- Desde julio 23. ´Fotografía´: Carlos Duque.

LA BALSA ARTE
Carrera 5 N° 26C-47. Torre C. Local 6. 
(Torres del Parque)
Tel: (1) 6945574 – 3122327
labalsaarte@gmail.com
- Fecha de apertura por definir: ‘22 de 
octubre’: Pablo Mora Ortega.

NEEBEX GALERÍA
Carrera 3 Nº 12-42
Tel: (1) 2849490
info@neebex.com
www.neebex.com
- Hasta junio 26. ‘Familiarium’: Lopa Ávila.
- Julio 2 - 8. ‘Muestra de grado’: Dana 
Cárdenas y Catalina Bolívar.
- Julio 16 - 29. ‘Muestra de clase’: Colectiva 
Muestra de clase del Maestro Adrián Gomez. 
Facultad de Artes-ASAB.
- Desde agosto 6. ‘M.I.S.’: Juan José Posada.

LA GALERÍA - ARTE CONTEMPORÁNEO
Calle 77 Nº 12-03, local 101 
Tel: (1) 4673348 - 6019494 - 4673346
info@la-galeria.com.co 
www.la-galeria.com.co
- Hasta julio 24. ‘Testas’: Maquiamelo.

    CALI

LUGAR A DUDAS
Calle 15Norte Nº 8N-41
Tel: (2) 6682335
www.lugaradudas.org
 
    RIONEGRO (ANTIOQUIA)

OTRA ZONA DESPACHO-GALERÍA
Complex Llanogrande local 35, 
Llanogrande Antioquia
Tel: (4) 5317880 - (310) 8220233
normanbotero@gmail.com
www.otrazonagaleriadearte.com
- Desde junio 30. ‘Arqueología de los 
sueños’: Richard González. 

    ROLDANILLO (VALLE)

MUSEO RAYO DE DIBUJO Y 
GRABADO LATINOAMERICANO
Calle 8 Nº 8-53
Tel: (2) 2298623 - 2297290
info@museorayo.co
www.museorayo.co
Paisajes del siglo XIX y XX, Colección Museo 
Nacional de Colombia. Fotografías de la 
Reforma Agraria Efraín García – EGAR. Obra 
huésped: Francesco Albani. Omar Rayo, 
diferentes facetas de su obra como pintor, 
escultor, dibujante y grabador. Jardines de 
esculturas: Edgar Negret, Eduardo Ramírez 
Villamizar, Carlos Rojas, Ana Mercedes Hoyos, 
Lidya Azout, Antonio Caro, John Castles, 
Clever Machado, Claudia Hakim, Pablo 
Bartelsman, Jaime Gutiérrez Lega, Manuel 
Hernández, Bernardo Salcedo, Juan Peláez, 
Miguel Castillo.

    SANTA MARTA

MUSEO BOLIVARIANO DE ARTE 
CONTEMPORÁNEO
Quinta de San Pedro Alejandrino, Avenida 
del Libertador, sin número, Mamatoco
Tel: (5) 4332994 - 4331021 - 4332994
direccion@museobolivariano.org.co
www.museobolivariano.org.co
- Hasta Julio 20. Salas: Galería Espacio 
Abierto, Alejandro Obregón, Hernando del 
Villar, Armando Villegas y Enrique Grau: ‘5 
Trienal Internacional de la Acuarela’: Artistas de 
Brasil, Colombia, Costa Rica, Chile, Ecuador, 
España,  EE. UU., Ghana, Italia, México, Perú, 
Puerto Rico, Taiwán, Turquía y Venezuela.
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H O M E N A J E  A L  M A E S T R O 
E D U A R D O  M U Ñ O Z  L O R A

H O M E N A J E  A L  M A E S T R O 
E D U A R D O  M U Ñ O Z  L O R A

Evento apoyado por el Ministerio de Cultura
Programa Nacional de Concertación Cultural

Agéndese del 2 al 5 
de septiembre  

7 exposiciones de arte
6 intervenciones artísticas
3 parques del eje cultural
Artes plásticas, música, danza y teatro

Organizan: Apoyan: 

El circuito de arte más grande 
de Bucaramanga

SalasAbiertas SalasAbiertas SalasAbiertas salasabiertas_
5ta edición


