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* Los dias 8 y 9 de noviembre, la CAR participara en la Bienal con la presencia de
su Aula Ambiental Movil.

*Los mensajes y obras creadas durante los talleres serviran de inspiracion para
un performance de Héctor Zamora, que se presentara el 8 de noviembre a las 3:
00 p. m. frente al antiguo edificio del Icfes.

* “El arte es un lenguaje poderoso para despertar conciencia. A través de estas
experiencias buscamos que las personas comprendan que cuidar el agua es
cuidar la vida misma, y que todos tenemos un papel en su preservacion”:
subdirectora de Cultura y Gobernanza Ambiental de la CAR.

Bogota, 5 de noviembre de 2025.
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La Corporacidn Autéonoma Regional de Cundinamarca %,!AQ}%} participa en ia_ Bienali
€

In cional dagArte y Ciudad 2025, un escenario que int

':_ I iladana, con el propésito de fortalecer la cultura del agua y el cuidado

lg Cipazio
de@fgw’;h.géajy_é@"H@SFé/‘éWééﬁ'(SﬁVﬁXstica y la educacion.

Deporte (SCRD), de Bogota, realizando una serie de talleres en instituciones educativas de

la Bogotd rural y otros disefiados pscﬁjg ‘iS %‘cﬁ%ﬁ'\idgbe%ip'bg%?g[até\‘ia esg%lgngga/a%rggr%gas

estudiantes han explorado, por medio de conversaciones y recorridos, la relacion entre el
ser humano y el agua, comprendiendo su valor como fuente de vida y eje de la
sostenibilidad ambiental.

Estas jornadas han permitido que nifios, nifias y jévenes se expresen mediante el dibujo,
la pintura y el movimiento corporal, representando cémo imaginan los rios, lagunas y
guebradas que les rodean. Los mensajes y obras creadas durante los talleres serviran de
inspiracién para un performance colectivo, de Héctor Zamora, que se presentara el 8 de
noviembre a las 3: 00 p. m. frente al antiguo edificio del Icfes, donde los participantes se
uniran para representar —a través del arte— la conexion entre el agua, la comunidad y la
naturaleza.

Ademas, los dias 8 y 9 de noviembre, la CAR participara en la Bienal con la presencia de su Aula
Ambiental Mévil Urbana, un espacio interactivo y pedagdégico que ya ha recorrido mas de 12 mil
kilbmetros en el territorio CAR, acercando la educacién ambiental a mas de 15 mil personas. En
esta ocasion, los visitantes podran experimentar de forma vivencial cdmo pequenas acciones
cotidianas contribuyen al ahorro y uso eficiente del agua, asi como a la reduccién de la huella
ecoldgica.

La agenda también incluira la participacién de la CAR en un espacio académico, en el que
se compartird la experiencia institucional en educacidon ambiental y la integracién del arte
como herramienta de transformacion cultural para un futuro mas sostenible.

"El arte es un lenguaje poderoso para despertar conciencia. A través de estas experiencias
buscamos que las personas comprendan que cuidar el agua es cuidar la vida misma, y que
todos tenemos un papel en su preservacion”, destacd Nidia Riafio, subdirectora General de
Cultura y Gobernanza Ambiental de la CAR.

Con esta participacion, la CAR reafirma su compromiso con la construcciéon de una cultura
ambiental participativa, demostrando que la educacidn, la creatividad y el arte son aliados
estratégicos para proteger los recursos naturales y garantizar la seguridad hidrica en la
region.

Etiquetas: Sostenibilidad, Participacién ciudadana, Bienal, Héctor Zamora, arte,
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Canibalias, 2025. Mapa Teatro.



Roulé Boulé, 2020-2024. Linda Sanchez & Baptiste Croze.
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BOG25: UN HITO
CULTURAL QUE

Los ojos del mundo miran hoy a Bogotd. Nos miran como una ciudad
creativa y diversa, y como la sede de grandes eventos culturales,
entre ellos el FIAV Bogot4d, el Encuentro Iberoamericano Ciudades
y Culturas, el Festival Internacional de Violin, la celebracién de

TRANSFORMO A BOGOTA iy Ciiueo 50625, qus marcé un hito sin precedentes en

Carlos Fernando Galan Pachén
Alcalde Mayor de Bogota

16

nuestra historia cultural. Un hito que engrandece nuestro orgullo
por Bogota.
La Bienal no solamente movilizé a mas de tres millones
de personas, que salieron al encuentro del arte en 28 sedes
dispuestas en espacios plblicos y expositivos. También hizo
gue miles de ellas volvieran al centro historico y recuperaran
el placer de recorrerlo a pie y sin prisa. Un centro embe-
llecido por esculturas, intervenciones y activaciones al aire
libre, un propdsito que nos motiva a sequir apostando por estrategias como El
Centro Vive, que ha intervenido mds de 47.400 m2 de espacio publico entre calles,
plazas, fachadas y mobiliario urbano restaurado y recuperado a través de jornadas
de limpiezay trabajo pedagdgico. Todos estos esfuerzos revitalizaron zonas olvida-
das e hicieron mucho mas gratificante la experiencia urbana de una Bienal pdblica
qgue, ademas de reactivar el comercio en los alrededores del Eje Ambiental, generé
empleos e incrementé el nimero de visitantes y turistas.
Para hacer realidad esta BOG25, era importante revisitar experien-
cias pasadas -como la Bienal de Coltejer, en Medellin (1968 y
1970), la Bienal Americana de Artes Gréficas, en Cali (1971-
1986), y las iniciativas del Museo de Arte Moderno de Bogota,
la Bienal de Arte en Espacio Publico (BIA), en Barranquilla, y
la Bienal Internacional de Arte Contemporaneo de Cartagena
de Indias (BIACI)- que sin duda contribuyeron a insertar al pais
en las redes internacionales del arte, y sentaron las bases de una
tradiciéon que ahora, con la Bienal Internacional de Arte y Ciudad,
encuentra continuidad en una estrategia concebida desde Bogota para dialo-
gar con el mundo.
Elimpacto social y emocional que tuvo esta Bienal en Bogota es innegable:
acciones colectivas como El canto del rio, que vistié de flores el Eje Ambiental,
La casa en el aire de Leandro Erlich en el Parque de Lourdes o el mural Tapas
por la felicidad, una intervencién del maestro Eduardo Butrén junto a 24 per-
sonas en proceso de superacién de vida en calle en la estacién Bicentenario
de Transmilenio, son solo algunas de las postales que nos dejan estos 51 dias
de arte compartido, que impactaron a 19 de las 20 localidades de la ciudad. La
Bienal no solo refrescé nuestra perspectiva cotidiana, sino que desaceleré nuestros
pasos y nos hizo detenernos para contemplar a Bogota con otros ojos, invitdndonos
a conversar sobre lo que nos gusta y no nos gusta de ella, sobre los vinculos que nos
unen a su arquitectura, calles, plazas y parques... A sus Cerros Orientales.
BOG25 fue un respiro necesario en medio de narrativas que dividen y polarizan,
y fue una gran oportunidad para dialogar y reflexionar desde nuestras diferencias.
Felicito a la Secretaria de Cultura, Recreacion y Deporte, en cabeza de Santiago
Trujillo, y a todo su equipo, a los artistas participantes, a los codirectores, curadores,
productores, gerente, equipo logistico, aliados publicos y privados, cooperantes
y patrocinadores que hicieron de la BOG25 un hecho histérico para la ciudad: un
logro que fortalece nuestra apuesta cultural y sienta las bases parala BOG27 como

desafio y legado de una administracién que ha demostrado,
con hechos, que la cultura si puede transformar vidas y terri-
torios; y que, gracias a ella, nos sentimos mas orgullosos de
esta Bogota diversa, creativa y vibrante a la que el mundo hoy
guiere mirar.
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ARTE,
CIUDAD Y
TRANSFORMACION
CULTURAL

Santiago Trujillo Escobar
Secretario de Cultura, Recreacién y Deporte
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La Bienal Internacional de Arte y Ciudad,
BOG25 fue, ante todo, un acto de amor por
Bogota. Una apuesta por la reconciliacion
de unaciudad que anhelabareencontrarse
consigo misma a través del arte y la cultura.
Un gesto colectivo que tocé el espiritu
de millones de ciudadanos y visitantes,
iniciando una conversacién que acorté
distancias, desenfadé las miradas y nos
invité a reconocernos. Si algo nos dejé
esta bienal fue la certeza de que podemos
amar mas a Bogota: revisitar sus espacios
publicos, redescubrir su arquitecturay su
patrimonio, reflexionar juntos en lamemoria
gue compartimos.

La BOG25 avivé también la potencia
creativa de los artistas locales. De los mas
de 250 artistas y colectivos nacionales
e internacionales que participaron en la
Bienal, al menos 150 de ellos hicieron
parte de las curadurias independientes y
de las muestras de arte popular y barrial
gue dialogaron, sin jerarquias, con las
propuestas de artistas ya consolidados.
Todo esto articulado por el eje curatorial
Ensayos sobre la felicidad, una invitacion
a cuestionar ideas sobre el bienestar en
una ciudad compleja y llena de capas.
“Ensayar la felicidad” fue explorarla desde
multiples voces, que hablaron tanto de lo
gue nos une como de lo que nos incomoda
en la vida urbana.

La bienal llevé el arte directamente a
la ciudadania en calles, plazas, parques,
edificaciones y espacios expositivos. A ello
se sumaron 137 intervenciones artisticas en
el sistema de TransMilenio, y muchas otras
actividades incluyendo el evento inaugural
La Casa Comun, que reunié a mas de 46.000
personas en la Plaza Cultural La Santamaria,
o la accién colectiva El canto del rio que,
con ocasion del Dia del Amor y la Amistad,
llené con mas de 150.000 flores el espejo
de agua del Eje Ambiental, haciendo un lla-
mado a la reconciliacién y al encuentro. La
unioén entre arte, tecnologia y reflexion nos
permitié sentiry vivir a Bogota de maneras
gue hacia tiempo no experimentdabamos.

La historia de las bienales en Colombia
dejé hitos en Medellin, Cali, Barranquilla,

Cartagena y Bogota. La BOG25 recoge
esa tradicion y la actualiza desde una
plataforma piblica e incluyente, conce-
bida para dialogar con el mundo desde
la experiencia urbana. Su realizacién
respondié a una necesidad que durante
anos permanecio latente, pero que solo
ahora encontré el impulso que permitié
cristalizarla. Desde marzo de 2024,
la Secretaria de Cultura, Recreaciéon y
Deporte asumié el reto de organizarla
como iniciativa pudblica inscrita en el
Plan de Desarrollo, articulando recursos,
equipos curatoriales y una visién clara:
hacer de la ciudad un escenario accesible,
participativo y transformador.

La BOG25 se nutrié de la madurez
del ecosistema artistico de Bogota. Tras
décadas de eventos centrados en la musica
y las artes escénicas, la ciudad carecia
de un espacio metropolitano de gran
escala para las artes visuales. La bienal
llené ese vacio al resignificar el espacio
publico, la arquitectura y el patrimonio
como territorios de encuentro ciudadano.

Asimismo, se integré a la estrategia
de internacionalizacion de la Alcaldia
Mayor de Bogotd junto con eventos
como el Festival Internacional de Artes
Vivas, el Encuentro Ciudades y Cultura en
Iberoamérica, el Concurso Internacional
de Violin Ciudad de Bogotd, Navidad es
Culturay los nuevos festivales Al Parque.
También se enlazé con el dinamismo
del ecosistema local, convergiendo con
ArtBo, la feria Un_fair Tequendama y la
programacién del Distrito Creativo de
San Felipe.

La bienal también deja un legado
permanente para la ciudad: Umbral, monu-
mento de Carlos Castro Arias, en home-
naje al personal de salud que enfrentd la
pandemia; el inicio de la restauracién de
Auras Andnimas, de Beatriz Gonzdlez, en
los columbarios del Cementerio Central;
el mural Tapas por la felicidad, liderado por
Eduardo Butrén junto a 24 personas en
proceso de superacién de vida en calle, en
la estacion Bicentenario; la obra Archivo
desmantelado, de Jorge Méndez Blake en

la plaza exterior del Archivo de Bogot3d;
el mural El camino del oro sagrado, de
Pilar Cardenas, plasmado en el edificio
de Corficolombiana; y el equipamiento de
la Memoria del Rio, que abre nuevas posi-
bilidades de interpretacién del territorio.

Nada de esto habria sido posible sin un
amplio entramado de voluntades. La BOG25
reunié a mas de 65 aliados nacionales e
internacionales -ademas de la Alcaldia
Mayor de Bogota, la Secretaria de Cultura
y los equipos de direccién, curadurias,
gerencia, produccién, comunicaciones y
logistica, cuya labor fue sobresaliente-.
La Ciudad de México, invitada de honor,
iluminé la bienal con una delegacién de
destacadas artistas.

LaBOG25 no es un cierre, es un punto
de partida. Bajo el liderazgo del alcalde
Carlos Fernando Galan, Bogota sequira
apostando por la cultura como motor de
transformacién, cohesién social y proyec-
cién internacional. En dos afos, la BOG27
abrird nuevos caminos de imaginacion y
encuentro.

Este catalogo es testimonio de lo
vivido: un momento en el cual laemocion,
la creatividad y la reflexién se hicieron
palpables en toda la ciudad.
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LA CIUDAD

COMO LIENZO

DE BIENESTAR:

UNA APUESTA Caminar por Bogota siempre ha sido un ejercicio de descubrimiento, pero durante

las semanas que duré la Bienal Internacional de Arte y Ciudad - BOG25, recorrer la
P 0 R LA ciudad cobré un significado distinto. La escena capitalina dejé a un lado lo rutinario
c U L T U RA Y E L para convertirse en una obra de arte en si misma; un lienzo vivo donde las calles, el
diseno y las cordilleras dialogaron con sus habitantes de una forma inédita.
D E s A R R 0 L L 0 Desde CAF -Banco de Desarrollo de América Latina y el Caribe- apoyamos esta
iniciativa con la convicciéon de que lo ocurrido en la BOG25 no fue un evento efimero,

sino una demostracién poderosa del impacto que pueden lograr las intervenciones
urbanas, y del rol transformador de la cultura. Esta experiencia materializa nuestra
vision sobre las economias culturales y creativas, entendiéndolas como un motor
transversal de desarrollo capaz de regenerar el tejido socioeconémico y revitalizar
el territorio. Esta bienal nos recordé que el progreso también reside en la capacidad
de las sociedades para impulsar sus propias narrativas, habitar sus espacios con
dignidad y generar bienestar a partir de su identidad.

Este proyecto materializé nuestro compromiso inquebrantable con el espacio
publico y la cultura. En CAF estamos convencidos de que trabajar en estas dimensiones
es vital para reducir las desigualdades y promover ciudades arménicas, donde la
belleza y la justicia social sean verdaderos cimientos. Acompafar a la Alcaldia
Mayor de Bogota en la BOG25, fue una forma de actuar con la cercania y el pulso

Rodrigo Pefailillo gue demanda la metrépoli. Al tomarse el espacio publico el arte se consolidd
Representante de CAF en Colombia como un lenguaje comun, que acorta las distancias invisibles entre la ciudadania 'y
demuestra que invertir en la creatividad local es una de las vias mas efectivas
para ampliar el acceso compartido a las oportunidades, tejiendo puentes
hacia una ciudad mdas cohesionada y humana.
La BOG25 reafirmé que las ciudades son el epicentro natural de las manifestaciones culturales y creativas, y
gue estas a su vez son fuente de desarrollo socioeconémico. En América Latinay el Caribe, muchas de nuestras
ciudades concentran hasta el 90% de los empleos culturales y creativos (OCDE, 2022), lo cual constituye
una base muy importante para un desarrollo territorial diferenciado y sostenible.
La Bienal también nos invité a reflexionar sobre el concepto de bienestar en una metrépolis latinoamericana
en expansién, y cdmo esa promesa urbana dialoga con nuestras raices. Bajo el titulo Bogotd, Ensayos
sobre la Felicidad, la curaduria de la BOG25 nos planteé un desafio intelectual y sensible que resonara
por mucho tiempo. Esta reflexién profunda subraya que la cultura, al ser un catalizador del didlogo
ciudadano, es el gran diferenciador para el desarrollo regional. De esta manera, el arte se establece
no GUnicamente como un bien pdblico esencial, sino como una de las claves para que las ciudades
forjen su futuro desde su propia identidad.
Hoy, cuando el evento ha concluido y las obras fisicas se han retirado del espacio publico,
nos queda este valioso legado. Las paginas que siguen no son solo un registro documental, son
el testimonio tangible de cémo Bogotd logra consolidarse como un vibrante motor de desarrollo
regional, basado en su vocacién cultural y creativa. Este compendio recoge lo mejor de una experiencia
gue demostré que invertir en cultura es, indudablemente, invertir en la calidad de vida de la gente.
El presente catdlogo es una invitacién a mantener viva la conversacién sobre el bienestar, el territorio
y la cultura. Sirva esta publicaciéon para visibilizar el esfuerzo conjunto y para recordarnos, cada vez que la
abramos, que es posible mirar nuestra ciudad -y a nosotros mismos- con otros lentes.
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CAMINAR LO
INVISIBLE

Diego Garzén Carrillo, Juan Ricardo Rincén
Codirectores BOG25
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La BOG25 nacié de una relacion, muchas veces imperceptible,
entre el arte y la arquitectura. Por esta razén, como directores,
propusimos que la bienal tuviera dos apellidos que van de la
mano: “arte y ciudad”. Cuando existe la oportunidad de visitar
otras ciudades, todo parece nuevo: las calles, los parques, las
plazas, los edificios. Todo es revelador, sorpresivo. Sin embargo,
esto no ocurre con las ciudades que “conocemos”, como puede
pasar con Bogota para quienes la habitamos.

El Eje Ambiental fue el recorrido principal
de esta bienal justamente por eso: repre-
sentd la oportunidad de caminar una calle
gue condensa buena parte de la esencia
capitalina. La intervencién que lideré Rogelio
Salmona incluye el ladrillo, que es un elemento
gue predomina en su obra, pero también en las
fachadas bogotanas. Los espejos de agua nos
recuerdan, no solo el paso subterrdneo del rio
San Francisco -antes Ilamado Vicacha- que
fluye por debajo de la que se llamé en algin
momento Avenida Jiménez, sino que también
aluden al propio clima de Bogota.

Como telén de fondo de esta gran avenida estan los cerros
orientales, que se convierten en un limite natural, impo-
nente, un paisaje atipico en otras capitales
del mundo. A ambos lados del recorrido se
levantan edificios de todos los estilos arqui-
tectonicos posibles, verdaderas joyas que
normalmente no vemos y que este evento
nos permitié observar de nuevo. Cada uno
de los espacios donde tuvimos intervenciones
de la BOG25 tiene una carga histérica y una
importancia arquitecténica que valié la pena redescubrir. La
bienal cumplié el propésito de recorrer la ciudad, de confron-
tarla y de reconocerla. El arte también esta para reconciliar-
nos y celebrar una ciudad que nos vio nacer -porque miles de
guienes vieron esta bienal son de aqui- una ciudad que nos ha
visto llorar, renegar, sofiar, pero que también, aludiendo al eje
curatorial de la bienal, nos ha invitado a ser felices.

27
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Lainauguracién de laBOG25 transformé la Plaza
Cultural La Santamaria en una gran “Casa Comun”,
un espacio inmersivo que reunié a artistas de
distintos paises. Con musica en vivo, mapping,
instalaciones y experiencias audiovisuales, la
apertura marcé el inicio de una plataforma que
propuso nuevas miradas sobre Bogot3, su es-
pacio plblico y laidea de felicidad en la ciudad.




EL EJE AMBIENTAL
COMO RECORRIDO
CENTRAL

Juan Ricardo Rincén

El actual Eje Ambiental, proyecto finalizado por el arquitecto
Rogelio Salmona en 2001, es también un eje que contiene las mil-
tiples capas histodricas de la ciudad. Fue el eje fundacional -el rio
Vicacha- desde los primeros asentamientos indigenas; mas tarde,
durante la colonizacién espanola, fue conocido como San Francisco
y, posteriormente, se transformé en simbolo del progreso modernista
bajo el nombre de Avenida Jiménez. Hoy se ha convertido en el eje
central de la ciudad durante la Bienal Internacional de Arte y Ciudad.

Este eje se caracteriza por una arquitectura que integra
el agua y la vegetacion con los diversos estilos presentes en
Bogot3a, reconectando la ciudad con su geografia original: los
cerros orientales, un limite natural excepcional que pocas urbes
en el mundo poseen. Estas montafas, que se entrelazan con
constantes juegos de niebla sobre el centro histérico, dejan
entrever, a lado y lado, una riqueza arquitecténica que va
desde vestigios prehispanicos hasta expresiones modernas.
Incluso se encuentran estructuras precursoras del brutalismo,
como el edificio del ICFES, disefiado por Anibal Moreno entre
finales de los anos sesenta y comienzos de los setenta, o el
Condominio Parque Santander, obra de Camacho y Guerrero.

Alo largo del recorrido se encuentran hitos como el Palacio
San Francisco, disefiado por Gaston Lelarge, el edificio Henry
Faux, el Teatro Odedn (antiguo TPB), o el enigmatico Hotel
Zaragoza, uno de los pocos ejemplos de art déco en la ciudad.
El Eje Ambiental cose, a lo largo de su trayecto, parques y plazas
como las del Rosario, Santander o de los Periodistas, generando
dindmicas urbanas sui generis dentro del casco histérico, resul-
tado del trazado colonial. Este recorrido, donde la arquitectura
se convierte en protagonista de una gran exposicién urbana,
concluye —¢oinicia?—en el Centro Civico de la Universidad de los
Andes, una pieza contemporanea del arquitecto Konrad Brunner.

Asi como otras bienales en el mundo recurren a espacios
particulares de su contexto, incluidos enormes galpones indus-
triales transformados en contenedores de obras, agui hemos
optado por hacer de la ciudad misma ese contenedor. Un con-
tenedor que, en si mismo, puede ser visto como un eje de arte.
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LA V0Z DEL RIO VICACHA

YO SOY LA VOZ DEL RIO VICACHA,

HOY LLAMADO SAN FRANCISCO.

POR MI CAUCE FLUYE EL PASADO HACIA EL PRESENTE,

DANDO NUEVA VIDA A LA PALABRA DE MIS ANCESTROS:
*MUYSCCUBUN*.

FLUYO ENTRE *TENSAQA*, MONSERRATE Y *CHIGUACHIA*,

GUADALUPE, NUESTRAS MONTANAS TUTELARES.

EN MI RECORRIDO POR EL TERRITORIO DE LOS
**B0GOTAES**, ME UNO AL RIO **FUCHA**, HOY
LLAMADO SAN CRISTOBAL.

EN MI NOMBRE, **BIQACHA**,

LLEVO LA ENERGIA DE *BOCHIQA*, SU FUERZA, Y LA
LUZ DE SU AMADA **HUITACA**, LA DIOSA LUNA,
**CHIA**

MIS AGUAS CONTIENEN LA SABIDURIA LEGADA

A TRAVES DE LA MADRE **BACHUE**.

TRANSMITO, COMO ELLA, LA VIDA EN ARMONIA Y PAZ

ENTRE LOS REINOS DE LA NATURALEZA.

SOY MUCHO MAS QUE UN RIO DE RESPLANDOR:

FLUYO COMO LA PALABRA **MHUYSQA**.

SOY **BYHYKACHA**

CUANDO A TRAVES DE MI FLUIR

LLEGAN A MI DE TODOS LOS TERRITORIOS.

PARTICIPO EN LAS CEREMONIAS DE NUESTROS JERARCAS,
**DSTHIPKUA** Y LOS SACERDOTES *CHYKY*,
CELEBRANDO CONJUNCIONES PLANETARIAS Y CICLOS
LUNARES. UNO EL CIELO A LA TIERRA,

ME COMUNICO CON EL COSMOS.

SOY **B HYCA CHA**

CUANDO EN LAS NOCHES DE LUNA LLENA

LOS HOMBRES TRAEN LA PALABRA EN TIEMPOS DE CONVITE
Y AGRADECIMIENTO.

EN MIS AGUAS SE ENTREGAN SUS NOMBRES

Y LAS MOCHILAS QUE GUARDAN SU MEMORIA Y SU MISION.

OFREZCO MI REFLEJO COMO UN CRISTAL:

TRANSPARENTE Y PROFUNDO COMO LA PALABRA ANCESTRAL.
EN EL SILENCIO ACOMPANO A LOS HOMBRES QUE VIENEN
EN BUSCA DE SU FELICIDAD.

SOY **BXI CA ZHAA**

CUANDO ME CONECTO CON LA TIERRA INTERNA,

PARA NO DEJAR HUNDIR LA MEMORIA

Y EN MI FONDO SURGEN CORRIENTES

QUE ME ENLAZAN AL TEJIDO DE AGUA

DE NUESTROS RIOS Y LAGUNAS.

SOY **VICACHA**

CUANDO COMADREJAS Y VENADOS VIENEN A BEBER DE MI
PARA SU ALIMENTO Y SUBSISTENCIA;

CUANDO CADA GOTA ES UN ECO DE LO SAGRADO;

CUANDO EL TIEMPO SE PLIEGA

Y LA VIDA ES FELICIDAD.



HYCHA GUE CHYZA XIE VICACHA,

FA ZYHYCA GUE SAN FRANCISCO

SISYSA SIQUIE ACOSYN MON MINIE HUSA FA
ZHUIZY SUCA CUBUN ZISASBIZA MUYSCCUBUN

ZEMISQUA GUA QUHIS ZONA IE TENSACA NGA CHIGUACHIA

CHIE BOSA GUA ASAN BZI

QUYCAS ISYNE EPQUA BOGOTAES

HATAN CHIQUYN XIE FUCHA FA ZYHYCA GUE SAN
CRISTOBAL

NA ZY HYCA BIQACHA

ICHIHIZANUC BQUYSQUA BOCHIQA, AS CUHUMA

NGA CHIE CHAHAC ATYZYN HUITACA CHIA

SIE AGUENE PQUYCHIA MNYQUY

YN CHICHY GUAIA BACHUE

HOC NOHOSCA EMZAC CHIBIZINE, ZHUIZY NA ZPQUYQUYZ
QUYPQUAS BZASQUA

......

Cartografia de un cauce olvidado, 2020-2025. Juanita Carrasco.
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GANYCA QUYCAGUA AZONUCA MUYSQUYN
GUE FIE MAGUE XIE HICABIMY
ACOSYN HACUA CUBUN MUYSCA
GUE BYHYKACHA
FESUA YN CHICHY ACOSYN
IAHUQUYS ACHAHANE QUYCA
EMZAC CHINASQUA NA ECAZ CHOC ZEGUSQUA CHIE
PSIHIPKUA NGA CHYKY
APQUYQUY BCHUESUCA FAGUA NGA ZHOCAM CHIEZ
HATAN BQUYSQUA GUAKQUICA CA QUYCA
ATYENS AZYSQUA BOHOZA ABOS
GUE B HYCA CHA
FESUA NA ZA UBCHIHICA

MUYSCA MABIE BSONGA CUBUN NA MNYNCHA NGA IPQUA
FIHISTANA

NA SIE AHUIN BZASQUA HYCAC

NGA CHISUA CHOC BQUYSQUA SPQUEN AGASQUA NGA
SAQUEBTA

CHOC BQUYSQUA ZGATAZ AIAN HACUA HYCA

FQUYHIXIO NGA ETAZYNIA HACUA CUBUN

ZCUCUB SUCAZA MUYSCA

INYSQUA NA CHAICA CHICHACHO

GUE BXI CA ZHAA

FESUA BOHOZA TYNAQUYCA

AUACA ABGAZA IN BTASQUA ZPQUEN AGASQUA

NGA NA ETACA AGUSQUA SIMQUE

IPQUOHICHA BCHIHIZE ANPQUAZ SIE

CHIE XIE NGA XIUA

GUE VICACHA

FESUA IBCA NGA CHIHICA AQUYHYCAZ AMNY ZE BIOHOTY
SUCA

QUYCHYQUY NGA YSCUC ZEGUENE

FESUA CHYHYZYN GUY CHYGUA ACHIE

FESUA FIHISTANA HUC

NGA ZHUIZY GUY CHICHACHO.

Por Sarita Ruiz
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ENSAYD
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Bajo el titulo de Ensayos sobre la Felicidad la primera Bienal
Internacional de Arte y Ciudad de Bogotd, BOG25, invité a
reflexionar sobre el vinculo entre la ciudad y la
bdsqueda de bienestar.

El concepto de la bienal revelé tensiones
latentes entre la necesidad de disfrutar y
el imperativo de ser feliz, abordado desde
una perspectiva critica. Al convertirse
en un objetivo cuantificable y alcanzable
mediante férmulas preestablecidas, se

corre el riesgo de despojar al concepto de
felicidad de su dimensién mds profunda y
subjetiva, reduciéndose a un producto més del

mercado de la autoayuda.

Las ciudades contintdan expandiéndose y la urbe -como
promesa- atrae migraciones basadas en expectativas que
terminan por asentar unas complejas estratificaciones socia-
les. Lo rural y lo urbano se entrelazan en las periferias, y el
margen toma un importante protagonismo, cuando lo que nos
define estd altamente relacionado con la cultura verndcula
y popular de un pais como Colombia. Bogotd es, ademads, un
espacio mutante en constante expansidon, donde la poblacién
crece sin limite, transformando la ciudad en un espacio mul-
tifacético y vibrante.

El proyecto curatorial ahondé en miltiples posibilidades de
su concepto: Ocio Radical se centra en la accion colectiva, el
carnaval y el juego; Esoterismo Ambiental examina los paraisos
artificiales, los estados alterados y los procesos de sanacion;
Estratigrafias aborda la segregacion y la endogamia en una
ciudad donde se divide la poblacidn en estratos; Tierra Fria se
centra en Bogota, como una de las pocas ciudades de clima
frio en un pais tropical, y examina su ecosistema; La Promesa
aborda esta expansiva metrépolis como un lugar de acogida y
de aspiracién a una vida mejor; Optimismo Toxico trata critica-
mente el auge de la literatura de autoayuday el negocio ligado
a la busqueda de la felicidad; finalmente, Infancia explora la
tension entre la idealizacidon de la misma como una etapa de
felicidad y libertad, y su realidad como un periodo de profunda
vulnerabilidad.

La BOG25 reactivé dos importantes referentes historicos
de finales de los anos setenta y principios de los ochenta:
Beatriz Gonzdlez (Colombia) y Alfredo Jaar (Chile), quienes
abordaron la felicidad de forma critica, explorando las tensio-
nes que rodean esa nocion contextualmente.

Comité curatorial | Curatorial Committee
José Roca, Maria Wills, Jaime Cerdn, Elkin Rubiano
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La Felicidad de Pablo Leyva, 1977. Beatriz Gonzdélez.
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TIERRA FRIA

Jaime Cerén

Una de las paradojas que caracteriza a Bogotd es que es una ciudad fria
en medio de un pais tropical. Esta condicidn se debe a su ubicacién sobre
una meseta de la cordillera de los Andes. Al conjugar la mitologia muisca
con la geologia moderna, resulta innegable el hecho de que el cardcter
plano de Bogotd -a 2.600 metros sobre el nivel del mar- es consecuencia
de la accién del agua. De hecho, hasta bien entrado el siglo XX, la ciudad
estabainmersa en numerosos humedales y riachuelos que conformaban
la cuenca del rio que hoy conocemos como Rio Bogota.
Lalocalidad de Sumapaz, la (ltima en integrarse a la estructura del
Distrito Capital, alberga uno de los pdramos mds grandes del

en algunas de las obras presentadas en la bienal, alude al
cardcter sagrado que aquella tenia para los pueblos originarios
de América, y destaca la importancia de su cuidado y uso responsable

para el bienestar colectivo de todos los seres que habitan el planeta.
La relacién entre la Tierra fria y la nocién de la felicidad se sustenta
en las formas de conocimiento que porta la naturaleza, que demandan
acciones solidarias entre las comunidades que la habitan y que requieren
usar algunos de sus recursos. Para los pueblos originarios de América, la
felicidad se podria entender como un tipo de bienestar colectivo, con-
sequido de manera armdnica con la naturaleza. Esa hipotética armonia
con el medio ambiente es una de las formas de conocimiento que solo se
adquieren a partir de una conexién directa con los elementos naturales.
En la bienal hubo un ndmero significativo de piezas que revisaron
el agua desde las concepciones culturales ancestrales -entendiéndola
como un liquido vital mds que como bien de consumo- resaltando
sus componentes sagrados y, sobre todo, reflexionando sobre la
necesidad de preservarlay cuidarla para los habitantes del futuro.
Todos los cuerpos de agua de origen natural que aun existen en
Bogotd son descendientes directos de esa laguna primigenia

que le dio cauce a la geografia de la ciudad.

' n R ‘ﬁ - mundo. La presencia del agua, como fundamento conceptual

LA PROMESA

Elkin Rubiano

Bogotd, como muchas capitales, encarna una promesa: la de una vida
mejor. Esta promesa no se formula explicitamente, pero organiza los
deseos, las rutas y los desplazamientos. Llegar a la ciudad es, para mu-
chos, perseqguir un horizonte de bienestar. Sin embargo, la promesa no se
cumpleigual para todos. Algunos acceden a sus beneficios, otros quedan
atrapados en la espera o en la decepcién. Asi, la felicidad se convierte
en una deuda estructural: un ideal aplazado que sostiene la maquinaria
urbana mientras perpetua la desigualdad.

Enlas ciudades latinoamericanas esa promesa adopta multiples rostros:
movilidad social, éxito profesional, acceso al consumo o, simplemente, la
posibilidad de habitar con dignidad. Pero la promesa también produce su
revés: la frustracion, el resentimiento, el agotamiento emocional. No se
trata solo de un suefio incumplido, sino de un afecto colectivo que atra-
viesa la vida cotidiana. En Bogot4d la felicidad se convierte en una ficcién
administrativa: un deseo estadisticamente medido, publicitariamente
anunciado, politicamente instrumentalizado. En este contexto, La Promesa
explora c6mo el arte puede revelar las tensiones entre expectativa y
realidad, entre esperanza y desgaste.

Las obras reunidas en este eje curatorial trabajaron sobre esas grietas.
No celebraban el fracaso ni idealizaban la utopia, sino que rastreaban en
la materia urbana los signos de una felicidad contradictoria. En el residuo,
el brillo o la precariedad encontraron formas de hablar de lo comdn. La
promesa, entonces, se materializé no tanto en el cumplimiento del suefio,
sino en los intentos cotidianos por sostenerlo, aunque sea con recursos
minimos. Por eso, muchas de las obras apelaron a materiales modestos,
reciclados o encontrados: restos que condensan la economia del rebusque
y las estrategias de supervivencia de una ciudad que se rehace todos los
dias con lo que otros desechan.

La instalacién Futuro perfecto, de Mona Herbe, fue un ejemplo de esa
tensién. Su laberinto circular construido con costales de sal, tapas de
cerveza,empaques de golosinas y tejidos de crochet dorado, reescribia el
mito de E/ Dorado como promesa incumplida. Herbe convierte el brillo del
oro en destello plastico, el lujo en residuo, el progreso en repeticién. Cada
capa del laberinto -la sal, el pan, la harina de maiz- activaba una genea-
logia de la abundancia frustrada: del alimento convertido en mercancia,
del rito en producto, del territorio en extraccién. En su recorrido sensorial,
el visitante atravesaba las huellas de un capitalismo que se recicla a si
mismo como ilusién. En la sal que brillay en el pldstico que resplandece,
la promesa de felicidad aparecia como eco de lo que ya se perdid.

En otro registro, Johann Samboni abordé la promesa desde la visibi-
lidad. Su obra Techos y ldmparas monumentaliza gestos cotidianos de la
cultura popular:la gorra, el brillo, el exceso visual. Las enormes estructuras
de zinc -material de la autoconstruccién barrial- son al mismo tiempo
refugio y afirmacién. En los barrios periféricos el zinc cubre, protege, pero
también refleja. Alli, “ser lampara” significa sobresalir, resistir al anonima-
to, reclamar el derecho a brillar. Samboni transforma ese cédigo urbano
en una poética de la dignidad. Las gorras suspendidas, intervenidas con
grafitis, éleos y aerdgrafos, resonaron como monumentos precarios al
deseo de existir. En ellas la promesa no fue un suefno abstracto, sino un
acto de presencia: estar, hacerse visible, dejar huella en una ciudad que
constantemente borra.

Sien la obra de Herbe la promesa se construyé a partir del residuo,
en la de Samboni se encarnd en la aspiracién. Ambos comparten una
ética del reciclaje que trasciende lo material: rehacer, recombinar, insistir.
En sus obras la economia popular no se representé como carencia, sino
como invencién. Los materiales del rebusque -tapas, laminas, costales,
chatarra- se vuelvian dispositivos de imaginacién social. Su trabajo nos
hablé de una Bogotd donde la supervivencia es también una forma de
creacién, donde la precariedad produce estéticay la necesidad se trans-
forma en gesto poético. Alli, el residuo no es solo lo que queda, sino lo
que permite sequir.

Esa dimensién ambivalente de la promesa -entre la esperanza y el
desencanto- aparecia también en la obra de Adridan Gaitdn, The Game
Never Ends. A través de monedas modificadas y objetos hibridos, Gaitén
expuso la economia afectiva del deseo nacional: la apuesta constante
por el éxito, el triunfo, el progreso. Su instalacién recreaba vitrinas mu-
seogrdficas que imitaban la solemnidad del museo etnogréfico, pero
los simbolos del poder -la moneda, el emblema, el trofeo- aparecian
corroidos, oxidados, trastocados. Lo que emergia era una arqueologia
de lailusién: la promesa de la felicidad convertida en circulacién sin fin,
en juego que nunca termina. Su critica no se dirigia al fracaso individual,
sino a la estructura misma del deseo colectivo que sostiene el sistema.

En el didlogo entre estas tres obras se dibujé una constelacién que
describia a la promesa como energia que mueve, pero que también desgas-
ta. Herbe muestré la materialidad del deseo acumulado en los desechos,
Samboni la luminosidad del gesto popular que busca ser visto, Gaitdn la
trampa del valor que se repite sin descanso. Juntas sus obras trazaron
una topografia emocional de una ciudad contemporadnea: una Bogotd que
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promete felicidad mientras la posterga, que recicla esperanzas al mismo
ritmo que recicla materia.

La Promesa no se propuso desmontar el suefio de la felicidad, sino
comprender su persistencia. Aun sabiendo que el futuro sera imperfecto,
seqguimos apostando por él. El arte, en este contexto, se convierte en
una practica de reapropiacién simbdlica: hace visible el modo en que
las personas reinventan sus promesas, las transforman, las devuelven al
mundo con otros materiales. Entre el brillo del dorado y el gris del zinc,
entre la moneda gastada y el graffiti luminoso, se configura un paisaje
donde la esperanza sobrevive en lo que queda, en lo que se recicla, en lo
gue todavia promete.

L4

ESOTERISMO AMBIENTAL

Maria Wills

En una época en la que el bienestar se ha convertido en industria y
la felicidad en producto, el arte nos recuerda la importancia de vol-
ver a lo esencial. La Bienal Internacional de Arte y Ciudad, BOG25,
propuso una mirada hacia practicas ancestrales, hacia lo ritual y lo
esotérico, como formas alternativas de conocimiento y conexién.
Frente al exceso de razén sentir mds y pensar menos se plantea como
un gesto liberador. A través de las instalaciones y obras presentadas
se propusieron inmersiones en mundos alternativos donde prevalece
la intuicién. La naturaleza y lo rural emergen como territorios de
sanacién, pero también como espacios explotados y manipulados,
cuyo ideal liberador termina siendo un simulacro mediado por la
tecnologia: mundos silvestres que llegan a través de pantallas.

¢Cémo pensar en tecnologias que no lleven a la destruccién? En
esta bienal se reunieron practicas que se gestan desde los margenes,
con todo su potencial de adaptacién, y, por ello, parecerian proponer
una perspectiva que asume el futuro desde lugares inesperados, en los
cuales el desecho y la precariedad se reinventan desde laimaginacién, y
en donde seriamos sociedades que se rebelan frente al consumo. Desde
las potencialidades de un posthumanismo, surgen avatares conscientes
de que una posible perspectiva de la tecnologia estd en la cercania con
la naturaleza, en la imitacién de ecosistemas que no buscan dominar.
Ahi, proponen construir desde el cuidado, privilegiando la intuicién.
Las obras presentadas arrojarn futuros posibles donde la naturaleza se
revela como una gran red de interconexiones, una tecnologia viva que
ofrece alternativas de sanacién, comunicacién y equilibrio. En algunos
casos, estas visiones se expresan con ironia o humor, tensando los limites
entre fe y artificio, evidenciando la manera en que ciertos esoterismos
contempordneos se convierten en invenciones, estrategias de mercado
o, incluso, estafas que explotan la necesidad de creer.

Como lo propone Donna Haraway (2016), “Somos compost, no pos-
thumanos. Habitamos un presente espeso, un tiempo de urgencias y
practicas de cuidado. Permanecer con el problema significa aprender a
estar verdaderamente presentes, no como un punto fugaz entre pasados
terribles o edénicos y futuros apocalipticos o redentores, sino como cria-
turas mortales entrelazadas en multiples configuraciones inacabadas de
lugares, tiempos, materias y sentidos.” (pp. 1y 2)

Desde este presente complejo, el arte también nos conduce haciauna
realidad onirica y delirante, donde el humor y la especulacidn surrealista
se convierten en estrateqgias de resistencia. En esos mundos imaginados,
los animales dialogan con los ancestros y los cuerpos se transforman en
mitologias vivas. Estos gestos -que distorsionan lo real- son también una
forma de sanacién: gracias a ellos podemos reirnos de los miedos, de los
sistemas, de los dogmas y, también, aceptar la desilusién. En esta dimensién
se inscriben obras como las de Naomi Rincén Gallardo, cuyas ficciones
mitoldgicas resignifican lo popular y lo subdesarrollado convirtiéndolos

en territorios criticos del extractivismo y en fdbulas sobre nuevas sobe-
ranias; o el trabajo de Javier Morales Casas que, desde el humor visual y
lo simbélico, despliega un paisaje afectivo donde los mitos conviven con
lo absurdo y lo sagrado. Patricia Dominguez, en su Matrix Vegetal, tam-
bién presenta nuevos seres posibles que estdn a mitad de camino entre
ciencia ficcién y realidad salvaje. En los tres casos el arte funciona como
una suerte de ritual de reinvencidn, una puerta hacia lo que adn no tiene
nombre, pero que sin duda quiere hablar con la naturaleza.

Por otro lado, la alteracién de la conciencia aparecié en diversas
obras como una posibilidad de escapismo sensorial que, entre la fuga y
la presencia, invita a imaginar otras formas de estar en el mundo vy, en
medio del caos contemporédneo, nos devuelve la gracia de habitar. Este
impulso conecta con un llamado mas profundo: la necesidad de repensar
nuestrarelacién con las plantas sagradas y sus usos rituales. En tiempos
de prohibiciones, criminalizacién y apropiaciones extractivas, el arte se
vuelve un territorio para viabilizar y visibilizar sus potencias curativas y
espirituales, desplazando el tabd hacia una conversacién ética sobre la
legalizacién, el respeto a los saberes originarios y la recuperacién de las
alianzas entre cuerpo, espiritu y naturaleza.

Proyectos como Khoka Project de Susana Mejia rescatan el sentido
cultural y social de la planta més estigmatizada por la violencia del mundo.
En Cielo prohibido, de Glenda Ledn, la artista cuestiona la prohibicién de
plantas que tienen potenciales inmensos de sanacién desde lo terapéutico,
instando a pensar cémo una expansién de la conciencia nos haria sin duda
mejores personas, invitando a reconectar con dimensiones espirituales y
naturales que escapan a las I6gicas de control. Estas obras no sélo abren
un espacio para la contemplacién, sino también para la accién politica y
poética -una invitacién a reconciliarnos con lo vivo-.

Sin proponérselo del todo, el arte contempordneo se ha convertido
en un espacio de refugio y sanacién. Ante la ansiedad global los artistas
construyen templos, jardines o espacios de escucha donde se medita sin
dogmas. Obras como las de Tabita Rezaire abren lugares donde el silencio
se vuelve guia y la espiritualidad se entiende como una red césmica de
datos y recuerdos de épocas en las cuales nos conectdbamos mds con
la tierra. En sus palabras: “Internet no es una tecnologia nueva, siempre
ha existido. El agua transporta memorias e informacién ancestrales. Las
ldgrimas de nuestras madres, la sangre de nuestros ancestros, nuestros
rios, nuestras venas... todo fluye y se conecta.” (Rezaire, 2017)

Es en ese flujo de multiples conexiones materiales se crea una pro-
puesta para nuevas tecnologias espirituales de supervivencia, puede
que éste ya sea el apocalipsis y el reto sea permitir nuevos lenguajes
para imaginar futuros donde el conocimiento cientifico, la emocién y lo
sagrado se entrelazan.
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immersions into alternative worlds where intuition prevails were offered.
Nature and the rural emerged as territories of healing, but also as exploited
and manipulated spaces whose liberating ideal ended up being a simula-
crum mediated by technology: wild worlds that arrived through screens.

How could we imagine technologies that do not lead to destruction?
This biennial brought together practices that emerged from the margins
in all their potential for adaptation, and for that reason seemed to propose
a perspective that embraced the future from unexpected places, where
waste and precariousness were reinvented through imagination and where
we became societies that rebel against consumption. From the possibilities
of a post-humanism, possible avatars arose, aware that a viable techno-
logical perspective lies in closeness to nature, in imitating ecosystems
that do not seek domination; from there, they proposed constructing
from care and privileging intuition. The works presented offered possible
futures where nature reveals itself as a vast web of interconnections, a
living technology that offers alternatives for healing, communication,
and balance. In some cases, these visions were expressed with irony or
humor, pushing the boundaries between faith and artifice, revealing how
certain contemporary esotericisms become inventions, market strategies,
or even scams that exploit the need to believe.

As Donna Haraway proposes: “We are compost, not posthuman. We
inhabit a thick present, a time of urgencies and practices of care. Staying
with the trouble means learning to be truly present, not as a fleeting point
between terrible or Edenic pasts and apocalyptic or redemptive futures,
but as mortal creatures entangled in multiple unfinished configurations
of places, times, matters, and meanings.” (Staying with the Trouble: Making
Kin in the Chthulucene, Duke University Press, 2016, pp. 1-2)

From within this complex present, art also leads us toward a dream-
like and delirious reality, where humor and surreal speculation become
strategies of resistance. In these imagined worlds, animals converse with
ancestors and bodies transform into living mythologies. This gesture of
distorting the real is also a form of healing: from cynicism, we can laugh
at fears, systems, dogmas, and even embrace disillusionment. Works
such as those of Gallardo fell within this dimension, whose mythological
fictions re-signified the popular and the “underdeveloped” as territories
critical of extractivism and as fables of new sovereignties; and those of
Javier Morales, who, through visual humor and symbolism, unfolded
an affective landscape where myths coexist with the absurd and the
sacred. In her Matrix Vegetal (Vegetable Matrix), Patricia Dominguez also
presented new possible beings halfway between science fiction and wild
reality. In both cases, art functioned as a kind of ritual of reinvention,
a doorway to that which has no name yet but undoubtedly seeks to
speak with nature.

On the other hand, altered states of consciousness appeared in var-
ious works as a possibility of sensory escape that, somewhere between
flight and presence, invited us to imagine other ways of being in the world
and, amid contemporary chaos, returned to us the grace of inhabiting.
This impulse connected with a deeper call: the need to rethink our rela-
tionship with sacred plants and their ritual uses. In times of prohibition,
criminalization, and extractive appropriations, art becomes a territory
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that can enable and make visible their spiritual and healing capacities,
shifting the taboo toward an ethical conversation about legalization,
respect for ancestral knowledge, and the recovery of alliances between
body, spirit, and nature.

Projects like Khoka Project by Susana Mejia rescued the cultural and
social significance of the most stigmatized plant by global violence. In
Cielo prohibido (Forbidden Sky) by Glenda Ledn, the artist questioned the
prohibition of plants with immense therapeutic healing potential, inviting
reflection on how an expansion of consciousness would undoubtedly
make us better people, calling us to reconnect with spiritual and natural
dimensions that escape the logics of control. These works not only opened
a space for contemplation but also for political and poetic action—an
invitation to reconcile ourselves with the living.

Without fully intending to, contemporary art has become a space of
refuge and healing. In the face of global anxiety, artists construct temples,
gardens, or listening spaces where one meditates without dogma. Works
such as those by Tabita Rezaire created places where silence became a
quide, where spirituality was understood as a cosmic network of data and
memories from times when we were more connected to the earth. In her
words: “The internetis not a new technology; it has always existed. Water
carries ancestral memories and information. The tears of our mothers,
the blood of our ancestors, our rivers, our veins—everything flows and
connects.” (Tabita Rezaire, Deep Down Tidal, 2017)

It is within this flow of multiple material connections that a proposal
emerged for new spiritual technologies of survival. Perhaps this is already
the apocalypse, and the challenge is to allow new languages to imagine
futures in which scientific knowledge, emotion, and the sacred intertwine.

Haraway, D. (2016). Staying with the Trouble: Making Kin
in the Chthulucene. Durham: Duke University Press.

Rezaire, Tabita. (2017, 17 de diciembre) Deep Down Tidal
[Video]. Vimeo. https://vimeo.com/248887185.

LA INFANCIA Y

LA PROMESA DE FELICIDAD
CHILDHOOD AND THE PROMISE
OF HAPPINESS

José Roca

La infancia suele ser considerada como la etapa mads feliz de la vida: sin
responsabilidades ni compromisos, las nifias y nifios ingresan al colectivo
social a través del lenquaje y el juego; viven para crecer, aprendiendo
las normas por medio de las ensefianzas familiares y la compafia de sus
pares, lo que les permite habitar la comunidad. Sin embargo, esa idea -tan
extendida como frédgil- se sostiene sobre condiciones ideales que rara
vez se cumplen. La historia revela que la nifiez es también un tiempo de
vulnerabilidad y pérdida, durante el cual la promesa de felicidad convive
con el miedo, la violencia o la separacién.

Muchos pensadores contempordneos se han referido a la nifiez
en relacién con el concepto de felicidad. Como sefiala Sara Ahmed, la
felicidad actia como una expectativa social que define qué vidas se
consideran plenas. Desde esta mirada la infancia feliz no es solo una
experiencia, sino también un mandato cultural.

Las obras reunidas en la BOG25 devolvieron complejidad a la ima-
gen de la infancia: mostraron tanto el brillo del juego como su reverso:
la nifiez como promesa incumplida, como territorio donde se cruzan la
alegria,lamemoriay la violencia que marcan el devenir adulto. En Infantes
al volver, de Clemencia Echeverri, aquel mandato se desmoronaba: los
nifios reclutados por la guerra son despojados del derecho mismo a ser
felices. Através del sonido y de la selva -convertida en caja de resonancia
y memoria viva- la artista hizo perceptible la violencia que arrebata la
promesa de la infancia, pero también la fuerza de las madres que, en su
bldsqueda, reafirman el vinculo entre vida, territorio y cuidado.

Marina Garcés recuerda que toda promesa encierra incertidumbre
y que vivirlaimplica aceptar la posibilidad del fracaso. Esa ambigiedad
se manifiesta en las obras que exploran el juego y la pérdida: los nifios
que Francis Alys filma en Ciudad Judrez -parte de la serie sobre juegos
infantiles improvisados que ha desarrollado en distintos lugares del mun-
do- transforman espejos rotos en juguetes efimeros, revelando cémo la
imaginacién puede convertir la precariedad en experiencia estética. Alli,
la felicidad no es una garantia, sino una forma de resistencia cotidiana.

Para Victoria Camps y José Carlos Ruiz, la felicidad es una bisqueda
fraqil, siempre incompleta. En Zero Tolerance Silver Clouds, Marild Dardot
confronta el mito del “suefio americano” -simbolo moderno de dicha
bdsqueda- con la realidad de los nifios migrantes detenidos en jaulas.
Los globos plateados, atrapados tras una estructura metélica, aluden a
una infancia confinada y a la promesa rota del bienestar global.

En la “sociedad paliativa” descrita por Byung-Chul Han, en la cual
se intenta eliminar el malestar, incluso la infancia se vuelve un espacio
domesticado, estandarizado y consumible. Frente a ello, Ivdn Argote
propone devolverles la palabra a las nifas y nifios: en sus talleres, las
pancartas de protesta reclaman menos tareas y mds tiempo libre, re-
cordando que el juego -mds que el rendimiento- es un acto de libertad.

La fragilidad y la potencia de esa edad se expandieron en otras
obras presentes: Carmenza Banguera revisé los roles raciales impuestos
desde la nifiez y los mitos asociados al cuerpo negro, mientras que Linda
Sdnchez y Benjamin Croze rescataron pelotas arrastradas por el mar,
convertidas en huellas materiales de cuerpos ausentes y de infancias
truncadas por la migracién y la muerte.

El arte nos permite acercarnos a las complejidades de la ecuacién
infancia/bienestar; como lo enunciaba Stendhal, lo bello no es sino una
promesa de felicidad. La palabra bello procede del latin bellus, diminutivo
de bonus (“bien”), y comparte su raiz con términos que remiten a lo visible,
lo admirable y lo bueno. En griego kaldn (bello) designa aquello cuyo valor
se revela por simismo. Asi, belleza y felicidad se entrelazan en una misma
experiencia de revelacién: lo bello como aquello que se manifiestay en su
aparicién nos promete -aunque solo por un instante- la posibilidad del bien.

Childhood is often regarded as the happiest stage of life: free from re-
sponsibilities or commitments, children enter the social collective through
language and play; they live in order to grow, learning norms through the
guidance of their families and the company of others their age, which
allows them to inhabit community. However, this idea —so widespread
and so fragile—rests upon ideal conditions that are rarely fulfilled. History
reveals that childhood is also a time of vulnerability and loss, where the
promise of happiness coexists with fear, violence, and separation.

Many contemporary thinkers have reflected on childhood in relation
to the concept of happiness. As Sara Ahmed notes, happiness operates
as a social expectation that defines which lives are deemed fulfilling.
From this perspective, a “happy childhood” is not merely an experience,
but a cultural mandate.

The works gathered in BOG25 restored complexity to the image of
childhood: they showed both the brightness of play and its reverse—the
unfulfilled promise of childhood, a territory where joy, memory, and vio-
lence intersect and shape the adult self. In Clemencia Echeverri’s Infantes
al volver, that mandate collapsed: children recruited into war are stripped
of their very right to happiness. Through sound and the forest—turned
into a living echo chamber and repository of memory—the artist made
perceptible both the violence that shatters childhood and the strength
of the mothers who, in their search, reaffirm the bond between life, ter-
ritory, and care.

Marina Garcés reminded us that every promise contains uncertainty,
and that living it means accepting the possibility of failure. This ambigquity
was embodied in works that explore play and loss: in Francis Alys’s film
shot in Ciudad Judrez—part of his ongoing series on improvised children’s
games across the world—children turn shards of broken mirrors into
fleeting toys, revealing how imagination can transform precarity into
aesthetic experience. Here, happiness is not a quarantee but a form of
everyday resistance.

For Victoria Camps and José Carlos Ruiz, happiness is a fragile,
ever-incomplete pursuit. In Zero Tolerance Silver Clouds, Marild Dardot
confronted the myth of the “American Dream”—a modern symbol of that
pursuit—with the reality of migrant children held in cages. Her floating
silver pillows, confined within a metal grid, evoked an imprisoned child-
hood and the broken promise of global wellbeing.

In the “palliative society” described by Byung-Chul Han, where dis-
comfort is systematically avoided, even childhood becomes domesticated,
standardized, and consumable. In contrast, Ivan Argote sought to return
speech to children: in his workshops, they create protest banners that
demand less homework and more free time, reminding us that play—more
than performance—is an act of freedom.

The fragility and power of that age extend through other works in
the exhibition: Carmenza Banguera revisited the racial roles imposed
since childhood and the myths attached to the Black body, while Linda
Sdnchez and Benjamin Croze collected deflated balls washed ashore by
the sea—material traces of absent bodies and of childhoods cut short by
migration and death.
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ESTRATIGRAFIAS

Elkin Rubiano

Bogotd estd hecha de capas: de historia, de despojo, de supervivencia... pero
también de estratos. Ninguna otra ciudad colombiana ha institucionalizado
tanto la desigualdad en su geografia. El sistema de estratificacién -del
uno al seis- convierte la topografia en jerarquia: un mapa social donde
la altura, la vista o la distancia al centro determinan la pertenenciay el
privilegio. Lo que en otras ciudades podria leerse como sedimentacién
de memorias, en Bogotd se vuelve un diagrama de exclusiones. Su pa-
limpsesto no es Gnicamente simbdlico, sino econédmico; sus capas, mas
que arqueoldgicas, son politicas.

Pensar en Estratigrafias es reconocer que la ciudad se compone de
fragmentos: restos, ruinas, materiales desplazados. Lo que fue deshecho
en una época, retorna en otra como sefial o advertencia. El arte contem-
pordneo ha comprendido esa condicién: los materiales no son meros
soportes, sino depdsitos de memoria. Cada fragmento -cartén, madera,
piedra, plastico- contiene una biografia. De ahi que muchas précticas
artisticas recientes trabajen con lo encontrado, con lo reciclado o con
lo que ha sido descartado, no para embellecerlo, sino para revelar en su
textura la persistencia de una vida colectiva.

En esta lectura, la estratigrafia no es arqueoldgica, sino afectiva.
Ensamblar es excavar, pero también denunciar. Al reunir fragmentos,
los artistas no buscan reconstruir un pasado ideal, sino visibilizar los
mecanismos de exclusién que definen el presente. Las capas no ocultan:
revelan. Lo que se acumula en la ciudad -los residuos, los materiales, los
recuerdos- conforma un tipo de archivo no oficial, una memoria que se
rehdsa a ser borrada por la planificacién urbana o el discurso del progreso.
Las obras que componian este eje curatorial interrogaban precisamente
esa tensidn: la que existe entre la superficie limpia de la ciudad y sus
grietas visibles.

Una de esas grietas se abrié simbdlicamente en el centro de Bogotd
con Pabellén Las Nieves de Alejandro Tobdn, una esfera ensamblada
con maderas y objetos encontrados, instalada frente al Palacio de San
Francisco. Su fragilidad material contrastaba con la solidez de la arqui-
tectura neocldsica que larodeaba, recordando que toda monumentalidad
convive con una zona de ruina. Durante las semanas de exhibicion, la
obra fue rayada, intervenida, grafiteada; se transformd junto con la calle,
incorporando gestos anénimos que la hicieron parte del ecosistema visual
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del centro. Lo que comenzé como escultura termind siendo superficie
deinscripcién colectiva. Tobén demostré que la materia urbana -aquello
que el tiempo y la economia desechan- puede volverse el soporte de
una memoria viva.

En otra escala, Adridn Gaitdn trabajé también desde la I6gica del
estrato y el fragmento. En The Game Never Ends, las monedas, converti-
das en objetos hibridos, revelaban la relacién entre valor y ficcién, entre
economia e historia. Su instalacién recreé vitrinas museogréficas que
imitaban los museos etnogréficos, donde la nacién suele representarse
como coleccién estable de simbolos. Pero en su propuesta las monedas,
erosionadas y reconfiguradas, funcionaban como una estratigrafia del deseo
nacional donde los imaginarios del deporte, la gloria o la competencia se
mezclaron con lo comunitario, la cocina popular y el trabajo cotidiano.
En el caso de ambos artistas -Tobén y Gaitdn- el ensamblaje no es una
técnica, sino una ética: volver a unir lo que la ciudad separa.

Hablar de estratigrafias es, en el fondo, hablar del derecho arecompo-
ner. Cada capaurbana -de ladrillo, de polvo, de pintura, de vida- contiene
un relato interrumpido. La ciudad se construye a fuerza de sustituciones:
un edificio sobre otro, una historia encima de otra. Pero en esas super-
posiciones sobreviven las fisuras, los huecos, los margenes. Alli, donde
se acumula lo desechado, surge la posibilidad de otra mirada. Las obras
reunidas bajo este eje curatorial se aproximaron a esos intersticios en los
cuales la materia deja de ser pasiva y se convierte en testigo, donde los
fragmentos hablan no solo del deterioro, sino también de la invencién.

Asi entendida, la estratigrafia no se limita a describir lo que ha que-
dado bajo las capas de la ciudad, sino que propone un modo de leer el
presente. En el cartén recogido por un reciclador, en la madera reutilizada
por un artista, en los muros grafiteados del centro, se condensan formas
de resistencia y de imaginacién. En un contexto urbano marcado por la
desigualdad, el ensamblaje -como gesto estético y politico- sugiere una
ética del cuidado y de la recomposicién: unir lo que fue separado, reco-
nocer en el residuo una posibilidad de comunidad.

Bogot§, ciudad de estratos y de estratosféricas desigualdades, encuentra
en estas obras un espejoincémodo y necesario. Al convertir los restos en
forma, la ciudad se revela a si misma como ruina en construccién, como
memoria en disputa, como territorio donde lo descartado puede volver
a tener sentido. Tal vez alli, entre lo que se acumula y lo que resiste, se
insinde otra ciudad posible: menos jerarquica, mds porosa, mas consciente
de sus propias capas.

0CIO RADICAL

Maria Wills

El goce y el ocio deben ser actos de resistencia: necesarios territorios
criticos desde los cuales rechazar los imperativos del rendimiento y la
hiperproductividad. Las obras reunidas en la bienal apostaron por la pausa,
la ineficiencia, el jueqgo, la fiesta y el encuentro como gestos emancipa-
torios. El goce aparece como un espacio de desobediencia frente a las
normatividades que restringen el deseo y disciplinan los cuerpos; desde
gestos como bailar, reir o contemplar sin propésito, se despliegan préc-
ticas que devuelven al tiempo su dimensién sensible.

Lejos de concebir la felicidad como una meta impuesta por estéanda-
res externos, se propuso como una practica vital, auténoma y colectiva.
En este contexto el arte funciona como catalizador de una imaginacién
activa, capaz de desafiar el agotamiento, la I6gica de la pantalla como
Gnica forma de contacto, y capaz de reconectar con el ingenio y dignificar
el acto de simplemente existir y estar juntos.

Siguiendo al fildsofo Jacques Ranciere (2010), el arte tiene el poder
de “desorganizar las jerarquias de lo visible y lo decible; producir tiempo
libre, una suspensién de la servidumbre” (p. 54). Desde alli el ocio radical
se entiende como una suspensién de la utilidad, la posibilidad de rebelarse
en contra de la maquinaria social que asigna funciones, roles y tiempos. En
sintonia, Byung-Chul Han advierte que la hiperactividad contemporanea
destruye la capacidad de contemplar, de perder el tiempo, y por tanto de
crear. Desde este tipo de lineas de pensamiento, la muestra presentada en
la bienal buscé ser una rebelién ante los imperativos neoliberales que nos
han marcado desde mediados del siglo XX, para dejarnos ir, en cambio,
hacia tiempos improductivos y Iddicos, en los cuales la imaginacién se
reencuentra con su potencia transformadora: en Ultimas el juego es un
camino para especular sobre una posible civilizacién diferente.

Estas ideas resuenan con gestos que han transitado desde el dmbito
del arte hacia la vida civica. Antanas Mockus llevé el juego al espacio
publico: desplegé mimos en las intersecciones de las vias, representando
a diferentes roles ciudadanos, se disfrazé de superhéroe del civismo, y
convirtié la cultura vial en un teatro de convivencia. Durante sus mandatos
en Bogotd se vivian experiencias de pedagogia, humor y pausa. De esta
manera, convocando la necesidad de crear espacios de convivencia y
colectividad, la bienal también buscé -desde las convocatorias de espacio
publico- crear plataformas para que colectivos de artes vivas, como Mapa
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Teatro o La Ventana, propusieran coreografias que marcaran con fiesta
los recorridos cotidianos de los transeuntes de la ciudad.

Como sugirié la escritora Ursula K. Le Guin (1979), “el adulto creativo
es el nifio que ha sobrevivido. La Tierra no es una posesion, es una rela-
cién. Aprender a estar en esa relacién es aprender magia” (p. 220). En
esa linea, el ocio radical es también una préactica de cuidado y de vinculo:
una manera de reconciliar cuerpoy entorno, de reaprender a estar como
grupo, como manada.

Es asique las obras aquireunidas impulsaron espacios para celebrar
las posibilidades de existir en colectivo, las pantallas nos estdn llevando
al abismo de la soledad y la aburricién. Es necesario que las cosas emo-
cionantes nos sucedan también por fuera de ellas. Desde el proyecto
curatorial, se reivindicé la danza como ritual de negociacién de tensiones
sociales -como lo documenta Swinguerra, de Barbara Wagner y Benjamin
de Burca- permitiendo que el cuerpo se convierta en territorio de re-
sistencia. Por otro lado, el proyecto de Popular de Lujo se acercé a la
champeta como fenémeno cultural que, desde el goce heredado de raices
africanas, plantea una forma de rebelién sonora y una estética visual propia
y particular. En la obra de Julieth Morales, la festividad de las Mojigangas
de la cultura misak, posibilité la aparicién de una mirada cruzada que
celebra la herencia cultural comunitaria, mientras cuestionaba los roles
impuestos a las mujeres en estas tradiciones.

Finalmente, otras propuestas nos recordaron que el arte también
implica sentir el cuerpo en todas sus dimensiones. Obras como las de Eva
Fabregas reivindicaban lo somdtico: un arte blando, tactil, que se toca,
gue abandona el racionalismo para volver al placer de la materia. Los
cuerpos en movimiento piensan desde los sentidos expandidos. Asi, obras
como Preludio de arrullo - Darién, de Oswaldo Macia, fomentaron lecturas
que surgen desde el sonido y el olfato. Debemos buscar en el arte esas
micropoliticas del deseo enunciadas por Suely Rolnik, para encontrar en
lo sensual formas de desaceleracién y reivindicar la potencia politica del
ocio: un espacio de encuentro con el cuerpo, con los otros y con la vida
conjugada en tiempo perdido.
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OPTIMISMO TOXICO

Jaime Cerén

El optimismo -como concepcién cultural- implica esperar que ocurran
los acontecimientos mas favorables o reconocer los aspectos mas
positivos de la realidad. Hasta cierto punto, implica la creencia de que
el mundo es uno de los mejores lugares posibles para vivir. Asi, se po-
siciona como uno de los componentes de la felicidad, al predisponer a
las personas haciala fe en lahumanidad y la esperanza en el futuro. Por
ello corrientes artisticas cercanas al humanismo, como el Renacimiento
o el Neoclasicismo, pueden interpretarse como expresiones optimistas.

Ser optimista puede motivar a las personas a tener un mejor desem-
pefio, permitiéndoles superar las vicisitudes y la adversidad con resiliencia.
Sin embargo, el bienestar asociado a la felicidad no surge necesariamente
de aferrarse Unicamente a los aspectos favorables, sino de la capacidad
de identificar situaciones negativas que afectan la vida colectiva, y que
exigen acciones solidarias y respuestas empaticas.

Desde mediados del siglo XIX, las diferentes corrientes artisticas que
surgieron en Europa comenzaban a fijar su atencién en las vidas de las
personas comunes, gue en muchas ocasiones solian ser, no solo precarias,
sino crueles. Ya entrado el siglo XX, la mirada aguda de los artistas hizo
eco a otros llamados de atencién sobre las desigualdades sociales y las
injusticias. No es posible concebir la rebeldia inherente al arte moderno
sin estos vinculos empaticos con la vida de quienes no comparten los
mismos privilegios, y ese sentimiento parece omnipresente en el arte
de nuestra época.

Las corrientes artisticas mds relevantes dentro de las vanguardias
histéricas de las décadas de 1910 y 1920 -como el cubismo, el expresio-
nismo o, incluso, el abstraccionismo- tenian como trasfondo las preo-
cupaciones de los artistas por las diferencias sociales y los abusos de
poder. En las neo vanguardias de los afios 1960 y 1970, esta actitud llegé
aconvertirse en unaforma de activismo que condujo a las practicas de la
“critica institucional”, como postura de los artistas mds radicales dentro
del conceptualismo, tal fue el caso de Daniel Buren, Hans Haacke, Marcel
Broodthaers y Michael Asher.

Hablar de Optimismo téxico es reconocer que el imperativo neoliberal
de ser felices como individuos, puede conducir a la indiferencia frente a
las necesidades colectivas, e implica romantizar la realidad y sumergirse
en el autoengafo.
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On The Origins of Art I-1l, 2016. Maria Fernanda Cardozo, MCA Australia.
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EL PALACIO DE SAN FRANCISCO SE ORIGINO A PARTIR

DEL ANTIGUO CONVENTO FRANCISCANO UBICADO JUNTO

AL RIO VICACHA. TRAS EXPROPIACIONES, TERREMOTOS

Y TRANSFORMACIONES URBANAS OCURRIDAS DURANTE EL

SIGLO XIX Y COMIENZOS DEL XX, SE PROYECTO UN NUEVO
EDIFICIO GUBERNAMENTAL CUYA CONSTRUCCION INICIO

EN 1918 Y CONCLUYG EN 1933. EL DISENO ORIGINAL, DE
GASTON LELARGE, FUE POSTERIORMENTE MODIFICADO POR EL
ARQUITECTO ARTURO JARAMILLO. SU NOMBRE Y EXISTENCIA
EVOCAN TANTO SU LEGADO RELIGIOSO COMO EL ANTIGUO CAUCE
DEL RIO SAN FRANCISCO -HOY CANALIZADO BAJO LA AVENIDA
JIMENEZ-. EL PALACIO HA SIDO TESTIGO DE HECHOS COMO
EL BOGOTAZO DE 1948 Y, DESDE 1984, ESTA PROTEGIDO
COMO MONUMENTO NACIONAL. FUNCIONO COMO SEDE DE LA
GOBERNACION DE CUNDINAMARCA HASTA 1980.
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ADRIAN VILLAR ROJAS

The End of Imagination, 2020 - en curso
Video color y sonido
Dos peliculas de 153 minutos c/u

La obra de Adridn Villar Rojas se caracteriza por su escala monumental,
su dimensién especulativa y su reflexién sobre el tiempo, la ruina y lo
efimero. A menudo trabaja con arcilla y barro sin cocer, materiales que,
por su fragilidad y temporalidad, subrayan la condicién transitoria de sus
esculturas e instalaciones. Sus proyectos, frecuentemente colaborativos
y site-specific, funcionan como mundos paralelos donde se disuelven
las fronteras entre naturaleza y artificio, pasado y futuro, humano y no
humano. Villar Rojas concibe el arte como un laboratorio de ficcién y
transformacidn, en el que se ensayan otras formas posibles de existencia,
memoria y desaparicion.

Parala BOG25, Villar Rojas presenté The End of Imagination (El fin de la
imaginacidn), una obra en constante desarrollo que tuvo su origen durante
el aislamiento forzado de la pandemia. En palabras del artista y su equipo:
“Este es un proyecto cinematogréfico en curso que monitorea, retine y
compilaimdgenes de video en tiempo real de cdmaras web publicas, para
crear un largometraje. Las imdgenes provienen de cdmaras web de todo
el mundo, asi como del espacio exterior, con videos de la Luna y Marte.

De marzo de 2020 a marzo de 2021 un equipo de cinco personas trabajé
diariamente parainvestigar y observar estos vastos puntos de vista, cuya
acumulacién alcanza ahora aproximadamente las 16.000 horas de video
grabado. El equipo supervisé manualmente estas cdmaras, sin ayuda de
algoritmos, como si estuvieran filmando activamente un documental con
“cdmaras reales” en las calles, desde el Libano hasta Nueva York, lo que
confiere a las imagenes un caracter casi performativo”.
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ALEJANDRO TOBON

(Bello, Colombia, 1978)

Pabellon Las Nieves, construcciones fragiles para un final del mundo,
2025

Instalacién, ensamble de maderas y metal

4 m de didmetro

Créditos: Emmanuel Escobar, Gabriel Jaime Correa, Geithner Ramiro
Ramos, Harol Daniel Herndndez, Julio Cesar Cabrera, Lorena Zuluaga,
Raul Tobdn, Sebastidn Tobdn, Silvana Tobdn, Yorladis Esther Nufiez.

Pabellén Las Nieves fue una intervencién escultérica que transformé el
espacio publico en un dispositivo de memoria estratigrafica. Ubicada en
la esquina nororiental del Palacio de San Francisco -donde confluyen la
Avenida Jiménez y la Carrera Séptima- la obra se erigié como un conte-
nedor simbdlico de las capas de historia borradas por la violencia urbana.
La esfera, construida con materiales efimeros y cargados de significacién
(tierra, objetos y fragmentos de madera), activaba un didlogo critico
entre la arquitectura neocldsica del palacio y las memorias subalternas
del centro de Bogota.

Alejandro Tobdn propuso una reflexién sobre el habitar como acto
politico. La obra, inscrita en el eje curatorial Estratigrafias, revelé cémo
el Palacio San Francisco y el barrio Las Nieves encarnan las tensiones

Pabellén Las Nieves, construcciones fragiles para un final del mundo
(Las Nieves Pavilion, Fragile Constructions for an End of the World), 2025
Installation, assemblage of wood and metal

400 cm in diameter

Credits: Gabriel Jaime Correa, Emmanuel Escobar, Geithner Ramiro
Ramos, Harol Daniel Hernandez, Julio César Cabrera, Lorena Zuluaga,
Raul Tobdn, Sebastidn Tobdn, Silvana Tobdn, Yorladis Esther Nunez.

Pabellén Las Nieves was a sculptural intervention that transformed the
public space into a stratigraphic memory device. Located at the north-
eastern corner of the San Francisco Palace—where Jiménez Avenue meets
Seventh Street—this work rose as a symbolic container of the layers of
history erased by urban violence. The sphere, built from ephemeral and
meaning-laden materials (soil, objects, and wood fragments), activated a
critical dialogue between the palace’s neoclassical architecture and the
subjugated memories of Bogotd’s downtown.

Alejandro Tobén offered a reflection on dwelling as a political act.
This work, part of the Biennial’s Stratigraphies curatorial axis, revealed
how the San Francisco Palace and the Las Nieves neighborhood embody
the tensions between power and marginality—from colonial times to the
contemporary dynamics of gentrification. The spherical structure—fragile
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entre poder y marginalidad, desde el pasado colonial hasta las dindmicas
contempordneas de gentrificacién. La estructura esférica —fraqgil pero
resistente— operé como “ruina invertida”, proyectando hacia el futuro
los vestigios materiales de lo que fue desplazado.

Este emplazamiento estratégico convirtié un punto de trénsito masivo
en un “archivo abierto”, donde los transelntes pudieron leer, a través de
los objetos contenidos en la esfera, las huellas de una ciudad que persiste
en sus grietas. La obra no representd, reconfiguré. Frente al olvido plani-
ficado, Tobén ensambla memorias que interrogan el concepto mismo de
patrimonio, recorddandonos que su valor reside en las prdacticas sociales
que generay no en su mera materialidad.

—Silvana Tobén Cardona, Historiadora.

yet resilient—operated as an “inverted ruin,” projecting the material traces
of what has been displaced into the future.

This strategic location turns a point of massive transit into an “open
archive,” where passersby were able to read, through the objects con-
tained within the sphere, the traces of a city that persists inits cracks. The
work did not represent; it reconfigured. In the face of planned forgetting,
Tobdén assembled memories that challenged the very concept of heritage,
reminding us that its value lay in the social practices it generated, not
in its mere materiality.

—Silvana Tobén Cardona, Historian
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ALFREDO JAAR

(Santiago de Chile, Chile, 1956)

Estudios sobre la Felicidad, 1981

Instalacién. Panel con impresién fotogrdfica papel mate, mosaico
de 8 fotografias impresas, monitor con video y 2000 carteles.
4x2,20m /100 x100 cm c/u

Obra abierta y de registro continuo, 1981
Video
51407

En 1981, poco antes de exiliarse de Chile, Alfredo Jaar realizé Estudios
sobre la felicidad, una de sus primeras obras en el espacio publico. El
proyecto consistia en la instalacién de vallas publicitarias en distintos
puntos de Santiago, con una sola pregunta simple pero perturbadora:
¢Es usted feliz?. En un contexto de represién bajo la dictadura militar, la
pregunta adquiria un caracter profundamente politico al cuestionar la
aparente normalidad impuesta por el régimen. La obra no se limitaba a
la intervencién urbana: también incluia una serie de entrevistas graba-
das en video a personas de diferentes edades y origenes, a quienes se
les formulaba la misma pregunta. Las respuestas —titubeantes, francas,
evasivas o profundamente emotivas—revelaban el clima emocional de una
sociedad fracturaday silenciada. Aflos mds tarde, Jaar reflexionaria sobre

Estudios sobre la Felicidad (Studies on Happiness), 1981

Installation. Panel with matte paper photographic print, mosaic
of 8 printed photographs, monitor with video, and 2000 posters.
4x2,20m /100 x 100 cm each

Obra abierta y de registro continuo (Open Work and Continuous
Record), 1981

Video.

51407

In 1981, shortly before going into exile from Chile, Alfredo Jaar created
Studies on Happiness, one of his earliest public space works. The project
consisted of billboard installations across various points in Santiago, dis-
playing a single, unsettling yet straightforward question: Are you happy?.
In the context of repression under the military dictatorship, the question
took on a deeply political character, challenging the apparent normality
imposed by the regime.

The work went beyond urban intervention: it also included a series
of video interviews with people of different ages and backgrounds; all
asked the same question. Their answers—hesitant, candid, evasive, or
deeply expressive—revealed the emotional climate of a fractured and
silenced society. Years later, Jaar would reflect on the power of this
minimal question and his desire to push art beyond the object: “l wanted
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el poder de esa pregunta minimay suinsistencia en llevar al arte mas alla
del objeto: “Queria introducir una interrupcién en la vida cotidiana, un
momento de reflexién. Una pregunta tan sencilla como ‘s Es usted feliz?’
podia ser una herramienta para abrir una grieta en la narrativa oficial”.

Estudios sobre la felicidad anticipé muchas de las preocupaciones cen-
trales en la obra de Jaar:lafuncién ética del arte, la responsabilidad politica
del artista y la bdsqueda de nuevas formas de interpelar al espectador
desde la sensibilidad, la duda y la conciencia critica. Para la BOG25, més
de cuatro décadas después, Alfredo Jaar reactivé y actualizé esta obra
fundamental. La pregunta sobre la felicidad, formulada originalmente en
el contexto de larepresién bajo la dictadura de Pinochet, adquiere nuevos
matices en una Colombia marcada por medio siglo de miltiples violencias.

Paraddjicamente, el pais suele figurar entre los primeros puestos en
los llamados “indices de felicidad”, lo que plantea una tensién entre la
realidad vivida y las narrativas estadisticas. Pero la felicidad no es una
condicién permanente del ser, sino un estado animico contingente, pa-
sajero, profundamente influido por el entorno social, politico y afectivo.
Quizas, entonces, la pregunta hoy no sea ¢ Es usted feliz?, sino més bien:
¢ Estd usted feliz?, una formulacién que reconoce el cardcter cambiante y
situado de nuestras emociones, y que sigue abriendo un espacio incémodo
y necesario para la reflexién personal y colectiva.

to introduce a disruption into everyday life, a moment of reflection.
A question as simple as ‘Are you happy?’ could be a tool to open a crack
in the official narrative.”

Estudios sobre la Felicidad anticipates many of the central concerns
in Jaar’s body of work: the ethical role of art, the political responsibility
of the artist, and the search for new ways to engage the viewer through
sensitivity, doubt, and critical awareness. For BOG25, more than four de-
cades later, Alfredo Jaar reactivated and updated this foundational work.
The question of happiness, originally posed during the repression of the
Pinochet dictatorship, takes on new meanings in a Colombia marked by
over fifty years of multiple forms of violence.

Paradoxically, the country often ranks among the top in so-called
“happiness indexes,” which reveals a tension between lived reality and
statistical narratives. But happiness is not a permanent state of being. It
is a contingent, fleeting emotional condition, profoundly shaped by social,
political, and affective contexts. Perhaps, then, the question today is not
Are you happy? But rather: Are you feeling happy? A formulation that ac-
knowledges our emotions’ ever-changing and situated nature, and opens an
uncomfortable yet necessary space for personal and collective reflection.
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ANA MARIA MILLAN

Laberinto, 2025

Videojuego interactivo, animacién, instalacién con elementos
arquitectdénicos impresos y ambientacién escenogréfica
Dimensiones variables

Laberinto, de Ana Maria Milldn, es una animacién interactiva, en forma de
videojuego, desarrollada a partir de una narrativa colectiva construida
mediante juegos de rol en Bogota. La obra se despliega entre tineles
reales e imaginarios, conectando los mitos subterrdneos de Bogotd con
los tineles de laresistencia comunista en Paris durante la Sequnda Guerra
Mundial. A través de esta doble geografia, Laberinto explora cémo las capas
ocultas de la historia —politica, arquitectdnica y emocional—emergen en
forma de juego, de archivo vivo y de desplazamiento especulativo.

La narrativa se sitla en una Bogotd que mezcla épocas: edificios
proyectados, pero no construidos, como el Palacio de Justicia disefiado
en 1961 por la firma Cruz y Londofio a partir de planos del arquitecto
Antonio Miguel Alba, conviven con espacios existentes como el Colegio
San Bartolomé, el Eje Ambiental, la Universidad Nacional y antiguos
canales urbanos. Esta arquitectura modernista, marcada por el periodo
histérico de Rojas Pinilla y la Guerra Fria, es reactivada como escenario
ficcional de una historia alterna y critica.

Los personajes del videojuego estan inspirados en animaciones de
la televisién de posguerra —alemanas, japonesas, estadounidenses—
reconfiguradas como avatares que deambulan por los tineles de Bogotd
y Paris. Algunos son jugadores activos, otros son figuras residuales o es-
pectrales. Su visualidad evoca una historia global de la animacién como
propaganda, como pedagogia y como archivo afectivo.

La instalacién en la BOG25 estuvo compuesta por un televisor de
gran formato donde se desplegé el videojuego, cortinas impresas con
paisajes arquitecténicos de Bogotd —como el puente sobre el eje ambien-
tal, el proyecto del Palacio de Justicia y el mapa de los tdneles parisinos
utilizados por la resistencia (FFI) durante la Sequnda Guerra Mundial,
disefiados por el coronel Rol-Tanguy—. La ambientacién escénica convirtié
el espacio expositivo en una zona liminal, entre lo virtual y lo fisico, entre
laimagen y el cuerpo.

El quion del videojuego se generd a partir de sesiones presenciales de
juego derol: es una narrativa abierta, determinada por el azar, la interac-
ciény la colaboracién. No hay un objetivo predeterminado, sino mdiltiples
rutas posibles, bisquedas fragmentarias y encuentros imprevisibles. Asi,
Laberinto se convirtié en un espacio de memoria especulativa, donde
los visitantes se adentraron en una historia no lineal hecha de restos,
repeticiones, secretos urbanos y futuros posibles.
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BEATRIZ GONZALEZ

(Bucaramanga, Colombia, 1932-2026)

La felicidad de Pablo Leyva, 1977
Impresién digital
Dimensiones variables

Beatriz Gonzélez fue una de las artistas mas vanguardistas de Colombia,
y la BOG25 le rindi6 homenaje como personaje central de su curaduria.
Su trabajo artistico comenzé en la década de 1960, explorando desde la
pintura y, con un humor cargado de ironia, las nociones de buen y mal
gusto en un pais “subdesarrollado”. A partir de una estética popular, con
colores planos y estridentes, reinterpreté obras icénicas de la historia
del arte europeo, integrdndolas en muebles adquiridos en ventas arte-
sanales de los pasajes bogotanos. Su obra también estd estrechamente
vinculada a imdgenes y recortes de prensa recopilados a lo largo de su
carrera, materiales con los que desarrollé piezas gréficas y pictéricas
gue comentan el devenir politico y social de Colombia, y también hacen
quifios a la frivolidad de un intento permanente de imitar a la fardndula
internacional.

La felicidad de Pablo Leyva es una serie de seis collages realizados
en 1977, a partir de recortes de prensa obsequiados por Pablo Leyva
(reconocido publicamente por ser el esposo de la artista Feliza Burstyn).

La felicidad de Pablo Leyva (The Happiness of Pablo Leyva), 1977
Digital print
Variable Dimensions

Beatriz Gonzdlez is one of Colombia’s most avant-garde artists, and
BOG25 paid tribute to her as a central figure in its curatorial vision. Her
artistic career began in the 1960s, when she began exploring, primarily
through painting and with irony-laden humor, the notions of good and
bad tastein a “developing” country. Drawing from popular aesthetics, flat
colors and vivid tones, she reinterpreted iconic works from European art
history by integrating them into furniture bought from artisan stalls in
Bogota’s commercial arcades.

Her work is also deeply tied to press images and newspaper clippings
collected over the course of her career—materials she has used to create
graphic and pictorial works that comment on Colombia’s political and
social developments while also poking fun at the country’s ongoing desire
to imitate global celebrity culture.

La felicidad de Pablo Leyva is a series of six collages made in 1977,
based on newspaper clippings gifted to her by Pablo Leyva (widely known
as the husband of artist Feliza Burstyn). Gonzdlez overlaid a floral pattern
with images of a nurse, a teacher, a construction worker, an engineer, a
mechanic, and a magazine vendor. In each collage, the characters express

Gonzalez integrd sobre un patrén de flores imdgenes de una enfermera,
una maestra, un albafiil, un ingeniero, un mecdnico y un vendedor de
revistas. En cada collage, los personajes expresan su idea de felicidad,
revelando anhelos que siguen siendo universales: viajar, disfrutar de lujos,
aspirar a un futuro mejor. La artista también quiso hacer un comentario
sobre los deseos estimulados por las promesas de la publicidad. Los co-
Ilages fueron fotocopiados e impresos sobre papel para convertirse en
individuales en la cafeteria del Museo de Arte Moderno de Bogotd, donde
entonces trabajaba la artista.
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their vision of happiness, revealing universal desires: to travel, enjoy
luxuries, or aspire to a better future.

The artist also sought to comment on the desires stimulated by ad-
vertising promises. The collages were photocopied and printed on paper
to be used as placemats in the cafeteria of the Bogotd Museum of Modern
Art, where Gonzélez worked at the time.

i

Durante [a BOG25, estos individuales estuvieron
presentes en distintos restaurantes de la ciudad,
invitdndonos a reflexionar sobre qué nos hace
felices hoy / During BOG25, these placemats were
used in various restaurants across the city, inviting

us to reflect on what makes us happy today.
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CARMENZA BANGUERA

Etnimercantilismo #1, 2015
Fibra de vidrio, cromo, mdquina de algodén de azdcar
110 x 80 x80cm

La obra de Carmenza Banguera aborda criticamente las construcciones
culturales que impregnan la experiencia de ser una mujer afrodescendiente.
En la BOG25 presentd cuatro piezas que, a través del humor y la ironia,
cuestionan los estereotipos histéricamente impuestos a las personas
negras, en particular a las mujeres, y cémo estos limitan los roles que
pueden desempenfar en la sociedad.

Etnimercantilismo #1 es una instalacién compuesta por una cabeza
femenina, cuyo acabado evoca un platén de aluminio. Este objeto coti-
diano, cominmente utilizado por mujeres afrocolombianas para vender
distintos productos que sostienen sobre su cabeza, adquiere aqui un
nuevo significado: en su interior contiene una méquina de algoddén de
azlcar. De esta manera, produce lentamente una nube que simula un
cabello afro, elaborado con un material que remite al cultivo de lacafaen
el Valle del Cauca. La obra plantea una reflexién critica sobre el consumo
de la cultura afro.
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Afrostival, 2017
Ready-made, vidrio, impresidn digital y video
Dimensiones variables; video: 2 minutos.

Afrostival es un “elixir” ficticio que promete a quien lo consuma la capa-
cidad de bailar, gozar y disfrutar “como un verdadero negro”. Mediante
el sarcasmo, esta pieza hace referencia a los imaginarios colectivos que
rodean la existencia de personas afrodescendientes. Consiste en una
instalacidén y un video que, para el caso de la BOG25, se redimensiond
para convertirse en una botica que contiene recipientes de diferentes
tamanos que expanden los imaginarios que la obra propone.
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CONSEJO ANCESTRAL
HILLKA YAKU

(Valle de Pubén, Colombia, 2011)

Mandatos de la abuela agua, 2020

Linograbado y tipografia a tres tintas

78 x58 x3cmc/u

Memorias de la abuela agua, 2020

Pieza audiovisual

7:49 minutos

Mandatos de la tierra, 2025

Serigrafia a 9 tintas, serigrafia a 1 tinta y serigrafia a 2 tintas
100 x 70 cm c/u

El trabajo de este colectivo, conformado en el Macizo Colombiano, esta
motivado por la justicia climatica y el cuidado de las lagunas ancestrales
y demads cuerpos de agua que de ellas emanan. Su labor articula saberes
ancestrales y conocimientos contempordneos, vinculados a procesos tanto
individuales como colectivos, a través de practicas artisticas y culturales.

En la BOG25 presentaron Mandatos de abuela agua y Mandatos de
la tierra, dos conjuntos de piezas gréficas acompafadas de un video. El
primer conjunto fue realizado en xilografia, a partir de madera tallada
con palabras en lengua muysc cubun, que conforman la frase: “Gracias

Mandatos de abuela agua (Mandates of Grandmother Water), 2020
Linocut and three-color letterpress.

78 x 58 x 3 cm each.

Memorias de abuela agua (Memories of Grandmother Water) 2020
Video installation,

Video: 7:49 minutes

Mandatos de la tierra (Mandates of the Earth), 2025

9-color silkscreen, 1-color silkscreen, and 2-color silkscreen.

100 x 70 cm each.

The work of this collective, formed in the Colombian Massif, is driven by
climate justice and the protection of ancestral lagoons and other water
bodies that flow from them. Their work weaves together ancestral wisdom
and contemporary knowledge, engaging both individual and collective
processes through artistic and cultural practices.

At BOG25, they presented Mandatos de abuela agua and Mandatos de
la tierra, two sets of graphic works accompanied by a video. The former
consisted of awoodcut piece using carved wood blocks printed with words
in the muysc cubunlanguage that formed the phrase: “Thank you, beloved
Grandmother Water.” This creative process emerged from a collective and
spiritual dialogue over more than eleven years, walking alongside elders
from the Cauca region, who “command obedience to the Waters and to
those who are Water.”
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abuela agua amada”. Este proceso creativo surge de un didlogo colecti-
vo y espiritual, sostenido durante mds de once afios, caminando junto a
mayoras y mayores del Cauca quienes “mandan a obedecer a las Aguas
y alasy los que son Agua”.

Los Mandatos son concebidos por el colectivo como una forma de
medicina ilustrada, destinada a sanar las muiltiples heridas que la colo-
nialidad ha dejado en el territorio. Mandatos de la tierra complementan la
recuperacion de saberes ancestrales como base de procesos de sanacién.

The collective conceived the Mandatos as a form of illustrated med-
icine intended to heal the many wounds colonialism has inflicted on the
territory. Mandatos de la tierra complement this with the recovery of
ancestral knowledge as the foundation for healing processes.
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EVA FABREGAS

(Barcelona, Espafia, 1988)

Growths, 2022

Aire, tejido eldstico y pldstico

3 esculturas de: 145 x 150 x 150 m, 130 x 150 x 150 m, 135 x 150 x 150 m
Producida por la Bienal de Lyon.

Deseo, amor, intimidad, canibalismo, parasitismo, contaminacién, cre-
cimiento descontrolado: en la obra de Eva Fabregas, estos conceptos
se entrelazan eninstalaciones que invitan a sentir antes que pensar. Su
practica privilegia lo tactil y lo visceral, recorddndonos que somos, ante
todo, cuerpos sensibles, y que el contacto importa. Sus piezas, blandas
y expansivas, invaden los espacios como organismos en metamorfosis.
Lycray balones inflables de distintos tamafos se combinan para generar
formas que evocan érganos, incubaciones, fluidos y procesos ambiguos
entre el coito y la digestién. Esta materialidad, flexible y maleable, alude
también a nuestra capacidad de adaptarnos, transformarnos y existir
en movimiento.

Growths nos propone repensar la existencia desde lo somatico, es decir,
conectando mente y cuerpo en una experiencia profunda de bienestar.
Como afirma la artista: “Mi trabajo se desarrolla en el campo del cuerpo,
la materia, los sentidos y los afectos, mas que en el de la representacién o
laintelectualidad. Y en ese sentido el discurso no es lineal, firme y rigido,

Growths, 2022

Air, stretch fabric, and plastic

3 sculptures: 145 x150x150cm /130 x 150 x150cm /135 x 150 x 150 cm
Produced by the Lyon Biennale

Desire, love, intimacy, cannibalism, parasitism, contamination, and uncon-
trolled growth intertwined in the work of Eva Fabregas through installa-
tions that invited us to feel before we think. Her practice privileges the
tactile and visceral, reminding us that we are, above all, sensitive bodies
and that touch matters.

Her soft, expansive sculptures invaded spaces like organisms in
metamorphosis. Lycra and inflatable balls of various sizes were combined
to create forms that evoke organs, incubations, fluids, and ambiguous
processes somewhere between copulation and digestion. This flexible
and malleable materiality also speaks to our capacity to adapt, transform,
and exist in constant motion.

Growths invited us to rethink existence from a somatic perspective,
connecting mind and body in a deep experience of well-being. In the words
of the artist: “My work unfolds in the realm of the body, materiality, the
senses, and affection, rather than in that of representation or intellectual
abstraction. In that sense, the discourse is not linear, firm, or rigid, but
rather soft and slippery, full of folds and fragments. There’s something
about trying to summon a pre-verbal state in my process. In that way,

14

sino mas bien blando y escurridizo, lleno de pliegues y fragmentos. Hay
algo que intenta convocar un estado pre-verbal en mi proceso de trabajo.
En ese sentido creo que mi préctica estd mas cerca de proponer otras
maneras de acercarnos y experienciar el mundo. Hay algo de salirnos de
la cabeza para poder empezar a pensar con las manos, de salirnos del ojo
para poder empezar a mirar con el estémago, de salirnos del oido para
poder empezar a escuchar a nuestras visceras...”

| believe my practice is closer to proposing other ways of approaching
and experiencing the world. There’s something about getting out of our
heads in order to start thinking with our hands, getting out of our eyes to
begin seeing with our stomachs, getting out of our ears so we can start
listening with our guts...”
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FEDERICO OVALLES

(Caracas, Venezuela, 1972)

Estudio artesanal sobre una deconstruccion moderna, 2025
Tejidos naturales, cesteria, malla pldstica
6x2m.

La obra de Federico Ovalles se sitia en la interseccién entre materia,
memoria y territorio. A través de sus objetos e instalaciones, Ovalles ex-
plora procesos de transformacién y precariedad en contextos urbanos y
sociales. Su préctica incorpora materiales de construccién y elementos
reciclados -bloques, Idaminas, mallas, fragmentos encontrados- que remi-
ten ala arquitectura popular, el trénsito, el desarraigo y la posibilidad de
reconstruccién. Con estos elementos crea dispositivos poéticos y criticos
que reflexionan sobre el habitar, el cuerpo colectivo y la fragilidad de las
estructuras que nos sostienen.

Estudio artesanal para una deconstruccion moderna, obra comisionada
por la BOG25, es un enorme tejido realizado con cestas compradas en
mercados publicos. Para Ovalles, “La cesteria nos remite a un origen
simbélico, a un lugar donde ciertas tradiciones aln persisten y nos ha-
blan de lo que fuimos. Cuando encuentro una cesta de fibras naturales
deteriorada, tirada sobre el cemento gris de la ciudad —incapaz de des-
componerse como lo haria en su entorno natural— me enfrento a una
imagen potente del conflicto: el ciclo vital de la materia interrumpido

Estudio artesanal sobre una deconstruccion moderna (Artisanal study
on a modern deconstruction), 2025

Natural fibers, basketry, plastic mesh

6x2m.

Federico Ovalles’ work is situated at the intersection of matter, memory, and
territory. Through his objects and installations, Ovalles explores processes
of transformation and precarity in urban and social contexts. His practice
incorporates construction materials and recycled elements—blocks, sheets,
meshes, found fragments—that allude to popular architecture, transit,
uprooting, and the possibility of reconstruction. With these elements, he
creates poetic and critical devices that reflect on dwelling, the collective
body, and the fragility of the structures that support us.

Estudio artesanal para una deconstruccién moderna, a commissioned
work for BOG25, consisted of a large textile made from baskets purchased
at public markets. “Basketry refers us to a symbolic origin, to a place
where certain traditions persist and speak to us about who we were. When
| find a basket of natural fibers deteriorated, thrown on the gray cement
of the city, unable to decompose as it would in its natural environment, |
confront a powerful image of conflict: the life cycle of matter interrupted
by urban progress. It is in this tension that this project is born. This work
proposes a formal and material reflection: maximizing the natural weav-
ings of basketry on materials over concrete, thus revealing the binary
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por el progreso urbano. Es en esa tensién donde nace este proyecto. Este
trabajo propone una reflexién formal y material: maximizar los tejidos
naturales de la cesteria a materiales sobre el concreto vy, asi, dejar en
evidencia la oposicién binaria, el contraste entre dos tipos de mundos que
aun coexisten en pugna. Busco explorar cémo esa ‘ruralidad persistente’
se filtra dentro de lo urbano, del concreto y de lo civilizado. Asi como en
los bordes periféricos de muchas ciudades latinoamericanas conviven
sin Iimites claros estos dos mundos —el rural y el urbanizado—. Estudio
artesanal para una deconstruccion moderna es, en Ultima instancia, una
forma de pensar con las manos y sentir con los materiales; de contemplar
desde el respeto por el territorio y sus habitantes, y de proponer nuevas
formas de narrar nuestra compleja relacién con la modernidad.”

opposition, the contrast between two types of worlds that still coexist in
conflict. | explore how that ‘persistent rurality’ filters into the urban, the
concrete, and the civilized. Just as on the peripheral edges of many Latin
American cities, these two worlds—the rural and the urbanized—coexist
without clear boundaries.

Estudio artesanal para una deconstruccién modernais, ultimately, a way
of thinking with the hands and feeling with the materials; contemplating
with respect for the territory and its inhabitants; and proposing new ways
to narrate our complex relationship with modernity.”




FUNDACION AMOR REAL

(Bogota, Colombia, 2016)

El hilo de lo comdn: arte y cuidado, 2025

Instalacidn colectiva, accién colaborativa, talleres, performance textil
Participan: Angela Veldzquez, Alejandro Méndez, Brandon Naranjo,
Cristian Botero, David Salazar, Edwin Gamboa, Jessica Pedraza, Jorge
Henao, Pablo Kuiru, Stiven Bejarano, Vanessa Ordéhez, Wees Peter Teteye.

Este proyecto colaborativo propuso una obra abierta y en proceso, que
transformé el Palacio de San Francisco en un espacio de habitabilidad
simbdlica para quienes histéricamente han sido excluidos de toda forma
de habitacidn: las personas habitantes de calle. Partiendo del bordado
como gesto colectivo, El hilo de lo comun activé una politica de la presencia
y del cuidado. No se traté de representar la marginalidad, sino de invocar
otras formas de vida posibles, mds alld del modelo asistencialista.

La instalacién recreaba un espacio efimero y afectivo: un pabellén
con mobiliario, cobijas, fotografias y fragmentos de la vida cotidiana de
la Fundacién Amor Real. En su interior se desarrollé un gran bordado
colectivo, disefiado por la Fundacién y trazado por el artista indigena
Wees Peter Teteye, en el que participaron instructores y beneficiarios
de la Fundacién en sesiones abiertas al pulblico. La obra se construyd

El hilo de lo comun: arte y cuidado (The Thread of the Common:
Art and Care), 2025

Collective installation, collaborative action, workshops, textile performance
Participants: David Salazar, Stiven Bejarano, Alejandro Méndez, Brandon
Naranjo, Pablo Kuiru, Edwin Gamboa, Cristian Botero, Vanessa Orddfiez,
Jessica Pedraza, Angela Velazquez, Wees Peter Teteye, Jorge Henao.

This collaborative project proposed an open, ongoing artwork that trans-
forms the San Francisco Palace into a space of symbolic inhabitability for
those historically excluded from any form of dwelling: people living on the
streets. Through embroidery as a collective gesture, E/ hilo de lo comin
activated the politics of presence and care. The aim is not to represent
marginalization, but to invoke other possible ways of life—beyond the
limitations of welfare models.

The installation recreated an ephemeral and affectional space: a pa-
vilion featuring furniture, blankets, photographs, and fragments of daily
life at Fundacién Amor Real. At its center, instructors and beneficiaries
of the foundation created a large collective embroidery—designed by the
foundation and traced by Indigenous artist Wees Peter Teteye—in open
sessions with the public. The work was built in real time, in dialogue with
visitors, artists, students, and other urban actors.

In addition to the exhibition element, the project included sewing and
design workshops in partnership with the Secretariat of Social Integration.
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en tiempo real, en didlogo con visitantes, artistas, estudiantes y otros
actores urbanos.

Ademads del dispositivo expositivo, el proyecto incluyé talleres de
confeccién y disefio en alianza con la Secretaria de Integracién Social, y
culminé con un desfile performatico en el espacio publico y patrimonial.
Alli, los cuerpos portaron narrativas textiles que relataban historias de
desarraigo, memoria y transformacién.

El hilo de lo comdn fue una invitacién a habitar la ciudad desde el
cuidado, a bordar vinculos desde las grietas del sistema. Una obra que no
solo se mostré, sino que se vivid, se compartié y se construyé con otros.
Aqui, el arte no representaba: acontecia. Y en ese acontecer bordé nuevas
formas de estar juntos en la ciudad.

It culminated in a performative fashion show in public and heritage spaces.

The bodies are adorned with textile narratives that speak of displacement,
memory, and transformation during the performance.

El hilo de lo comudn was an invitation to inhabit the city with care, to
stitch bonds from within the system’s cracks. It was a work not only to
be shown but also to be lived, shared, and co-created. Here, art did not
represent—it happened. And in that happening, it threaded new ways of
being together in the city.




GABRIEL GARZON

(Bogota, Colombia, 1993)

Lo creo y no lo veo, 2024
2.321 libros de motivacidn y autoayuda
Dimensiones variables

Eltrabajo artistico de Gabriel Garzén parte del andlisis de nuestros habitos
de consumo y su relacién con los contextos histdricos y culturales. Sus
obras se generan desde la resignificacién simbdlica de objetos cotidianos,
presentes tanto en la vida privada como en el espacio urbano, donde el
humor juega un papel fundamental. Su capacidad de observacién, a tra-
vés de continuos recorridos por Bogot3, es su principal método creativo.

Su proyecto Lo creo y no lo veo surge de ese principio. Recorriendo
“librerias de viejo” a lo largo y ancho del Distrito Capital, configuré
una arqueologia sobre la blisqueda de la felicidad en la ciudad. La obra
consiste en una instalacién de piso compuesta por libros de autoayuda,
gue parecen haber pasado por muchas manos, y sobre los cuales los
espectadores pueden caminar. Al haber sido adquiridos en las disimiles
localidades de Bogot4, estos libros configuran un mapa del imperativo
categérico de buscar la felicidad personal por encima del bienestar co-
lectivo, y refuerzan la afirmacién de que la literatura de autoayuda es la
maés leida en Colombia.

Lo creo y no lo veo (I'll believe it when | see it), 2024
2.321 self-help and motivational books
Dimensions variable

Gabriel Garzdn’s artistic work is based on the analysis of our consumption
habits and their relationship with historical and cultural contexts. His works
arise from the symbolic re-signification of everyday objects, present both
in private life and urban spaces, where humor plays a fundamental role.
His primary creative method is his keen observation, achieved through
continuous walks around Bogota.

His project Lo creo y no lo veo emerged from this principle. By exploring
secondhand bookstores throughout the capital district, he constructed
an archaeology of the city’s pursuit of happiness. The work consisted of a
floor installation made from self-help books—worn and seemingly passed
through many hands—upon which viewers are invited to walk.

Acquired from the various neighborhoods of Bogotd, these books
formed a map of the categorical imperative to seek personal happiness
over collective well-being, reinforcing the notion that self-help literature
is Colombia’s most widely read genre.

80

81



HETERA FRINE

(Bogota, Colombia, 2000)

El detras de / The Behind the, 2020
Video performance
5:19 minutos

El detrds de / The Behind the es un manifiesto visual sobre los contrastes
y las brechas sociales existentes en la ciudad latinoamericana. La cotidia-
nidad de le artiste, Hetera Friné, pareceria abrazar el subdesarrollo para
resaltar la realidad de su barrio, Soacha, sobrepuesta a las aspiraciones
impuestas por las marcas y el turismo de lujo. Desde el humor se traviste
y personifica una diva, que revela las posibilidades y frustraciones de una
vida marcada por las ansiedades de consumo.

El recurso principal de esta pieza de video es la superposicién digi-
tal de contextos, a través de una intervencién que confronta el paisaje
urbano que habita con imagenes que, bajo los estédndares de la estética
global actual, podrian parecer antagénicas. Es asi como la obra enfrenta
dicotomias —como riqueza y pobreza, opulencia y precariedad, lo “bello”
y lo “feo”, el primer y tercer mundo— para, de manera irénica y satirica,
enfrentar al espectador a paradigmas clasistas sobre la distribucién del
poder en el capitalismo y el acceso desigual al bienestar en la sociedad
contempordnea.

El detras de / The Behind the, 2020
Video performance
5:19 minutes

El detrds de / The Behind the was a visual manifesto about the contrasts
and social gaps in a Latin American city. In her daily life, the artist Hetera
Friné embraces the notion of underdevelopment to highlight the realities
of her neighborhood, Soacha, a place layered with the aspirations imposed
by global brands and luxury tourism. Through humor, she cross-dresses
and personifies a diva who reveals the possibilities and frustrations of a
life marked by consumer anxieties.

The main resource of this video piece was the digital overlay of con-
texts through an intervention that confronted the urban landscape she
inhabits, with images that might’ve seemed antagonistic under current
global aesthetic standards. Thus, the work confronted dichotomies such
as wealth and poverty, opulence and precariousness, the “beautiful”
and the “ugly,” the first and third world, in an ironic and satirical way that
challenged the viewer with classist paradigms about power distribution
in capitalism and unequal access to well-being in contemporary society.

The artist stated: “My video is a response to the American Dream
and the idealistic, Disneyfied style sold to me by foreign series and soap
operas starring blonde, slim, and slender women. Those that left me high
and dry and did not teach me how to face the unpaved ground in heels.
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Enuncia le artiste: “Mi video es una respuesta al suefio americanoy
al estilo idealista y disneyficado que me vendieron las series extranjeras
y las telenovelas protagonizadas por mujeres rubias, delgadas y esbeltas.
Aquellas que me dejaron con los crespos hechos y no me ensefiaron a
enfrentarme al piso despavimentado en tacones. Contemplo atn la po-
sibilidad de que algln paparazzi esté oculto bajo las zorras de reciclaje
de mis vecinos aguardando por mi, o que las ratas que se esconden en
los tubos de mi lavadero se conviertan en caballeros. Soy una Cenicienta
pirata, una Kim Kardashian, no de portada de revista, curvilinea y dia-
mantada, sino una que sustituye los diamantes por garbanzos, una Kim
Kardashian hecha a punta de Photoshop y Bienestarina”.

| still contemplate the possibility that some paparazzi is hiding under
my neighbors’ recycling bins waiting for me, or that the rats hiding in the
pipes of my laundry room turn into gentlemen.

| am a pirate Cinderella, a Kim Kardashian not on a magazine cover,
curxvy and bedazzled, but a Kim Kardashian who substitutes diamonds
for chickpeas, a Kim Kardashian made with Photoshop and Bienestarina.”

Carruaje de Princesa Tercermundista, 2021-2022

Objeto. Metal soldado con intervencién en material sintético y adhesivo
de vinilo pldstico

270x3x1.25m

Carruaje de Princesa Tercermundista es el nombre con el que Hetera Friné
titula esta intervencidn, realizada a un medio de transporte que forma
parte del paisaje cotidiano de varios barrios populares de la ciudad de
Bogotd. La obra, concebida para lainteraccién del publico, establece un
paralelo, cargado de ironia, entre las estructuras de carruajes de la aris-
tocracia europea del siglo XVIl y un medio de transporte contemporédneo

Carruaje de Princesa Tercermundista (Third World Princess Carriage),
2021-2022

Object. Welded metal with intervention in synthetic material and plastic
vinyl adhesive.

270x3x1.25m

Carruaje de Princesa Tercermundista is the title Hetera Friné gave to this
intervention on a mode of transportation that forms part of the everyday
landscape in several popular neighborhoods of Bogota. The work, conceived
for public interaction, established an ironically charged parallel between
the carriage structures of the 17th-century European aristocracy and

(bicitaxi). La pieza incorpora logotipos e imédgenes asociadas con el lujo,
qgue convergen con el cardcter informal y poco sofisticado de estos me-
dios de transporte. Carruaje de Princesa Tercermundista fue concebida
originalmente para habitar el entorno cotidiano del barrio de le artiste,
en Soacha, Bogota.

contemporary modes of transport (bicitaxis/cycle rickshaw). The piece
incorporated logos and images associated with luxury that converge with
theinformal and unsophisticated character of these modes of transporta-
tion. Carruaje de Princesa Tercermundista was initially conceived to inhabit
the everyday environment of the artist’s neighborhood in Soacha, Bogota.
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JAVIER MORALES

(Ibagué, Colombia, 1993)

me perdi en el monte, 2022 - 2025
Pintura instalada
Dimensiones variables

Aunque la obra de Javier Morales se ha basado principalmente en la pintura,
en los Ultimos afios ha explorado el medio de la cerdmica. Su iconografia
oscila entre diversas referencias artisticas -como la pintura primitiva o la
pintura académica- que explora de manera recurrente y poco ortodoxa.
Los personajes que pueblan sus obras provienen de la conjuncién de di-
ferentes tipos de seres, configurados sin distincién de origen ni especie.
Estos habitan escenarios en donde se perciben algunos aspectos propios
de la tierra caliente, como ciertas formas arquitecténicas o el paisaje. Sus
procesos creativos parten de la exploracién de la intuicién, generando
imdgenes enigmaticas, que parecen combinar miltiples temporalidades
en una misma escena.

Para la BOG25, Morales presentd una instalacién compuesta por
varias pinturas y objetos cerdmicos dispuestos sutilmente en el espacio
expositivo. Las imadgenes exploran lugares sombrios, habitados por seres
inquietantes, nuevamente criaturas hibridas cuyos rasgos se pueden
asociar a una amplia gama de seres animados o inanimados.

me perdi en el monte (I Got Lost in the Mountain), 2022 - 2025
Installed Painting
Variable dimensions

Although Javier Morales’s work has been primarily based on painting,
in recent years, he has also explored the medium of ceramics. His ico-
nography oscillates between various artistic references, including both
primitive and academic painting, which he explores repeatedly and in
unconventional ways.

The characters inhabiting his works emerge from the combination of
different types of beings, formed without distinction of origin or species.
They inhabit environments where elements typical of the hot lowlands
(a colloquialism referring to lowland tropical regions with hot and humid
climates), such as architectural forms or landscapes, can be perceived.
His creative process draws on intuitive exploration, producing enigmatic
images that appear to merge multiple temporalities within a single scene.

For BOG25, Morales presented an installation composed of several
paintings and ceramic objects subtly arranged within the exhibition space.
The images explored shadowy places inhabited by unsettling beings —
again, hybrid creatures whose features can be associated with a wide
range of animate and inanimate entities.
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JOHN GERRARD

(Tipperary, Irlanda, 1974)

Surrender (Flag), 2023
Video script en cubo scaffold y vidrio
6x6m

John Gerrard es reconocido por sus instalaciones en las que las ima-
genes —a diferencia del video tradicional, que depende de grabaciones
preexistentes— se generan en tiempo real ante los ojos del espectador.
Western Flag (Bandera de Occidente), 2017, una bandera de humo negro
ondeando sobre un asta, alude a una sociedad que ha construido su nocién
de progreso y desarrollo sobre la quema de combustibles fésiles. Esta
pieza dio origen a Flare (Llamarada), 2022, una bandera hecha de fueqgo.
Eninglés, la palabra flare también remite a una bengala de auxilio, lo que
abre una sequnda lectura: un llamado urgente desde un planeta en crisis.

Surrender (Flag) (Rendicién (Bandera)), 2023, continla esta serie con
una bandera compuesta por vapor de agua. Su significado es deliberada-
mente ambiguo: por un lado, la bandera blanca es un simbolo universal
de rendicién; por otro, podria interpretarse como la sefial de un posible
futuro menos dependiente de los combustibles fésiles.

Para la BOG25, Gerrard propuso una nueva iteracién de la bandera
de vapor. Instalada en el patio del Palacio de San Francisco —con el rio

Surrender (Flag), 2023
Video script in scaffold cube and glass
6x6m

John Gerrard is known for his installations in which the images—unlike
traditional video, which relies on prerecorded footage—are generated in
real time before the viewer’s eyes. Western Flag (2017), a black smoke
flag waving on a pole, alludes to a society that has built its notion of
progress and development on burning fossil fuels. This piece gave rise to
Flare (2022), a flag made of fire. In English, the word “flare” also refers
to a distress signal, opening a second interpretation: an urgent call from
a planetin crisis.

Surrender (Flag) (2023) continues this series with a flag made of water
vapor. Its meaning is deliberately ambiguous: on one hand, the white flag
is a universal symbol of surrender; on the other, it could be interpreted as
a signal of a possible future less dependent on fossil fuels.

For Bogotd, Gerrard proposed a new iteration of the vapor flag.
Installed in the San Francisco Palace courtyard—with the canalized river
flowing beneath—Surrender (Flag) (2023) stands as a symbolic banner of
a technologically possible, yet still politically distant, future.

“If anything, this flag should be a question: What does a white flag
mean today? What does a flag without color mean in times of rising na-
tionalism? Why is it made of water vapor? Is this a flag of failure or a flag

canalizado fluyendo por debajo— Surrender (Flag), se erigié como un es-
tandarte simbdlico de un futuro tecnolégicamente posible, aunque aun
politicamente distante: en palabras de Gerrard, “Si acaso, esta bandera
deberia ser una pregunta: ;Qué significa una bandera blanca hoy en dia?
¢Qué significa una bandera sin color en tiempos de auge del nacionalismo?
¢Por qué estd hecha de vapor de agua? ¢Es esta una bandera del fracaso
o unabandera que puede representar diferentes tipos de comunidades y
sistemas? ¢ Distintos tipos de resistencia?”

that can represent different types of communities and systems? Different
types of resistance?”




JUANITA CARRASCO

Cartografia de un cauce olvidado, 2020 - 2025
Instalacidn fotogrdfica
12x1.20x0.40 m

Créditos: Meteorostudio, Jinox soluciones, Teclaser, Carlos Alba, Fan
Lab, Ingenieria de iluminacién.

Juanita Carrasco se adentra en el rio San Francisco, eje fundacional
de Bogotd que desciende desde los cerros tutelares de Monserrate y
Guadalupe. Un cauce esencial en la historia de la ciudad que, sin embargo,
permanece oculto en la memoria colectiva: a veces escondido entre la
vegetacidon de la montana, otras veces soterrado bajo el cemento de la
antigua avenida Jiménez de Quesada.

Entre junio y octubre de 2022, Carrasco emprendié ocho recorridos
siguiendo las huellas del rio. Desde los pdramos de Cruz Verde hasta el Eje
Ambiental, pasando por la Quinta de Bolivar y el Parque Tercer Milenio,
registré su transito con cdmaras andlogas y digitales de 35 mm, formato
medio, dron y equipos de grabacidn sonora. De esta exploracién surgié un
archivo visual y sonoro que condensa kildémetros de pelicula y multiples
capas de memoria.

A partir de ese archivo, la artista construyé unainstalacién compuesta
por quinientas setenta y ocho fotografias. Presentadas a lo largo de un
recorrido de trece metros, dividido en catorce mdédulos retroiluminados,
estas imdgenes revelan el resplandor de Vicachd, nombre ancestral del
rio. No se trata de una narracién lineal, sino de un tejido visual que enlaza
pasado y presente, lo material y lo inmaterial, la ciudad y su cauce vital.
El principal reto de Carrasco consistié en generar una transicién formal
entre las imdgenes, logrando que cada fragmento se hilara con el siguiente
hasta conformar un cuerpo continuo. El resultado es una pieza que propone
un acto de revelacién: visibilizar aquello que, aunque oculto, permanece.




JULIETH MORALES

(Silvia, Colombia, 1992)

La fiesta de las mojigangas, 2021
Serigrafia intervenida
Dimensiones variables. Serigrafias: 56 x 39 cm c/u

Créditos: Taller Eduardo Mufoz.

Julieth Morales se define como una artista Misak de nacimiento y mes-
tiza por contexto, dado que su trabajo se ha desarrollado en un proceso
complejo de desplazamiento simbdlico, al transitar entre el interior y el
exterior del resquardo indigena donde crecid. Estos procesos de intercam-
bio han forjado un trabajo que desafia las representaciones histéricas del
sujeto indigena, para alejarse de la exotizacién desde la que se define a
algunos artistas contempordneos. Como parte del pueblo Misak, que se
ha destacado histéricamente por liderar luchas politicas para recuperar
sus tierras y tradiciones, Morales pertenece a una generacién de indigenas
profesionales que transitan entre lo urbano y lo rural y que, por decisién
propia, participan activamente en la recuperacién de précticas tradicionales
como forma de resistencia frente al sistema econémico actual, marcado
por sus prdcticas extractivistas e individualistas. Muchos de sus proyectos
son un esfuerzo por reivindicar la necesidad de recuperar lo colectivo en
el arte y, desde alli, poder tejer mejores précticas comunitarias.

La fiesta de las mojigangas (The festival of the mojigangas), 2021
Intervened silkscreen
Variable dimensions. Silkscreens: 56 x 39 cm each

Credits: Eduardo Muioz Workshop.

Julieth Morales defines herself as a Misak artist by birth and mestiza by
context, given that her work has developed through a complex process
of symbolic displacement while moving between the interior and exterior
of the indigenous reserve where she grew up. These exchange processes
have forged a practice that challenges historical representations of the
indigenous subject, distancing itself from the exoticization with which
some contemporary artists are defined.

As a member of the Misak people—historically known for leading
political struggles to reclaim their lands and traditions—Morales belongs
to a generation of Indigenous professionals who move between urban
and rural contexts. By choice, they actively engage in the recovery of
traditional practices as a form of resistance against the current economic
system, characterized by extractivism and individualism. Many of her
projects are efforts to reclaim the need to recover collectivity in art and
weave better community practices from there.

Regarding the work presented at the Biennial, Morales explained:
“Mojigangas are rituals that precede the ancestral practice of barter,

90

Respecto a la obra presentada en la bienal Morales cuenta: “Las
Mojigangas son rituales que anteceden a la préctica ancestral del trueque,
mediante la cual se intercambian alimentos entre tierras altas y tierras bajas,
como forma de prevenir periodos de escasez o como acto de solidaridad.
Esta actividad continta durante la celebracién del Afio Nuevo Misak y la
llegada de los difuntos, nuestros mayores. Por eso se cocina todo lo que
se obtiene en el trueque: se preparan frituras y bebidas —platanos, carne,
papas, rosquillas, bizcochos, tortas, chichay chirrincho—y se organiza en
lacocina o el salén de la casa. También se reza una oracién cristiana como
forma de invitacién a la mesa y de agradecimiento a nuestros mayores.
Dentro de nuestra tradicién, las Mojigangas son hombres disfrazados
que, durante el ritual, representan personajes diversos cambiando su
voz para interpretarlos: el abuelo, el bebé, el matrimonio, el diablo, entre
otros. Durante la ceremonia no se habla espafiol, solo se usa el Nam Trik.
Cada participante debe caracterizar su personaje con una exageracién
gue no corresponde a la vida cotidiana Misak. Por eso tomé uno de estos
personajes, ‘la mdscara de La Seforita’, para encarnarlo. Ella representa
alamujer mestiza: unafigura que no trabaja, sin tradicién, vaga. A través
de esta figura busco reflexionar sobre los estereotipos, y cuestionar cémo
se construyen las imdgenes en torno a lo femenino, desde una mirada
cruzada por lo indigena y lo mestizo”.

through which food is exchanged between highland and lowland territo-
ries as a way to prevent periods of scarcity or as an act of solidarity. This
activity continues during the celebration of the Misak New Year and the
arrival of the deceased, our elders. That is why everything obtained in the
barter is cooked: fried foods and drinks are prepared —plantains, meat,
potatoes, rosquillas (Colombian cheese ring bread), biscuits, cakes, chicha
(traditional fermented beverage), and chirrincho (artisanal sugarcane
spirit)— and organized in the kitchen or living room. A Christian prayer
is also uttered as an invitation to the table and gratitude to our elders.
Within our tradition, Mojigangas are men in disquise who, during the ritual,
portray various characters by changing their voices: the grandfather, the
baby, the married couple, the devil,among others. During the ceremony,
Spanishis not spoken, only Nam Trik. Each participant must portray their
character with an exaggeration that does not correspond to everyday Misak
life. That is why | took one of these characters, ‘the mask of La Seforita
(The Young Woman)’ to embody her. She represents the mestiza woman:
afigure who does not work, has no tradition, and is aimless. Through this
figure, | seek to reflect on stereotypes and question how images around
the feminine are constructed from a perspective intersected by indigenous
and mestiza identities.”




KEVIN SIMON MANCERA

Un camino lleno de Espinos, 2025
Lapiz y gouache sobre papel
Dimensiones variables

Utilizando principalmente el dibujo como medio de expresién, Kevin
Mancera ha construido una poderosa crénica de su cotidianidad y de su
trénsito por el mundo. Muchos de estos dibujos han sido recopilados en
publicaciones que condensan sus investigaciones visuales y emocionales.
A lo largo de su obra ha explorado temas y sentimientos como el odio
(700 cosas que odio, 2007), la negatividad (Lista negra, 2008), el fracaso
(Sobre el fracaso, 2010) y la felicidad (La felicidad, 2012). Para esta UGltima
serie, emprendié un viaje por América Latina —de México a Argentina—
rastreando en el mapa lugares que llevaban el nombre “Felicidad”.

En la BOG25, Mancera retomé esta idea, pero centrada exclusiva-
mente en Bogotd: “Me dediqué a recorrer Bogotd. Afortunadamente
he vivido en 12 barrios distintos, distribuidos en varias localidades, lo
cual me permitié tener mdltiples puntos de partida y, al mismo tiempo,
comprender la complejidad y las dificultades de la ciudad. Me propuse
encontrar lugares con nombres cargados de significado y, en este proceso,
conformé dos grupos: por un lado, aquellos que evocan, de alguna forma,
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laidea de felicidad: Nuevo Horizonte, Campo Alegre, El Paraiso, El Lucero,
El Retiro, La Paz, El Encanto, El Refugio, La Gloria, El Porvenir, La Suerte,
Delicias, Tierra Buena, La Serena, La Fortuna, entre muchos otros; la lista
es extensa... Y por otro lado, barrios cuyos nombres, igualmente poéticos,
contribuyeron a dar forma al proyecto: La Estrellita, La Cita, EI Rocio, EI
Oasis, El Retazo, Los Cristales, Matatigres, EI Reflejo, etc.”
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MARIA CLARA FIGUEROA

Memento mori, 2025
Madera, fique y hojilla de cobre
Dimensiones variables

Los proyectos artisticos de Maria Clara Figueroa parten de la especifici-
dad del lugar, lo que la ha llevado a explorar el cardcter temporal de los
materiales y su capacidad para activar la memoria de los espacios que
conforman la ciudad. Durante recorridos por Bogot4, identificé lugares en
proceso de demolicién y documenté su transformacidn. A partir de estas
experiencias, ha centrado su interés en materiales bdsicos considerando
su capacidad para reflejar los contextos que los contienen. Al prestar
atencidn a los ciclos de construccidn y destruccién en la ciudad, su obra
se ha vuelto permeable a las contingencias temporales.

Para la BOG25 presenté Memento mori, una obra compuesta por un
tejido que articula fibras y piezas de madera semi-quemadas. La insta-
lacién recorria el espacio, enfatizando los rasgos de la arquitectura y
conformando una malla que combinaba espacios llenos y vacios, a partir
de un gran numero de piezas modulares realizadas artesanalmente.
Estos vacios le permitian al espectador interactuar con el entorno, los
materiales y su propio cuerpo.
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Los materiales empleados, asi como su transformacién fisica, remi-
tian a un futuro pesimista con respecto a la preservacién de la vida en
el planeta. Las précticas extractivistas que sustentan gran parte de la
economia actual impiden imaginar futuros esperanzadores.
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NAOMI RINCON-GALLARDO

Soneto de Alimanas, 2022
Video HD. 3 cascos de rana, carton, luces LED, pléstico y basura electrénica
Video: 19°01”; Esculturas: 30 x 30 x 30 cm c/u

Naomi Rincén-Gallardo desarrolla su obra desde una perspectiva femi-
nista, decolonial y cuir, articulando narrativas audiovisuales que expresan
deseo y disidencia frente a los procesos contempordneos de despojo y
violencia heteropatriarcal en contextos neocoloniales. Su trabajo le da
forma a ficciones alimentadas por nuevas mitologias surrealistas de la
insubordinacién, con el propdsito de denunciar problemdaticas ambienta-
les, sociales y culturales. Alejdndose de los estereotipos sobre el bien y el
mal, la artista reivindica lo abyecto y trabaja con materialidades como la
basura y el reciclaje, transformdndolas en seres imaginarios que, desde
la marginalidad, cuestionan las nociones tradicionales de belleza a partir
de lo siniestro, sin asco. En su practica mitico-politica confluyen el humor,
el cinismo y la ficcidn especulativa; con estas herramientas “bastardiza”
relatos ancestrales muchas veces romantizados desde el exotismo. A
través de universos absurdos, videos musicales, juegos teatrales, fiestas
verndculas y una produccién manual de utileria y vestuario, Naomi actua-
liza —desde una mirada punk— las epistemologias populares de México.
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En palabras de la artista: “En Soneto de alimanas, criaturas indeseables
y deseantes, relacionadas con el inframundo mesoamericano, intentan
sintonizarse entre ellas y con los muertos, en una especie de solidaridad
interespecie subalterna, en medio del cataclismo planetario. Las alimanas
son animales inespecificos, asociados con aspectos negativos, que causan
dafio o destruccién. Las criaturas de Soneto de Alimafias encuentran for-
mas de re-existencia desde un paisaje dafado: una murciélaga-locutora
transmite frecuencias radiofénicas de ultratumba provenientes de un bulto
mortuorio/radio; ranas/nifies/cyborg intoxicadas se han adaptado a la
toxicidad y demandan mds dosis de cianuro; una alacran torcida de mal
aguero, precursora de la mortificacién, defiende el derecho al contagio;
una serpiente muda de piel anunciando el cambio de ciclo; una lagarto
teldrica devora lo que encuentra a su paso; y una brigada de brazos insiste
en levantarse de la tierra.”




OSWALDO MACIA

(Cartagena, Colombia, 1960)

Preludio de arrullo - Darién, 2025

Composicién acusmdtica de 16 minutos en 16 canales; acuario que con-
tiene y distribuye una escultura olfativa desarrollada en colaboracién
con Ricardo Moya de IFF (International Flavors & Fragrances); y cuatro
partituras en atriles (tinta sobre papel), todo dispuesto en un espacio
monocromdtico amarillo iluminado con luz de espectro tnico
Dimensiones variables

El arte ha privilegiado histéricamente lo visual —no en vano hablamos
de artes visuales— pero Macia desafia esta primacia con una conviccién
distinta: un sonido puede evocar mds que mil imdgenes, y un olor, més
gue mil sonidos. Por eso en su obra los componentes sonoro y olfativo
ocupan un lugar central. A través de investigaciones de campo, Macid
graba sonidos y extrae esencias con las que compone paisajes olfativos
cargados de referencias histdricas, culturales o miticas. ;A qué olia el Arca
de Noé? ;Cudl es el aroma de la calumnia? Partiendo de estas preguntas,
crea verdaderas sinfonias sensoriales que sumergen al espectador en
un universo donde se entrelazan recuerdos, experiencias e imaginacién.

Preludio de arrullo - Darién, obra comisionada por la BOG25, es una
instalacién compuesta de sonido y olor. “Mis pensamientos para esta obra
se centran en la selva del Darién: una frontera natural entre Panamd y

Preludio de arrullo - Darién (Lullaby Prelude - Darien), 2025
16-minute acousmatic composition in 16 channels; an aquarium containing
and distributing an olfactory sculpture developed in collaboration with
Ricardo Moya from IFF (International Flavors & Fragrances); and four
musical scores on stands (ink on paper), all arranged in a monochromatic
yellow space illuminated with single-spectrum light.

Dimensions variable

Art has historically privileged the visual-hence the term visual arts—but
Macid challenges this primacy with a different conviction: a sound can
evoke more than a thousand images, and a scent more than a thousand
sounds. For this reason, in his work, sound and olfactory components take
center stage. Through field research, Macid records sounds and extracts
essences, which he then uses to compose olfactory landscapes rich in
historical, cultural, and mythical references.

What did Noah’s Ark smell like? What is the scent of slander? Starting
with these questions, he creates true sensory symphonies that immerse
the viewer in a universe where memories, experiences, and imagination
intertwine.

Preludio de arrullo - Darién, a commissioned work for BOG25, was an
installation composed of sound and scent. “My thoughts for this piece focus
on the Darién jungle: a natural border between Panama and Colombia,
declared a World Heritage Site and Biosphere Reserve, and considered

Colombia, declarada Patrimonio de la Humanidad y Reserva de la Biosfera,
y considerada uno de los ecosistemas mas biodiversos del planeta. Este
lugar, rebosante de vida natural —hogar de miles de especies animales y
vegetales—se ha transformado, en los Gltimos afios, en un paso peligroso
y decisivo para miles de personas migrantes que lo cruzan en busca de
una felicidad sofiada. La palabra Darién, en lengua cuna, significa ‘sol del
horizonte’ o ‘sol poniente’; es también la hora en que se canta el arrullo, la
cancién de cuna, y el momento en que las cigarras entonan su canto. De
ahi nace esta obra: como un preludio a ese canto nocturno que resuena
entre la vida, la memoria y el trédnsito.”

one of the most biodiverse ecosystems on the planet. This place, teeming
with natural life—home to thousands of animal and plant species—has, in
recent years, become a dangerous and decisive crossing for thousands
of migrants seeking a dreamed-of happiness.

The word Darién, in the Cuna language, means ‘sun of the horizon’ or
‘setting sun’. It is also the moment when the lullaby—the cradle song—is
sung and the cicadas begin their song. The work arises as a prelude to
that nocturnal song that resonates between life, memory, and transit.”




PATRICIA DOMINGUEZ

(Santiago de Chile, Chile,1984)

Matrix Vegetal, 2021 - 2022
Video instalacion 4K
21:21 minutos

Comisionado por Screencity Biennial con el apoyo de Cecilia Brunson
Projects y Galeria Patricia Ready.

Reuniendo investigaciones experimentales sobre etnoboténica, extracti-
vismo y practicas de sanacidn, el trabajo de Patricia Dominguez se centra
en trazar relaciones digitales y espirituales entre especies vivas dentro
de un “cosmos” cada vez mds corporativo. Sus instalaciones adoptan una
forma onirica a través de esculturas, videos y publicaciones disefiadas para
exorcizar los efectos del capitalismo tardio y la destruccién ecoldgica, al
tiempo que exploran el potencial de la imaginacién artistica como una
via de emancipacién psiquica, y como un posible camino para sanar el
trauma colonial.

Matrix Vegetal es un altar reinterpretado que abre un portal haciauna
ficcién especulativa, para formular un pensamiento cudntico sudamericano
gue propone de manera visionaria recuperar, en la ancestralidad, nuevas
tecnologias orgdnicas de conexién que amplien la percepcién y permitan

Matrix Vegetal (Vegetable Matrix), 2021-2022
4K Video Installation
21:21 minutes

Commissioned by Screencity Biennial with the support of Cecilia
Brunson Projects and Patricia Ready Gallery.

Combining experimental research on ethnobotany, extractivism, and
healing practices, Patricia Dominguez’s work traces digital and spiritual
relationships between living species within an increasingly corporate
“cosmos.” Her installations take on a dreamlike form, using sculptures,
videos, and publications designed to exorcise the effects of late capitalism
and ecological destruction, all while exploring the potential of artistic
imagination as a form of psychic emancipation and a possible path for
healing colonial trauma.

Matrix Vegetal was a reinterpreted altar that opened a portal into
speculative fiction, to formulate South American quantum thinking within
ancestral knowledge that envisioned the recovery of new organic tech-
nologies of connection, that allowed to expand perception and deepen
understanding of the vegetal and spiritual universe.

Framed within a speculative botanical science fiction, the video in-
stallation poetically proposed the restoration of communication between
the human and the more-than-human, evoking visions, teachings, and
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comprender mejor el funcionamiento del universo vegetal y espiritual.
Desde una posible ciencia ficcién botdnica, la videoinstalacién propone
una restauracién de la comunicacién entre lo humano y lo més-que-
humano, representando visiones, ensefianzas y rutas entregadas por el
universo vegetal, y ofreciendo una perspectiva poética de la existencia
contempordnea, profundamente entrelazada con la tierra. La obra surge
como unainterpretacién artistica de la experiencia de Patricia Dominguez
durante su aprendizaje con Amador Aniceto, curandero residente en
Madre de Dios, Perd.

pathways revealed by the vegetal world, offering a poetic perspective of
contemporary existence that is profoundly intertwined with the Earth.

The piece is an artistic interpretation of Dominguez’s experience
during her apprenticeship with Amador Aniceto, a healer based in Madre
de Dios, Peru.
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PIA CAMIL

(Ciudad de México, México, 1980)

Bara, Bara, Bara (Divisor Pirata Amarillo), 2017

Camisetas de sequnda mano del mercado Las Torres, Iztapalapa
8.38x6.93m

Bara, Bara, Bara (Divisor Pirata Azul Il), 2017

Camisetas de sequnda mano del mercado Las Torres, Iztapalapa
6.80x5m

Pia Camil desarrolla su préctica en contextos marcados por la colabo-
racion y la comunidad, donde lo colectivo adquiere un papel central. Su
trabajo multidisciplinario —que abarca pintura, escultura, performance e
instalacién—investiga las tensiones entre lo rural y lo urbano, estableciendo
un didlogo formal y critico con los legados del modernismo.

Bara, Bara, Bara es una instalacién textil de gran escala, compuesta
por camisetas adquiridas en mercados callejeros de Iztapalapa, Ciudad
de México. Estas prendas, originalmente fabricadas en América Latina
para su distribucién en Estados Unidos, regresan al sur a través de cir-
cuitos informales reapareciendo como mercancia de sequnda mano en
mercados populares.

Camil deconstruye estas camisetas y las une mediante costuras para
formar ensamblajes textiles expansivos que evocan, tanto la estética visual,

Bara, Bara, Bara (Divisor Pirata Amarillo/Yellow Pirate Divisor), 2017
Second-hand T-shirts from Las Torres market, Iztapalapa
8.38x6.93m

Bara, Bara, Bara (Divisor Pirata Azul ll/ll Blue Pirate Divisor), 2017
Second-hand T-shirts from Las Torres market, Iztapalapa

6.80x5m

Pia Camil develops her practice in contexts marked by collaboration and
community, where the collective plays a central role. Her multidisciplinary
work—spanning painting, sculpture, performance, and installation—explores
the tensions between rural and urban life, establishing both formal and
critical dialogues with the legacies of modernism.

Bara, Bara, Barais a large-scale textile installation of T-shirts sourced
from street markets in Iztapalapa, Mexico City. Originally manufactured
in Latin America for distribution in the United States, these garments
return south through informal trade circuits, reappearing as second-hand
goods in local markets.

Camil deconstructed these T-shirts and stitched them together to
create expansive textile assemblages that echo the visual aesthetics and
display gestures of the markets where they were found. The installation
drew inspiration from Divisor (1968), the iconic performance by Lygia Pape,
in which a group of people walked together through a large sheet of fabric,
their heads emerging from cutouts in a collective action in public space.
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como el gesto de exhibicién de los mercados donde fueron encontradas.
La instalacién se inspira en el embleméatico performance Divisor (1968),
de Lygia Pape, en el que un grupo de personas caminaban, unidas por
medio de una gran sdbana de tela, con sus cabezas emergiendo como
forma de accién colectiva en el espacio publico.

Al referenciar esta obra histdrica, Camil activa reflexiones sobre la
identidad individual en relacién con lo colectivo, al tiempo que aborda
temas como el comercio transnacional, la migracién, el consumo y los
modos de intercambio afectivo en contextos urbanos contempordneos.

By referencing this historical work, Camil prompted reflection on indi-
vidual identity in relation to the collective, while also addressing themes
such as transnational trade, migration, consumption, and affective forms
of exchange within contemporary urban contexts.
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POPULARDELUJO

(Bogot4, Colombia, 2002)

Universo picotero, 2025
Grdéfica picotera, talleres, proyecciones, charlas, fiestas de picé, musica,
baile y clases de champeta.

Participantes: William Gutiérrez, Roberto De Zubirfa, Edgar Benitez (Dr. Tiger),
Charles King, Lucas Silva (Champeta Man), Yodax, Diana Rico (La Comadre
SoundSystem), Mariana Delgado (Musas Sonideras), Juan Daniel Correa, DJ
Julia Towers, Kevin Bustos, Esther Asprilla, and NoigoNoigo.

Populardelujo es un colectivo bogotano fundado por Juan Esteban
Duque, Roxana Martinez y Esteban Ucrés, dedicado a la investigacién,
documentacién y difusién de la gréfica popular urbana en Colombia. El
proyecto comenzé en 2002 como una pagina web que buscaba registrar
y compartirimagenes de la gréfica callejeray popular, creando un archivo
digital accesible y abierto. A partir de alli, el colectivo amplié su trabajo a
recorridos, registro fotogréfico, entrevistas, talleres y exposiciones, con
el objetivo de poner en valor el trabajo de artistas graficos populares
—rotuladores, letristas, pintores de avisos y decoradores de buses— que
han marcado la identidad visual de las ciudades.

Populardelujo ha participado en eventos académicos y culturales,
ferias y festivales de disefio, y ha colaborado en proyectos editoriales que
visibilizan este patrimonio cultural. Su archivo fotogréfico y documental

Universo picotero (Picotero Universe), 2025
Popular graphic art, workshops, projections, talks, picé parties, music,
dance, and champeta classes.

Participants include: William Gutiérrez, Roberto De Zubiria, Edgar Benitez
(Dr. Tiger), Charles King, Lucas Silva (Champeta Man), Yodax, Diana Rico (La
Comadre SoundSystem), Mariana Delgado (Musas Sonideras), Juan Daniel

Correa, DJ Julia Towers, Kevin Bustos, Esther Asprilla, and NoigoNoigo.

Populardelujo is a Bogota-based collective founded by Juan Esteban
Duque, Roxana Martinez, and Esteban Ucrds, dedicated to researching,
documenting, and promoting popular urban graphic art in Colombia.
Beginning in 2002 as a website archiving street and popular graphics,
it created an open digital archive accessible to the public. The collective
expanded its work to include photo documentation, interviews, workshops,
and exhibitions, focusing on recognizing the contributions of popular
graphic artists such as sign painters, letterers, billboard painters, and
bus decorators who have shaped urban visual identity.

Populardelujo has participated in academic and cultural events, de-
sign fairs, and editorial projects, promoting this cultural heritage. Their
photographic and documentary archive has supported workshops and
publications emphasizing the significance of often anonymous graphic
expressions in shaping collective urban memory and identity. Notable
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ha servido como base para talleres y publicaciones que difunden la
importancia de estas expresiones graficas, muchas veces anénimas,
que contribuyen a la identidad y memoria colectiva urbana. Entre sus
exposiciones se destacan Quelegancia la de Francia (2007), sobre “lo
francés” como simbolo de elegancia y distincién en la cultura popular
bogotana; Me gustas mucho ti (2006), sobre la admiracién en Colombia
por expresiones populares mexicanas; Fama, el remake callejero (2006);
Editamos video (2005); Besos desde Bogotd (2008); jArriba las manos!
(2007) y Se habla venezolano (2006). Populardelujo continda ampliando
sus horizontes, trabajando con comunidades y artistas en otras ciudades
de Colombia y América Latina, y consoliddndose como una referencia
fundamental en la puesta en valor de la gréafica popular como forma de
arte y resistencia cultural.

Con charlas de expertos, talleres de grafica picotera, clases de
champeta, fiestas de picé, obras originales del maestro pintor William
Gutiérrez y misica sonando permanentemente en el picé Caja del Ritmo,
Populardelujo participé en laBOG25 con una propuesta que indagaen la
estética picotera como una forma de habitar el mundo en el Caribe colom-
biano —ese lugar idealizado desde la lejanay fria Bogotd como un paraiso
de calor, fiesta y exuberancia—. Su trabajo abordé la relacién entre musica,
baile y gréficareproducida en los picds que, a su vez, reproducen valores,
deseos, imaginarios, y funcionan como espacios de autorrepresentacién.

exhibitions include Quelegancia la de Francia (Very Fancy) (2007), Me
gustas mucho tu (I really like you) (2006), Fama, el remake callejero (Fame,
the street remake) (2006), Editamos video (We edit video) (2005), Besos
desde Bogotd (From Bogota, with love) (2008), jArriba las manos! (Hands
Up!) (2007), and Se habla venezolano (Venezuelan is spoken here) (2006).

Populardelujo continues to broaden its scope by collaborating with
communities and artists across Colombia and Latin America, establishing
itself as a key reference for valuing popular graphic art as a form of cultural
resistance and artistic expression.

With expert talks, grafica picotera workshops, champeta classes, picé
parties, original works by master painter William Gutiérrez, and music per-
manently playing on the picé Caja del Ritmo, Populardelujo participatedin
BOG25 with a proposal that investigated the picotera aesthetic as a way
of inhabiting the world in the Colombian Caribbean—that place idealized
from distant and cold Bogotd as a paradise of warmth, partying, and
exuberance. Their work addresses the relationship between music, dance,
and graphics reproduced on the picés which, in turn, reproduce values,
desires, and imaginaries, and function as spaces of self-representation.




RI0O VICACHA

(Bogotd, Colombia)

Mapa de Geografia Sagrada del territorio ancestral MHUYSQA, 2025
Interpretacién de geometrias por Roberto Santos
180 x 180 cm

Arquitecto de formacidén, Roberto Santos es el creador de la Catedra de la
Memoria Muisca. Ha investigado relatos de cronistas, estudios de linglistas
—como el maestro Guillermo Fonseca Truque—y otros documentos para
comprender cémo funcionaba el sistema de lagunas sagradas muiscas
en el momento de la llegada de los conquistadores espafioles.

La hidrografia del altiplano ha cambiado debido a la urbanizacién,
el desecamiento de humedales y el calentamiento global. Sin embargo,
aun persisten los cuerpos de agua: en algunos casos potentes, en otros
disminuidos, y en otros mds, apenas como vestigios de lo que en el pasado
fueron lagos y lagunas.

El Mapa de Geografia Sagrada del territorio ancestral MHUYSQA es
el resultado de un trabajo de mas de diez afios. Su concepto central es
comprender el territorio ancestral a través de la interpretacién de las
geometrias de los lugares sagrados y del significado contenido en la
toponimia y la antroponimia de los nombres originales.

Mapa de Geografia Sagrada del territorio ancestral MHUYSQA (Sacred
Geography Map of the Ancestral MHUYSQA Territory), 2025
Geometry interpretation by Roberto Santos

180 x 180 cm

Roberto Santos Santos, trained as an architect, is the creator of the Muisca
Memory Chair (Catedra de la Memoria Muisca). He has researched chron-
iclers’ accounts, linguistic studies—such as those by master Guillermo
Fonseca Trugue—and other documents to understand how the system of
sacred Muisca lagoons functioned at the time of the arrival of the Spanish
conquistadors.

The hydrology of the high plateau has changed due to urbanization,
wetland drainage, and global warming. However, water bodies persist;
some remain strong, others have diminished, and some exist merely as
vestiges of what were once lakes and lagoons.

The Mapa de Geografia Sagrada del territorio ancestral MHUYSQA
was the result of more than ten years of work. Its central concept was
to understand the ancestral territory through the interpretation of the
geometries of sacred places and the meanings contained in the toponymy
and anthroponymy of the original names.

106

Wik GEOGRAFIA SAGRADA DEL TERRITORIO ANCESTRAL MHUYSQA
K2

En memoria del Maesiro Guilllenmio Fonseca Trugque

) S

n | T

MARACAPANA
(Venczpela) iy

@k, 5.

LA MEMORIA DEL AGUA
TOPONIMIA | ANTROPONIMIA | LUGARES SAGRADOS
GEOMETRIAS ARQUEOASTRONOMICAS

&

L LT s 40 W m LA TS

QOYAIMA

GUAYUPE

107



RI0O VICACHA

Yo Soy la Voz del Rio Vicacha, 2025
Escritura y voz de la especialista Sarita Ruiz
Cdmara por Simén Hernandez

2:51 minutos

El rio, conocido como Vicacha por los antiguos pobladores de lo que hoy
es Bogot4, fue renombrado por los conquistadores espafioles como rio
San Francisco. Esta fuente de agua fue, durante décadas, uno de los limites
naturales de una ciudad en expansién. Con el crecimiento de Santa Fe de
Bogotd hacia el norte, pronto se sobrepasé este limite y se construyeron
varios puentes, de los cuales hoy solo se conservan algunos vestigios, como
el Puente de San Victorino y el Puente Nufez, actualmente soterrados.

Afinales del siglo XIX, el rio se habia convertido en una cloaca publica
Yy, por razones de salubridad y progreso, fue primero canalizado y luego
cubierto, dando origen a la actual Avenida Jiménez. En esta importante
via—emblema de la modernidad urbanistica bogotana—aun pueden apre-
ciarse testimonios de distintas capas histéricas y arquitecténicas, con
ejemplos notables de estilos que van desde el colonial y el republicano,
hasta el art déco, el modernismo, el estilo internacional, el brutalismo y
la arquitectura contempordnea.
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A comienzos del siglo XXl se llevé a cabo el proyecto del Eje Ambiental,
disefiado por Rogelio Salmona, que buscaba recuperar la memoria del
rio, el cual sigue fluyendo bajo el asfalto, ahora en forma de una acequia
superficial que toma sus aguas mds arriba del sector de Las Aguas.

Sarita Ruiz es una de las pocas especialistas en lengua mhuysga
(muisca), idioma que ha investigado durante mds de veinte afios a par-
tir de fuentes primarias: nueve diccionarios y gramdticas coloniales,
asf como crénicas y narraciones de la época. Dado que no se conserva
ningln hablante nativo —la lengua dejé de hablarse aproximadamente
hace dos siglos— su labor ha consistido en un complejo proceso de
revitalizacién desde cero.

En este video, Sarita explica el significado que para los pueblos ori-
ginarios revela el nombre original del rio: Bigachd. La silaba “B” se asocia
con lavida, presente, por ejemplo, en los nombres miticos de los ancestros
Bachué y Bochica; “hyca” significa nombre y palabra, pues las comunida-
des acudian al rio a recibir su nombre o misidn, y a presentar sus asuntos
y deliberar; finalmente, “chd” alude a la fuerza viril o potencia creadora.

Asi, el topénimo no solo designa un curso de agua, sino que codifica
una vision del mundo en la que naturaleza, sociedad y espiritualidad for-
man un todo inseparable. Esta carga simbélicay cultural contrasta conla
historia posterior del rio que, con la expansién colonial, fue renombrado,
degradadoy finalmente cubierto por asfalto, quedando su memoria oculta
bajo la ciudad contempordnea.
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SEBA CALFUQUEO

Mercado de aguas, 2021 - 2025
15 cerdmicas esmaltadas azules
45x30x30cmc/u

Seba Calfugueo ha desarrollado su obra en torno a las violencias episté-
micas propias de la experiencia colonial, ejercidas sobre distintos grupos
sociales, en particular sobre las mujeres y las minorias sexuales, tanto en
contextos occidentales como al interior de su propia comunidad mapuche.

Sus proyectos se sustentan a través de fotografias, videos, objetos,
instalaciones y performances que exploran las relaciones entre género,
identidad cultural y territorio, generando reflexiones criticas sobre los
efectos de los procesos coloniales incluyendo aquellos vinculados a los
derechos medioambientales. Calfugueo interroga las diferencias entre
las concepciones occidentales de naturaleza y las de las comunidades
ancestrales de América.

En la BOG25 presenté una nueva versién del proyecto Mercado de
aguas que, en esta ocasién, se exhibié en un jardin interior. La instalacién
estuvo compuesta por 15 vaciados en cerdmica, elaborados a partir del
molde de un garrafén pléstico de 20 litros de agua, la misma cantidad
utilizada por cada drbol en los monocultivos, principalmente de especies
como el eucalipto o el pino. Cada pieza fue esmaltada con un barniz azul
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brillante, sobre cuyo costado se leen palabras extraidas del Cédigo de Aguas
de Chile,una legislacién instaurada durante la dictadura de Pinochet, que
consagra al agua como un bien intercambiable. Las palabras seleccionadas
poseen multiples sentidos, revelando las contradicciones inherentes al
modelo de gestién del agua.

Este proyecto se inscribe dentro del eje conceptual Tierra fria, centran-
dose en Bogota como una de las pocas ciudades de clima frio en un pais
tropical, y examinando su ecosistema desde una perspectiva ancestral.
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SOFIA REYES

Nos vemos en el otro lado, 2020
Video

10:30 minutos

Triste, 2022

Pintura semi mate azul sobre pared
Dimensiones variables

La obra de Sofia Reyes desborda el campo autobiogréfico para explorar
situaciones anédmalas dentro de la vida cotidiana. Su obra se desarrolla a
través de la fotografia, el dibujo, la pintura, el video, el collage, la escritura
y lainstalacién. Se apropia de lenguajes emblemdticos de la comunicacién
y la publicidad, revirtiéndolos sobre si mismos hasta convertirlos en tauto-
logias visuales y conceptuales. Sus piezas exploran una subjetividad que
parece compartida por personas ajenas a ella, lo que le permite construir
una intimidad que se sitta fuera de ella.

Parala BOG25 presenté dos obras: una videopelicula titulada Nos vemos
en el otroladoy un mural de espacio publico titulado Triste. Ambas piezas se
apoyan en el lenguaje escrito para formular preguntas sobre los limites de la
felicidad y tensionar los imperativos contempordneos de bienestar constante.

112

En el contexto de la Bienal Internacional de Bogot4, Ensayos sobre la felici-
dad, su trabajo se destacé al cuestionar las formas del llamado “optimismo
téxico”: una demanda neoliberal que promueve la bdsqueda insaciable
de una felicidad utilitaria.
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SOL CALERO

Desde el jardin, 2016
Materiales mixtos, video HD monocanal
Dimensiones variables, Video: 28:25 minutos

Una telenovela escrita y dirigida por Sol Calero y Dafna Maimon.
Producida por Conglomerate.

La obra de Sol Calero se despliega desde una investigacién sobre los ima-
ginarios latinoamericanos, abordando temas de migracién, pertenenciae
identidad, a través de una estética vibrante que articula lo kitsch, lo popular
y lo verndculo. Generalmente, sus trabajos son instalaciones inmersivas
gue simulan espacios cotidianos como peluguerias o agencias de viajes,
donde la artista reproduce y subvierte escenarios considerados tradicio-
nalmente como demasiado “folkléricos” para ser propuestas artisticas.
En su préctica pictérica expandida, Calero incorpora murales, textiles,
mosaicos y objetos funcionales para construir entornos cargados de la
nostalgia que trae consigo el haber emigrado muy joven de Venezuela
hacia Europa, proponiendo una revisién de la marginalidad a través de
experiencias sensoriales que tensionan las nociones de autenticidad y
exotismo. Sus instalaciones, con ambientes de decoraciones y patrones
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cromaticos llamativos, acercan el trépico a cualquier entorno, y logran
activar espacios para compartir y disfrutar colectivamente.

En Desde el jardin, estas blsquedas se materializan en una escenografia
que representa una sala de cine, transformada en un espacio exuberante,
que toma como punto de partida el género de la telenovela, entrelazando
narrativa melodramadtica y critica social. En esta obra, Calero convierte
el jardin en un escenario ficcional donde conviven deseo, clase y poder,
a través de la historia de Amazonas, una joven jardinera atrapada entre
su identidad y la ambicién ajena. La pieza parodia lo que podria ser la
“educacion emocional”
latinoamericanos. Al activar los lenguajes de la cultura popular la instala-
cién propone una reflexién sobre los afectos como lugar de construccién
politica, y sobre el arte como herramienta pararevisarideas entornoala
felicidad, los machismos y la aspiracién social. En palabras de la artista:
“Desde el jardin apuesta por una catarsis, mds alld de la clase, para llegar
a los ambitos de género, sexualidad e inmigracién.”
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TABITA REZAIRE

(Parfs, Francia, 1989)

Omo Elu, 2024

N2 Yemoja as 8 Healer~2 Warrior~2 Creator 2 Water~2 Mother~2 Ruler
N Dancer~2

Textiles de algoddn tenido con indigo y estructura de metal

200 x140 cm c/u, 4 m de diametro

Cortesia de Tabita Rezaire y Goodman Gallery. Obra comisionada
por la Bienal de Lagos, Nigeria, 2024. La produccién de esta obra
fue apoyada por el IFN / Embajada de Francia en Nigeriay la Alianza
Francesa de Lagos.

Tabita Rezaire es una artista, sanadora y agricultora franco-guyanesa
cuya practica entrelaza arte, espiritualidad y activismo. A través de pro-
yectos, en su mayoria comunitarios, explora el potencial sanador que
surge al recuperar memorias, saberes y prdcticas rituales silenciadas
por estructuras patriarcales, y por los persistentes residuos del pen-
samiento colonial. Sus espacios inmersivos y sus videos proponen una
comprensién holistica del mundo, y reivindican una visién renovadora
de la tecnologia, orientada hacia usos emancipadores y andrquicos. Su
obra dialoga con conocimientos ancestrales no occidentales y, desde el
pensamiento indigena y africano, plantea posibilidades de sanacién a

Omo Elu, 2024

N Yemoja as 2 Healer~2 Warrior~2 Creator~2 Water~2 Mother~2 Ruler
N2 Dancer~9

Indigo-dyed cotton textiles and metal structure

200 x 140 cm each / 400 cm in diameter

Commissioned by the Lagos Biennial, Nigeria, 2024.

Produced with the support of IFN / French Embassy in Nigeria and
Alliance Francaise Lagos.

Courtesy of Tabita Rezaire and Goodman Gallery.

Tabita Rezaire is a French Guyanese artist, healer,and farmer whose practice
intertwines art, spirituality, and activism. Through community-centered
projects, she explores the healing potential of recovering memories,
knowledge, and ritual practices silenced by patriarchal structures and
the lingering residues of colonial thought. Her immersive spaces and
video works propose a holistic understanding of the world, reclaiming a
renewed vision of technology oriented toward emancipatory and anarchic
uses. Her work draws on ancestral, non-Western knowledge, and—through
Indigenous and African cosmologies—imagines the possibility of healing
through digital and cosmic connection, proposing new ways of relating
and caring.
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través de la conexién —tanto digital como césmica—imaginando nuevas
formas de relacién y cuidado.

Parala BOG25, Rezaire presenté una obra que invitaba a reflexionar
sobre las posibilidades de didlogo con la naturaleza cuando se desdibujan
las categorias aparentemente opuestas, creando desde la interseccién
entre ciencia y espiritualidad. En sus trabajos recientes, la artista sitda
al aguay ala tierra en el centro de su concepto creativo, como impulsos
poéticos y revolucionarios para la proteccién de los entornos naturales,
entendidos como templos donde los seres no humanos son reivindicados
por su poder mistico.

En palabras de la artista: “Omo Elu es una ofrenda a Yemoja. Madre
del agua, madre de los orishas, Yemoja es también la patrona del tefiido
con afil. Es esta faceta de la orisha la que encarna aqui la artista. El afil
ha sido utilizado, a lo largo de los siglos y en diversas culturas, como pig-
mento para tefir textiles, adornar objetos o el cuerpo y, también, como
medicina. Omo Elu es una oda a las tonalidades de azul que evocan los
multiples caminos de Yemoja: la madre, la gquerrera, la creadora, la sana-
dora, la soberana, la bailarina.”

For BOG25, she presented a piece that invited reflection on the pos-
sibilities of dialogue with nature, where seemingly opposing categories
were blurred and creation emerged from the intersection of science and
spirituality. In her recent works, the artist places water and earth at the
center of her creative concept, as poetic and revolutionary forces for
protecting natural environments—understood as sacred spaces where
non-human beings are honored for their mystical power.

In the artist's words: “Omo Elu is an offering to Yemoja. Mother of
the waters, mother of the orishas, Yemoja is also the patroness of indigo
dyeing. It is this facet of the orisha that the artist embodies here. Indigo
has been used for centuries across many cultures as a pigment to dye
textiles, adorn objects or the body, and as medicine. Omo Elu is an ode
to the shades of blue that evoke the many paths of Yemoja: Yemoja the
mother, the warrior, the creator, the healer, the sovereign, the dancer.”
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XIMENA GARRIDO-LECCA

(Lima, Perd, 1980)

Insurgencias Botanicas: Phaseolus Lunatus, 2017
Instalacién
Dimensiones variables

La extensa trayectoria internacional de Ximena Garrido-Lecca incluye
una variedad de proyectos artisticos realizados en Colombia, en ciudades
como Honda, Bogot3d, Cartagena y Medellin. Muchas de sus obras se basan
en establecer didlogos entre saberes tradicionales de comunidades an-
dinas y procesos materiales vinculados a las industrias contemporaneas;
proponiendo un intercambio de temporalidades en la experiencia del es-
pectador. Sus obras estdn préximas a los diversos lenguajes escultéricos,
tanto tradicionales como contemporaneos vy, por lo general, proponen
una interaccion especifica con el espacio expositivo.

EnlaBOG25 presenté Insurgencias botdnicas—una obra comisionada
originalmente por la Sala Siqueiros de la Ciudad de México en 2017—y
exhibida posteriormente en distintas ciudades alrededor del mundo. Se
trata de unainstalacién de gran envergadura concebida en estrecha rela-
cién con el espacio que ocupa, configurada a partir de mdltiples saberes
y procedimientos.

El espacio generado por la obra remite a diversas arquitecturas
prehispdnicas vinculadas a distintos usos culturales, y reline procesos

Insurgencias Botdnicas: Phaseolus Lunatus
(Botanical Insurgencies: Phaseolus Lunatus), 2017
Installation

Variable dimensions

Ximena Garrido-Lecca’s extensive international career includes a variety
of artistic projects developed in Colombia, in cities such as Honda, Bogots,
Cartagena, and Medellin. Several of her works are grounded in creating
dialogues between traditional knowledge from Andean communities
and material processes tied to contemporary industries, proposing an
exchange of temporalities within the viewer’s experience.

Her works are closely aligned with various sculptural languages—both
traditional and contemporary—and generally involve a site-specific inter-
action with the exhibition space.

At BOG25, she presented Insurgencias botanicas, a large-scale instal-
lation commissioned initially by the Sala Sigueiros in Mexico City in 2017
and later exhibited in various cities worldwide. The piece was conceived
in close relationship with the space it occupies, drawing from multiple
forms of knowledge and craftsmanship.

The environment created by the work evoked diverse pre-hispanic
architectures associated with specific cultural uses and incorporated
artisanal processes linked to carpentry, pottery, and horticulture. Through
a hydroponic cultivation system, the Peruvian lima bean (pallar)—a rare
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artesanales asociados a la carpinteria, la alfareria y la horticultura. Mediante
un sistema de cultivo hidropdnico se germina, cultiva y cosecha el pallar
peruano, unarara variedad de frijol que se caracteriza por su gran tamano
y su distintiva pigmentacién de manchas blancas y negras.

Con esta variedad de frijol se busca reactivar simbdélicamente los
posibles cédigos de comunicacién escrita de la cultura Moche, una ci-
vilizacién que desarrollé sofisticados sistemas hidraulicos de riego. La
imagen del pallar, presente en distintos procesos ancestrales, era utilizada
como pictograma: una forma de escritura que atin no ha sido descifrada.
Por estarazdn, lainstalacion estd acompafiada por un mural y una mesa
donde se configuran posibles lineas de texto.

variety of bean known for its large size and distinctive black-and-white
markings—is germinated, grown, and harvested.

This variety of bean was symbolically used to reactivate possible forms
of written communication from the Moche culture, a civilization known
for its sophisticated hydraulic irrigation systems. The image of the lima
bean, present in various ancestral processes, was used as a pictogram, a
form of writing that remains undeciphered. For this reason, the installation
included a mural and a table where possible lines of text are configured.
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EL PARQUE SANTANDER, UBICADO EN LA LOCALIDAD DE SANTA
FE EN EL CENTRO DE BOGOTA, HA TENIDO DIVERSOS NOMBRES
A LO LARGO DE SU HISTORIA. EN SU FUNDACION SE LLAMO
PLAZA DE LAS YERBAS, PUES ALLI SE REALIZABA LA VENTA DE
MERCADO DE LA CIUDAD. EN 1557 PASO A SER LA PLAZUELA
DE SAN FRANCISCO, CERCA DE LA CUAL SE CONSTRUYO, ANOS
DESPUES, EL CONVENTO HOMONIMO. FINALMENTE, EN 1851,
RECIBIO SU NOMBRE ACTUAL EN HONOR AL GENERAL FRANCISCO
DE PAULA SANTANDER. EN EL CENTRO DEL PARQUE SE ERIGE SU
ESCULTURA -OBRA DEL ESCULTOR PIETRO COSTA- QUE REFUERZA
LA IMPORTANCIA SIMBOLICA Y ESPACIAL DE ESTE LUGAR.

-
- -
2
P
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REJANE CANTONI

(Séo Paulo, Brazil,1959)

We_Agente, 2025

Instalacion in situ en el Parque Santander.

Tecnologias responsivas y sistemas interactivos, articulada con dos ele-
mentos que funcionan en sinergia: fuente, un dispositivo visual-sonoro
activado por voz y ruidos ambientales que traduce manifestaciones so-
noras en patrones visuales acudticos; y pdjaros, un sistema de feedback
sonoro que reacciona a los niveles de estrés urbano.

Dimensiones variables

Rejane Cantoni ha realizado intervenciones artisticas in situ en diversas
ciudades del mundo. Es posdoctora en Artes de la Universidad de Sdo
Paulo; doctora y magister en Comunicacién y Semiética de la Universidad
Catdlica de la misma ciudad; y cuenta con una maestria del Programa de
Estudios Superiores en Tecnologias de la Informacién de la Universidad
de Ginebra.

En el Parque Santander -uno de los espacios mds tradicionales de
Bogotd- la artista busca recuperar la memoria del rio Vicacha. Esta pla-
za se encuentra a pocos pasos del Eje Ambiental, una zona que, en los
origenes de la ciudad, estaba bordeada por ese rio cuyas aguas fueron
canalizadas para dar paso a la actual Avenida Jiménez. Su obra nos invita

We_Agente, 2025

Responsive technologies and interactive systems, composed of two
synergistic elements: Fountain, a visual-sound device activated by voice
and ambient noise that translates sonic manifestations into aquatic vi-
sual patterns; and Birds, a sound feedback system that reacts to levels
of urban stress.

Variable dimensions

This Brazilian artist has carried out site-specific interventions in cities
around the world. She holds a postdoctoral degree in Arts from the
University of S3o Paulo and a PhD and Master’s in Communication and
Semiotics from the Pontifical Catholic University of Sdo Paulo. She also
holds a Master’s degree from the Advanced Studies Program in Information
Technologies at the University of Geneva.

At Santander Park, one of Bogotd’s most historic public spaces, the
artist sought to recover the memory of the Vicachd River. The square
is located just steps from the Environmental Axis, an area bordered by
the river in the city’s early days. The river’s waters were later channeled
underground to make way for what is now Jiménez Avenue.

Her work invited us to listen to the river’s origin—to pause and attune
ourselves to the sounds of nature somewhere in the Eastern Mountain
Range—while standing before the park’s central fountain, where powerful
jets of water evoke the fleeting presence of waters that are no longer
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aescuchar el nacimiento del rio, a detenernos en el sonido de la naturaleza
en algun lugar de los cerros orientales, mientras el espectador se enfrenta
a la fuente central del parque, donde enormes chorros de agua aluden a
apariciones fugaces de esa otra agua que ya no se ve. El sonido que se
escucha no es solo un eco del pasado: el rio sigue su cauce, silencioso,
bajo tierra, arrastrando consigo la historia y el desarrollo de una ciudad
gue no siempre fue consciente de su existencia.

visible. The sound we hear is not merely an echo of the past. The river
still flows silently beneath the surface, carrying with it the history and
development of a city that has not always been conscious of its existence.
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LA PLAZOLETA DEL ROSARIO SE ENCUENTRA ENTRE LA UNIVERSIDAD DEL
ROSARIO Y EL EJE AMBIENTAL EN EL CENTRO DE BOGOTA. EL COLEGIO
MAYOR DE NUESTRA SENORA DEL ROSARIO, FUNDADO EN 1653, TRANSFORMO
ESTE SECTOR DEL CENTRO DE LA CIUDAD. TRAS VARIAS MODIFICACIONES
URBANAS, EN 1932 SE CONSTRUYERON DOS EDIFICIOS GEMELOS LLAMADOS
SANTA FE; UNO DE ELLOS FUE DEMOLIDO EN 1970 PARA DAR PASO A LA
PLAZOLETA ACTUAL, DESTINADA A LA CIRCULACION PEATONAL Y CON
PARQUEADEROS SUBTERRANEOS. EN 1988 SE INSTALO ALLI LA ESCULTURA
DE GONZALO JIMENEZ DE QUESADA, DERRIBADA EN 2021 POR EL PUEBLO
MISAK DURANTE EL ESTALLIDO SOCIAL.

SARNIO




IVAN ARGOTE

(Bogotd, Colombia, 1983)

Dandole peso a unos besos, 2025
Bastidores de madera, icopor, poliuretano, barniz mate
6x5x5m

La préctica artistica de Ivén Argote se inscribe en una dindmica que
desarma los simbolos del poder a través del humor, la emociény lo coti-
diano. Su trabajo ha impulsado una reflexién critica en torno a la nocién
de monumento y a la posibilidad de cuestionar los relatos coloniales y
eurocéntricos sobre la historia, que han definido el siglo XX, conjugando
nociones heroicas que muchas veces excluyen posibilidades reflexivas
para habilitar la diversidad.

Su concepto de “ternura radical” actda como una estrategia de resis-
tencia afectiva, que interpela a las estructuras autoritarias en el espacio
publico, invitando aimaginar nuevas formas de convivencia desde el gesto,
el juego y la afectividad. A lo largo de su trayectoria, Argote ha desarro-
Ilado un lenguaje que combina el activismo politico con intervenciones
cargadas de ironia critica, promoviendo nuevas formas de conciencia
histérica. Sus obras dan voz a los nifos, los migrantes y los marginaliza-
dos, habilitando un espacio publico realmente inclusivo, desde el cual se
pueda construir lo comun.

Déandole peso a unos besos (Giving Weight to Some Kisses), 2025
Wooden frames, Styrofoam, polyurethane, matte varnish
6x5x5m

Ivdn Argote’s artistic practice unfolds through a dynamic that dismantles
symbols of power using humor, emotion, and everyday life. His work
encourages a critical reflection on the concept of the monument and
invites us to question the colonial and Eurocentric historical narratives
that shaped the 20th century—often constructed around heroic ideals
that exclude more nuanced or diverse perspectives.

His concept of radical tenderness functions as a strategy of affective
resistance, confronting authoritarian structures in public space and
inviting us to imagine new forms of coexistence through gesture, play,
and emotional connection. Throughout his career, Argote has developed
a language that combines political activism with interventions charged
with critical irony, fostering new forms of historical awareness. His works
give voice to children, migrants, and marginalized communities, enabling
a truly inclusive public sphere from which the common good can be built.

In Dandole peso a unos besos,a monumental piece created especially for
BOG25, Argote proposed an intervention that insisted on the possibilities
of encounter. The piece consisted of a six-meter-tall monolith, installed
in El Rosario Square, and covered in thousands of lipstick kisses made by
the artist and other participants. Inspired by a 2012 photograph in which
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En la obra Dandole peso a unos besos, creada especialmente para la
BOG25, Argote propone unaintervencién monumental que insiste en las
posibilidades del encuentro. La pieza consiste en un enorme monolito
de seis metros de altura, instalado en la Plazoleta del Rosario, cubierto
por miles de besos estampados con labial rojo, hechos por el artista y
por otros visitantes. Inspirada en una fotografia de 2012 en la que besa
repetidamente una piedra en un rio de Supatd, esta nueva versién publica
transforma un simbolo de dureza y colonialismo en un espacio colectivo de
afecto y memoria. La piedra ocupa el lugar donde antes se erigia la estatua
del conquistador espafiol Gonzalo Jiménez de Quesada, que derribaron
los miembros del pueblo Misak en 2021 por considerarla un simbolo de
muerte y represién. Argote, quien ha trabajado con la comunidad Misak en
varios proyectos, plantea la necesidad de resignificar la historia a través
de acciones participativas que honren la memoria, el amor y el duelo.

Como parte de laobra, se realizé una “Besatén”, actividad comunita-
ria con musica y concursos, pensada para reforzar la idea de que el arte
puede ser una herramienta para sanar, reunir y resistir.

he repeatedly kisses arock in ariver in Supata (Cundinamarca), this new
public iteration transforms a symbol of hardness and colonial legacy into
a collective space of affection and memory.

The stone was installed in the same place where the statue of Spanish
conquistador Gonzalo Jiménez de Quesada once stood. This monument
was torn down in 2021 by members of the Misak Indigenous community,
who regarded it as a symbol of death and repression. Argote, who has
collaborated with the Misak community in several projects, underscores
the need to resignify history through participatory actions that honor
memory, love, and mourning.

A community event titled “Besatén” (Kiss-a-thon) was held as part
of the installation. It featured music and games and reinforced the idea
that art can be a tool for healing, gathering, and resisting.
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ESPACIO

UBICADO EN LA LOCALIDAD DE LA CANDELARIA, ESTE EDIFICIO
ABRIO SUS PUERTAS A FINALES DE L0S ANOS 1930 COMO EL
CINEMA ODEON. SIN EMBARGO, LOS DANOS SUFRIDOS DURANTE
EL BOGOTAZO DE 1948 OBLIGARON A SU CIERRE. EN LA DECADA
DE 1960 FUE CONVERTIDO EN EL TEATRO POPULAR DE BOGOTA,
LIDERADO POR JORGE ALI TRIANA, Y PERMANECIO ACTIVO
HASTA LOS ANOS 1990 CUANDO CERRO DEFINITIVAMENTE Y EL
EDIFICIO QUEDG ABANDONADO. EN 2011 FUE RECUPERADO COMO
ESPACIO ODEON: CENTRO CULTURAL, UN ESCENARIO DEDICADO

A LA DIFUSION DE LAS ARTES VISUALES Y ESCENICAS EN EL
CENTRO DE LA CIUDAD.

Schifferhofer ¢
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BARBARA WAGNER
& BENJAMIN DE BURCA

(Brasilia, Brasil, 1980; Munich, Alemania, 1975)

Swinguerra, 2019
Video de dos canales. Color, sonido
21:16 minutos

Cortesia de los artistas y Fortes, D’Aloia & Gabriel.

Desde 2013, Barbara Wagner y Benjamin de Burca desarrollan una préc-
tica colaborativa -que combina cine, videoinstalacién y fotografia- para
explorar la vitalidad de géneros musicales y danzas underground como
territorios de negociacién politica y reivindicacién identitaria. Su trabajo
se nutre de la cultura popular verndcula y de subculturas urbanas, fusio-
nando lo documental, lo ficcional y lo etnogréfico. Su obra es reveladora
en cuanto redefine los procesos creativos de las artes visuales, y cuida
con delicadeza lo que sucede detras de ellos: como artistas, adoptan un
enfoque no jerdrquico, que acoge la participacién activa de todos los
implicados, y sus obras plantean reflexiones criticas sobre el hecho social.
Les interesa activar, a través del didlogo corporal, espacios de visibilidad,
creatividad y resistencia para sus retratados, reconociendo, en ladanzay
la misica, fuerzas de cohesién, agencia y transformacién social.
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En Swinguerra, Wagner y de Burca dirigen sus miradas hacia comu-
nidades queer, trans y no binarias de Recife, presentando tres estilos de
danza —swingueira, brega funk y passinho da maloca— interpretados por
grupos competitivos como Cia. Extremo, Grupo La Méfia y Bonde do
Passinho. La videoinstalacién, concebida en dos canales, permite enfa-
tizar las tensiones que evoca el “llamado y respuesta” caracteristico de
las batallas de baile, que finalmente son un espacio de ocio. Una mezcla
de emociones germina en estos rituales, cimentados en las posibilida-
des y usos de la danza como forma de expresién emancipatoria, frente
a historias coloniales en donde la musica y el baile fueron estrategias
encubiertas de organizacién politica. Entre coreografias atléticas y sen-
suales, ritmos de hip-hop brasilefio y una puesta en escena cargada de
energia; Swinguerra es también una historia sobre resiliencia, en medio de
las condiciones precarias que se dan en los madrgenes urbanos. El cuerpo,
que es individual y colectivo, revela su potencial de autoexpresién capaz
de desafiar las jerarquias de raza, género y clase, proponiendo nuevas
formas de comunidad y visibilidad desde las periferias.
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UBICADO JUNTO AL EDIFICIO DEL ICFES, ESTE PARQUE
RECIBIO SU NOMBRE DEBIDO A LA FRECUENTE PRESENCIA DE
PERIODISTAS, POETAS Y ESCRITORES QUE TRABAJABAN EN LOS
EDIFICIOS CERCANOS. EN EL SE ENCUENTRA EL TEMPLETE DEL
LIBERTADOR, DISENADO POR EL ARQUITECTO PIETRO CANTINI,
PARA CONMEMORAR EL CENTENARIO DEL NATALICIO DE SIMON
BOLIVAR. TRAS PERMANECER DESOCUPADO DURANTE VARIOS
ANOS, EN 1973 SE INSTALO ALLI LA ESCULTURA BOLIVAR
ORADOR, REALIZADA POR EL ARTISTA GERARDO BENITEZ.
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GLENDA LEON

(La Habana, Cuba, 1976)

Cielo Prohibido, 2025

Instalacion in situ suspendida en el Parque de los Periodistas
y exposicién satélite en la Biblioteca Nacional de Colombia
Férmulas moleculares de Psilocibina, LSD, MDMA, Harmina,
Dmt, Ketamina, Mescalina

Acrilico, pintura acrilica, cables de acero

La préctica artistica de Glenda Ledn surge de un trasfondo multidisci-
plinario donde las exploraciones espirituales y las posibilidades de la
sensibilidad humana hacen de los sentidos y las emociones un eje central
de reflexién, donde el bienestar es concebido como un elemento esen-
cial de la existencia. Su temprano interés por la danza y la coreografia
potencié la comprensién de un “todo” existencial y creativo; desde sus
obras busca la conexién entre mente, cuerpo, espacio, y sonido. Su trabajo
desafia incesantemente nuestras percepciones del mundo, explorando,
en ocasiones, el potencial de hacer visibles las leyes de la naturaleza y
cuestionando enfoques arraigados en la ciencia y el racionalismo, para
permitir que el gesto sutil y aparentemente inocuo, implicito en el acto
de existir, tome protagonismo. Asimismo, enfatiza la escucha como un
paso necesario para la continua evolucién.
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En Cielo Prohibido Ledn realiza una variacion instalativa concebida
para el espacio publico, a partir de una investigacién sobre estructuras
moleculares de sustancias que alteran la conciencia, realiza una suerte
de mapa estelar. La referencia a las drogas en el trabajo de Glenda Leén
es un recurso para cuestionar, simbdlicamente, ciertos érdenes sociales
establecidos que resultan contradictorios e hipdcritas. Mientras que més
de tres millones de personas mueren anualmente a causa del abuso de
una droga legalizada como el alcohol, otras sustancias —especialmente
aquellas de origen natural que podrian ser esenciales para el manejo de
la salud mental— permanecen en la ilegalidad.

Plantas como los hongos (psilocibina), el peyote o el yagé, manejadas
adecuadamente con el acompafiamiento de un guia espiritual o psicolé-
gico, inducen estados que han sido reivindicados como caminos hacia la
conciencia y el crecimiento interior. Desde una postura de neutralidad,
Cielo Prohibido propone un mapeo que desestigmatiza las drogas y abre
un didlogo sobre las posibilidades de un consumo mesurado, ya sea de
sustancias legales o prohibidas.

La exposicién satélite Quimica Celeste en la Biblioteca Nacional de
Colombia acompai6 este proyecto.
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SITUADO EN EL PARQUE DE LOS
PERIODISTAS, EL EDIFICIO DEL ICFES
(INSTITUTO COLOMBIANO PARA LA
EVALUACION DE LA EDUCACION) FUE
DISENADO POR EL ARQUITECTO ANIBAL
MORENO GOMEZ Y CONSTRUIDO ENTRE 1968
Y 1972. REPRESENTANTE DEL MOVIMIENTO
MODERNO EN ARQUITECTURA, SE DISTINGUE
POR SUS VOLUMENES DE CEMENTO Y ACERO.
HOY ES UN REFERENTE DE LA MODERNIDAD
ARQUITECTONICA EN BOGOTA Y PARTE
FUNDAMENTAL DE LA TRANSFORMACION
URBANA DEL SIGLO XX.
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HECTOR ZAMORA

(Ciudad de México, México, 1974)

Escenario Hidrico, 2025

Intervencién de sitio especifico en el edificio ICFES

1160 m2 de lona mesh, impresién digital de gran formato con tinta
solvente en 12 tonalidades de azul ocupando las 3 fachadas del edificio.

En el contexto de la primera Bienal de Arte y Ciudad de Bogot4, Héctor
Zamora realizé una obra en dos tiempos. A partir de sus viajes de inves-
tigacién a la ciudad iniciados en enero, Zamora centré su interés en el
abandonado edificio original del ICFES, una institucién fundamental en
el apoyo a la educacién universitaria en Colombia. Este edificio llamé su
atencién no solo por los usos que tuvo en el pasado, sino también por
su morfologia, que trae al presente una relacién compleja entre cultura
y naturaleza, latente en la arquitectura de la modernidad. Se trata de un
edificio emparentado con el brutalismo, pero que también puede inter-
pretarse como una alegoria de la relacién entre el agua y las montafas,
tan caracteristica de la sabana de Bogota.

El primer tiempo de la obra consistié en una instalacién con telas mi-
croperforadas, impresas en diferentes tonos de azul, que parecian surgir
de todas las superficies horizontales de la cubierta del edificio, dadas sus
enormes proporciones. Esta intervencién transformaba la arquitectura

Escenario Hidrico (Hydric Scenario), 2025

Site-specific intervention at the ICFES building

1160 m? of mesh canvas, large-format digital printing with solvent ink in
12 shades of blue covering the 3 facades of the building.

In the context of the first Bogota Biennial of Art and the City, Héctor Zamora
created a work in two stages. Based on his research trips to Bogotd, which
beganin January, Zamora focused his interest on the abandoned original
ICFES building, an institution fundamental to supporting university ed-
ucation in Colombia. This building caught his attention not only because
of its past uses, but also because of its morphology, which brings into
the present a complex relationship between culture and nature, latent in
modernist architecture.

Itis a building related to brutalism, but it can also be interpreted as an
allegory of the relationship between water and the mountains, so charac-
teristic of the Bogotd savanna. The first stage of the work consisted of an
installation with micro-perforated fabrics printed in different shades of blue,
which, due to their enormous proportions, appeared to emerge from all the
horizontal surfaces of the building’s roof. This intervention transformed the
architecture into a kind of three-dimensional painting that highlighted its
connection with water. However, its materiality resembles the protective
meshes known in Colombia as polisombras (shade netting), which seem
to signal that some transformation is about to take place in that location.
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en una suerte de pintura tridimensional que resaltaba su vinculo con el
agua. Sin embargo, su materialidad se asemeja a las mallas de proteccién
conocidas en Colombia como “polisombras”, que parecen anunciar que
alguna transformacién estd por ocurrir en ese lugar.

El edificio del ICFES se sita en el Eje Ambiental, un proyecto urbanis-
tico del siglo XXI que reconoce el cauce del rio Vicachd como la frontera
norte de la antigua Bacata de los muiscas, al punto de incorporar un hilo
de sus aguas, ahora soterradas, como parte fundamental de su disefio.

El sequndo tiempo de Escenario hidrico hace explicita esa relacién
entre el edificio, el Eje Ambiental y el rio Vicach4, rebautizado por los
colonizadores como rio San Francisco. Se trata de un performance de
corta duracién que se apoya en la instalacién previa. Entre la demarca-
cién del edificio como elemento de la visualidad del Eje Ambiental y su
potencial como espacio de intervencién urbana, la obra sugiere que algo
mas puede ocurrir. Desde las cubiertas horizontales, situadas a diferentes
alturas, 35 personas se mantuvieron de pie y lanzaron hojas de papel
impresas en los mismos tonos de azul de las telas, con frases que aluden
a la historia de los cuerpos de agua en la ciudad de Bogota. Estas frases
provienen de interpretaciones del antiguo rio Vicachd, cuyo nombre sig-
nificaba “resplandor de la noche”. La accién performatica reconfigura la
idea de una cascada de agua que emerge de las cubiertas, fundamental
en la concepcién de toda la obra, transladandola al universo poético del
lenguaje, que trae al presente tanto el rio soterrado, como el impulso
educativo que inspiré la concepcidn del edificio.

The ICFES building is located on the Environmental Axis, a 21st-cen-
tury urban project that recognizes the course of the Vicachd River as
the northern border of the ancient Muisca city of Bacat4, to the point of
incorporating a thread of its waters—now buried—as a fundamental part
of its design.

The second stage of Escenario Hidrico made explicit this relationship
between the ICFES building, the Environmental Axis, and the Vicachd River—
renamed by colonizers as the San Francisco River. It is a short-duration
performance supported by the previous installation. Situated between the
demarcation of the building as an element of the Environmental Axis’s visual
field and its potential as a site of urban intervention, the work suggested
that something more may occur. From the horizontal rooftops, located
at different heights, 35 people stood and threw sheets of paper printed
in the same blue tones as the fabrics, bearing phrases that allude to the
history of the bodies of water in the city of Bogota. These phrases came
from interpretations of the ancient Vicacha River, whose name meant
“glow of the night.”

The performative action reconfigured the idea of a waterfall emerging
from the rooftops—a key element in the conception of the entire work—
but transferred it to the poetic realm of language, which brought to the
present both the buried river and the educational impulse that inspired
the building’s creation.




LA ACTUAL SEDE DE LA CINEMATECA
DE BOGOTA, UBICADA JUNTO AL EJE
AMBIENTAL, FUE DISENADA POR EL
COLECTIVO 720 E INAUGURADA EN 2019.
ADEMAS DE RESGUARDAR EL ARCHIVO
AUDIOVISUAL PATRIMONIAL, CUENTA CON
TRES SALAS DE CINE, UN AUDITORIO Y
ESPACIOS DE CREACION E INVESTIGACION
EN TORNO A LA IMAGEN EN MOVIMIENTO.
SU ARQUITECTURA FACILITA EL FLUJO
PEATONAL HACIA LAS UNIVERSIDADES
CERCANAS Y HACIA EL CENTRO
HISTORICO, CONSOLIDANDOSE COMO UN
REFERENTE CULTURAL Y URBANO.
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MARIA FERNANDA CARDOSO

(Bogotd, Colombia,1963)

Circo de Pulgas Cardoso, 1994 - 2000

Cinco videos proyectados en sala: Conferencia circo de pulgas Cardoso,
Instalacién de la carpa del Circo de Pulgas Cardoso en el Museo de Arte
Contemporaneo de Sidney, Performance completo del Circo de Pulgas
Cardoso en la Opera de Sidney, Circo de Pulgas Cardoso en vivo en Paris,
Circo de Pulgas Cardoso, Ensayo del Circo de Pulgas Cardoso en el San
Francisco Exploratorium.

8:39 min; 1:59 min; 41:47 min; 4:21 min; 7:31 min; 6:01 min.

Aranas del Paraiso, 2014 - 2024
Impresién de pigmentos en papel fotogréfico
157 x 157 cm c/u.

Sobre los origenes del arte | y Il, 2016
Video digital a color, sonido hiperrealista con dimensién tactil
6: 54 min

La obra de Maria Fernanda Cardoso transita permanentemente entre

la naturaleza, la ciencia, la tecnologia y el arte. Desde nifia, sintié una
fascinacién especial por su entorno: los animales, las plantas y lariqueza
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natural que la rodeaba. A lo largo de su trayectoria, ha participado en
mds de 80 exposiciones individuales y 291 colectivas en prestigiosos
escenarios como el MoMA (Nueva York), el Centro Pompidou (Paris) y el
Museo Reina Sofia (Madrid).

En sus instalaciones sobresalen mariposas, insectos, estrellas de
mar, arafias, entre otros animales, lo que la llevé incluso a dirigir un
Circo de Pulgas, un fenémeno mediatico que durante ocho afios recorrié
escenarios internacionales como el Centro Pompidou (1998) y la Opera
de Sidney (2000). Por primera vez en tres décadas, el Circo de Pulgas
Cardoso pudo verse en Colombia, como parte de la programacién de la
Cinemateca de Bogot4.

En Arafas del paraiso, lo practicamente imperceptible a simple vista
se convierte en majestuoso. La obra de Cardoso nos permite encontrar
belleza donde usualmente no la vemos. Tras afios de trabajo minucioso,
Cardoso logré capturar y amplificar microscépicamente la existencia
de estas arafias diminutas, presentdndolas en una escala que permite
apreciar sus movimientos, colores intensos, gestos y I6gicas propias. Un
mundo paralelo que ocurre en medio de la inmensidad natural, que aln
sigue siendo inexplorada por el ojo humano. Esta muestra nos invité,
precisamente, a eso: a enfrentarnos a la belleza de lo invisible.

Como parte de la programacién de la Bienal, se realizé la proyeccién de cinco

videos del Circo de Pulgas Cardoso en la Cinemateca de Bogota. /
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SUSANA MEJIA

(Medellin, Colombia, 1978)

Khoka Project, 2015 - 2025
Videoinstalacion: 4 videos sincronizados con sonido envolvente 5.1
15°34”

Créditos: Mottif, Daniel Montoya

El Proyecto Khoka, liderado por la artista colombiana Susana Mejia,
propone una revalorizacién simbdlica de la planta de coca, despojandola
de los estigmas impuestos por su asociacién con la cocaina y devolvién-
dole su dignidad ancestral. A través de una red interdisciplinaria que
entrecruza arte, boténica, historia, politica y espiritualidad, el proyecto
construye un archivo abierto de saberes que han permanecido dispersos
durante siglos. Khoka se presenta como un jardin vivo, una plataforma de
conocimiento compartido y una herramienta critica que desafia la visién
antropocéntrica dominante, permitiendo que la planta “hable” desde
sus propios tiempos, usos y sentidos. La coca no es entendida como un
recurso a ser explotado, sino como un ser con agencia, con el cual se
puede establecer una relacién simbidtica y respetuosa.

En este espacio simbdlico y fisico el arte trasciende su funcién esté-
tica, para convertirse en una forma de activismo que promueve lajusticia
ecolégica y cultural. EI proyecto aborda el pensamiento posthumano
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al disolver las fronteras entre naturaleza y humanidad, y reivindica el
conocimiento ancestral como via legitima y necesaria para reconstruir
los vinculos con lo vivo. M&s que una obra individual, Khoka es una comu-
nidad de saberes: una red que se expande desde lo local hacia lo global,
en donde la planta se convierte en sujeto de enunciacién y el jardin en
un lugar de encuentro, memoria y sanacién. Asi, Mejia, a través del arte,
propone un “indulto simbdlico” para la coca, permitiendo su trdnsito de
loilegal a lo legitimo.

En el marco de la BOG25, el proyecto se presenté como una instala-
cién multicanal que buscaba crear un espacio contemplativo, en el cual
los cruces de tiempos, archivos e imdgenes —registradas en los viajes
emprendidos para conocer la planta— conviven y permean la mirada
desde una perspectiva desprovista de violencia.

Visite el archivo del proyecto en: www.khokaproject.com




MuUSEOD
DE ARTES
VISUALES
GUANIVERSS-
DAD JTONGE
TAMEOD
Lo2ANO

UBICADO EN LA PLAZA PRINCIPAL DE LA UNIVERSIDAD JORGE
TADEO LOZANO, EL MUSEO DE ARTES VISUALES FUE INAUGURADO
EN 2004 COMO UN ESPACIO ABIERTO AL PUBLICO Y DEDICADO

A LA EXHIBICION ARTISTICA. SU DISENO, OBRA DE BERMUDEZ
ARQUITECTOS, DIALOGA CON LOS EDIFICIOS CIRCUNDANTES

A LA VEZ QUE CONTRASTA CON EL PERFIL DE LOS CERROS
ORIENTALES. HOY SE CONSOLIDA COMO UN PUNTO DE ENCUENTRO
CULTURAL TANTO PARA EL CAMPUS COMO PARA LA CIUDAD.
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ADRIAN GAITAN

(Cali, Colombia, 1983)

The Game Never Ends, 2025

Instalacién, ensamblajes escultdricos, arquitectura efimera, vitrinas y
ambientacion simbdlica.

Dimensiones variables.

The Game Never Ends es una instalacién inmersiva que entreteje tensio-
nes entre el capital simbdlico y el capital afectivo, entre el deporte de
élite y la cocina popular, y entre la estética del consumo y las estéticas
del cuidado. Adrian Gaitdn construye un microclima en el que convergen
objetos hibridos, arquitectura verndcula y simbolos econémicos, para
reflexionar sobre los procesos de mestizaje e imposicién cultural que han
configurado las identidades en Colombia.

En el centro de la instalacién se encontraba una pirdmide-vitrina de
cuatro caras, inspirada en la proyeccién de una cancha de tenis vista desde
la televisién. Esta figura, que remite tanto al Annuit cceptis del billete de
délar como al ojo de la providencia, es aqui resignificada como simbolo
del poder econédmico global y de la Iégica interminable del capital. La
frase que da titulo a la obra—The Game Never Ends— se lee asi como una
sentencia sobre la continuidad del dominio econdmico y cultural, pero
también como una posibilidad de invertir la cara de la moneda. Dentro de
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la pirdmide se dispusieron 45 objetos que combinaban herramientas de
cocina popular con articulos deportivos de élite. Estas piezas, despojadas
de su funcién utilitaria, se ensamblaron a partir de la oposicién cuidado/
competencia, con guifios al surrealismo y a las culturas del reciclaje. El
resultado es un catdlogo de artefactos hibridos que evocaban tanto el
juego como el ritual. A los costados de esta estructura central se ubica-
ban cuatro vitrinas luminosas que remiten al formato museogréfico del
Museo del Oro. En ellas se presentaban objetos escultéricos elaborados
a partir de imagenes de monedas nacionales: el maiz (moneda de $1), el
poporo ($20), la granada (1 real) y las cornucopias de la abundancia (10
centavos). Estas monedas, tomadas como iconos de una identidad mes-
tiza, son reinterpretadas en objetos que tensionan las relaciones entre
memoria, valor y representacién.

El espacio arquitecténico que contiene la obra fue construido con
técnicas y materiales populares: barro, bofiiga, heno, madera, fique y
tierra. Siguiendo principios de geometria sagrada, este entorno semicir-
cular propuso una atmdésfera de recogimiento, donde el visitante accedia
a un espacio vital y simbélico, a medio camino entre el horno, el templo
y el escenario.

The Game Never Ends propuso una escenificacion critica de las estructu-
ras de poder que moldean los gustos, los cuerpos y los afectos. A través de
una estética que mezclaba el ensamblaje, laruinay el altar, Gaitdn convirtié
los objetos cotidianos en dispositivos filoséficos que invitaban a pensar
el lugar que ocupamos en los juegos del poder, el capital y la identidad.
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JOHAN SAMBONI

(Cali, Colombia, 1995)

Techos y lamparas, 2025

Instalacion con esculturas sonoras, mural y luz LED

Ldminas de zinc, varillas, aerosoles, bafles, vinilos y luces LED
Siete esculturas de 200 x 150 x 70 cm ¢/u, mural 700 x 400 cm

Siete esculturas monumentales con forma de gorras deportivas colga-
ban y reposaban en el espacio, dos de ellas convertidas en dispositivos
sonoros -mediante colaboraciones con el grupo de rap Zona Marginal de
Cali, y con la antropéloga y artista Maria del Mar Vanin-. A estas piezas
se suma un mural, realizado en vinilo y aerosol, iluminado con luz LED
que presentaba la silueta vibrante de figuras juveniles —algunos de ellos
miembros de pandillas del oriente de Cali—tratadas cromdticamente como
destellos retinianos. El texto que acompafiaba al mural: “Vamos a ser tan
[dmparas que cuando cerrés los 0jos nos sequirds viendo”, condensa el
gesto politico y poético de la obra: la persistencia de una presencia que
se niega a ser borrada.

Las esculturas fueron realizadas en Idmina de zinc y varilla, materiales
de construccién precarios, que remiten a la informalidad urbana y a la
etapa de “obra negra” en los barrios populares. En su superficie las gorras
estaban intervenidas con técnicas mixtas (aerosol, éleo, aerégrafo), con
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motivos que aluden tanto al graffiti como a estéticas “americanas” del
consumo popular: caricaturas, rétulos de equipos deportivos y cultura
hip hop. Esta hibridacién visual y sonora evidencia la investigacién de
Samboniisobre los cédigos estéticos y sociales que circulan en los margenes.

El titulo de la obra juega con las ambigiedades del lenguaje urbano.
En el argot calefio, ser “ldmpara” significa Ilamar la atencién, brillar,
ostentar. Asi, las gorras sobredimensionadas no solo son “techos” que
cubren, sino también focos de visibilidad en un mundo que invisibiliza. El
gesto de amplificacién —en escala, sonido y luz— convierte el objeto en
monumento. Como la trompeta de la Plazoleta Jairo Varela, en el Bulevar
del Rio, Samboni propuso una forma de memoria afectiva, situada y calle-
jera,donde el simbolo de la gorra se transmuta en un dispositivo de poder
simbdlico. Techos y ldmparas es una obra sobre la autorrepresentacién de
los jévenes en contextos de exclusidn, pero también es una reflexién sobre
los modos de circulacién y reapropiacién de la cultura popular en el arte
contempordneo. Desde Cali y desde los margenes, Samboni construye
una poética de la visibilidad donde los materiales, los cuerpos y las voces
reclaman su lugar, no como figuras museificadas, sino como presencias
activas, incandescentes, resistentes.

\VAMOS A SER TAN LAMPARAS OHE

CLANDD CERRES LOS BUOS
S

NOS VAS A SEGUIR VIENDD
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MONA HERBE

(Barranquilla, Colombia, 1976)

Futuro perfecto, 2025

Instalacién inmersiva con materiales reciclados, pan, tierra negra,
empaques, croché, sal, tapas y textiles impresos.

Dimensiones variables

Artistas: Paula Andrea Rodriguez Gallego, Carlos Daniel Alvarez Ospina,
Maria Fernanda Henao Ortiz, Andrea Giraldo Cardona, José David Osorio
Ruiz, Andrés Hoyos Zapata, Andrés Lépez del Valle, Daniel Alexander
Cardona Salazar, Andrés Herndndez Roldan, Alexa Ramirez Herrera;
Balsa Muisca: Alejandra Jaramillo Paba, Maria Camila Arango Peldez; Ojo
de agua: Harold Padilla Piedrahita; Productor general: David Vanegas;
Productor técnico: Harold Padilla Piedrahita; Voluntarios: Natalia Ramirez
Gutiérrez, Nhora Stella Restrepo, Luisa Fernanda Pinzén Pérez, Camilo
Cardona Garcia, Juan Diego Bedoya Gonzdlez, Beatriz Ramirez, Sofia
Restrepo Lépez, Laura Liliana Bernal Martinez, Joan Sebastidn Caballero
Quinones, Viviana Maria Toro Gutiérrez, Juan Rafael Castafo, Sebastidn
Mond Ramirez. Agradecimientos: José Esteban Bello Pedraza, Alejandro
Peldez Rojas, Mauricio Hermosilla Reyes, Milton Andrés Bello Rodriguez.

Futuro perfecto (Perfect Future), 2025

Immersive installation made with recycled materials, bread, black soil,
packaging, crochet, salt, bottle caps, and printed textiles.

Variable dimensions

Artists: Paula Andrea Rodriguez Gallego, Carlos Daniel Alvarez Ospina,
Maria Fernanda Henao Ortiz, Andrea Giraldo Cardona, José David Osorio
Ruiz, Andrés Hoyos Zapata, Andrés Lépez del Valle, Daniel Alexander
Cardona Salazar, Andrés Herndndez Rolddn, Alexa Ramirez Herrera;
Balsa Muisca: Alejandra Jaramillo Paba, Maria Camila Arango Peldez; Ojo
de Agua: Harold Padilla Piedrahita; General Producer: David Vanegas;
Technical Producer: Harold Padilla Piedrahita; Volunteers: Natalia
Ramirez Gutiérrez, Nhora Stella Restrepo, Luisa Fernanda Pinzén Pérez,
Camilo Cardona Garcia, Juan Diego Bedoya Gonzdlez, Beatriz Ramirez,
Sofia Restrepo Lépez, Laura Liliana Bernal Martinez, Joan Sebastidn
Caballero Quifiones, Viviana Maria Toro Gutiérrez, Juan Rafael Castafo,
Sebastidn Mona Ramirez.

Acknowledgements: José Esteban Bello Pedraza, Alejandro Pelaez
Rojas, Mauricio Hermosilla Reyes, Milton Andrés Bello Rodriguez.

Futuro perfecto was a large-scale installation conceived as a circular
labyrinth, an immersive metaphor for the history of capitalism, from the
conquest to the present-day neoliberal order. The work explored the myth
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Futuro perfecto fue una instalacién de gran escala concebida como un
laberinto circular, una metafora envolvente de la historia del capitalismo,
desde la conquista hasta la actualidad neoliberal. La obra explora el mito
de El Dorado como promesa fallida, como utopia que ha orientado las na-
rrativas de progreso en América Latina. A través de materiales modestos
y cotidianos —sal, pan, tierra, harina de maiz, tapas de botellas, empaques
brillantes, croché— Mona Herbe articula una critica a las formas de acumu-
lacién, desplazamiento y despojo que estructuran nuestra historia comun.

La instalacién se componia de diversas capas concéntricas de cor-
tinas suspendidas del techo, elaboradas con materiales recolectados y
reciclados, que el espectador debia atravesar. Cada capa representa un
momento en la genealogia del capitalismo:

— Lonas de empaque para sal, pintadas de dorado por un lado y de
negro por el otro, evocaban el trabajo invisible: la riqueza verdadera
desplazada por el valor simbélico del oro.

— Tapas de alcohol, simbolo del colonialismo y la industrializacién,
narraban cémo el alcohol pasé de ser un rito comunitario a convertirse
en un mecanismo de control y alienacién.

— Harina de maiz, alimento identitario compartido entre Colombia y
Venezuela, visibilizaba la transformacién del sustento artesanal en
producto industrializado, asi como la marca material del éxodo migrante.

— La balsa de pan, ubicada en el centro, estaba forrada con croché
dorado y reposaba sobre un espejo hecho de empaques de chocola-
tes, evocando tanto la Balsa Muisca como la promesa neoliberal de
bienestar que brilla, pero no nutre.

of El Dorado as a failed promise, a utopia that has long guided narratives of

progress in Latin America. Using modest, everyday materials —salt, bread,

earth, corn flour, bottle caps, shiny packaging, crochet— Mona Herbe wove

a critical reflection on the dynamics of accumulation, displacement, and

dispossession that shape our shared history.

The installation consisted of concentric curtain-like layers suspended
from the ceiling, made from collected and recycled materials that the
viewer must physically pass through. Each layer represented a moment
in the genealogy of capitalism:

— Salt packaging tarps, painted gold on one side and black on the
other, evoked invisible labor: real wealth displaced by the symbolic
value of gold.

— Alcohol bottle caps, symbols of colonialism and industrialization,
spoke to how alcohol transitioned from a communal ritual to a me-
chanism of control and alienation.

— Corn flour, a staple ingredient shared by Colombia and Venezuela,
revealed the transformation of handcrafted sustenance into an in-
dustrial product and served as a material trace of migratory exodus.

— The bread raft, located at the center, was covered in golden crochet and
rests on a mirror made of candy wrappers —a reference to the Muisca
Raft and to the shimmering, empty promise of neoliberal well-being.
The entire work rested on a layer of black soil, a symbol of territory,

rootedness, and forced displacement. As visitors entered the labyrinth,

La obra reposaba sobre una capa de tierra negra: simbolo del terri-
torio, del arraigo y del desplazamiento forzado. Al ingresar al laberinto,
el visitante atravesaba fisicamente estas capas de historia y memoria,
enfrentdndose a sus texturas, densidades y olores. La instalacién se
convirtié en una experiencia sensorial que hacia visible la repeticién de
los ciclos de opresién y esperanza, y nos confrontaba con las huellas del
extractivismo, el consumo, la migracién y el olvido.

they physically moved through these layers of history and memory, en-
countering their textures, densities, and smells. The installation became
a sensory experience that revealed the repetition of cycles of oppression
and hope, confronting us with the enduring marks of extractivism, con-
sumerism, migration, and forgetfulness.
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INAUGURADO EN 2021 Y DISENADO POR UNDURRAGA DEVES
ARQUITECTOS, EL CENTRO CIVICO SE UBICA EN EL COSTADO
ORIENTAL DEL CAMPUS DE LA UNIVERSIDAD DE LOS ANDES.
ESTE CONJUNTO ARQUITECTONICO REUNE ESPACIOS ACADEMICOS
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AEROCENO

Museo Aero Solar, 2007 - al presente

Cuidado colectivo, bolsas de plastico reutilizadas, cinta adhesiva
Para volar: sol, aire y viento

Dimensiones variables

Cortesia del Museo Aero Solar, en particular de las comunidades Bogotanas
de la Escuela de Futuros de la SCRD en alianza con las entidades el
SIDFAC, entre las cuales se encuentran el Programa Crea de IDARTES,
el Programa de Formacién Musical Vamos a la Filarménica de la OFB,
Civinautas del IDPC, la Direccién de Lectura y Bibliotecas de BibloRed.
Deigual manera, de la subsecretaria de Cultura Ciudadanade la SCRD, la
Ecoalianza Estratégica de Recicladores, Facartes y Arqdis de la Universidad
de los Andes, Facrea de la Universidad del Rosario, un curso de dibujo de
la Universidad Jorge Tadeo Lozano, Colectivo Casa-Taller Impluvium en
alianza con Lundrquicos y Quiasmo, el Jardin Botdnico José Celestino
Mutis, el CRAI de la Universidad Santo Tomas, el colectivo Vamos a hacerlo
Colombia y el IDIPRON.

Museo Aero Solar (Aerosolaar Museum), 2007 - present
Collective care. Reused plastic bags, adhesive tape.

To fly: sun, air, and wind.

Variable Dimensions

Courtesy of the Museo Aero Solar, particularly of the Bogota-based
communities of the SCRD’s School of Futures, in alliance with the SIDFAC
entities, including the Crea Program of IDARTES, the Musical Training
Program “Vamos a la Filarménica (Let’s Go To the Philharmonic)” of the
OFB, Civinautas of the IDPC, and the Reading and Libraries Directorate of
BibloRed. Likewise, the Citizenship Culture Subsecretariat of the SCRD, the
Strategic Eco-Alliance of Recyclers, the Faculties of Arts and Architecture
(Facartes and Arqgdis) of the Andes University, Facrea of Universidad del
Rosario, a drawing course at Jorge Tadeo Lozano University, the Casa-Taller
Impluvium Collective in alliance with Lundrquicos and Quiasmo, the José
Celestino Mutis Botanical Garden, the CRAI of Santo Tomds University,
the “Vamos a hacerlo Colombia” collective, and IDIPRON.

160

Vuela con Pacha, Hacia el Aeroceno, 2017 - 2023
Idiomas: espanol e inglés con subtitulos en inglés
Directores: Maximiliano Laina y Tomds Saraceno
Guion: Claudia Aboaf, Tomds Saraceno, losi Havilio
Duracién: 76725’

El trabajo de Tomds Saraceno desafia las fronteras entre arte, cienciay
activismo ambiental. Con Aeroceno, un proyecto en constante evolucién,
propone formas de habitar el planeta sin depender de combustibles fésiles,
imaginando un futuro en equilibrio con la atmdsfera. A través de esculturas
voladoras impulsadas Gnicamente por el sol y el aire, Saraceno crea otras
formas de movilidad aérea libre de emisiones; al mismo tiempo, invita a
una reflexidn critica sobre la explotacién del entorno.

Aerocenono es solo una obra, también es una comunidad y una plata-
forma abierta, que propone otra forma de relacionarnos con los cuerpos,
el planetay el cielo: un manifiesto poético y politico por la sostenibilidad,
la colaboracidny lainterdependencia. Dentro de esta iniciativa, el Museo
Aero Solar surge como una expresién colectiva del proyecto: globos
construidos a partir de bolsas de pldstico reutilizadas, ensamblados por
comunidades en talleres colaborativos. Estas esculturas aéreas, livianas y
autosustentables, encarnan la posibilidad de volar sin motores, sin quemar

Vuela con Pacha, Hacia el Aeroceno (Fly with Pacha, Into the Aerocene),
2017-2023

Duration: 76 minutes, 25 seconds.

Languages: In Spanish and English with English subtitles

Directors: Maximiliano Laina and Tomds Saraceno

Script: Claudia Aboaf, Tomds Saraceno, losi Havilio

Tomds Saraceno’s work challenges the boundaries between art, science,
and environmental activism. With Aerocene, a constantly evolving proj-
ect, he proposes ways of inhabiting the planet without relying on fossil
fuels,imagining a future in harmony with the atmosphere. Through flying
sculptures powered solely by the sun and air, Saraceno creates a new
form of emission-free aerial mobility while inviting critical reflection on
environmental exploitation.

Aeroceneis not just a work of art but also acommunity and an open
platform proposing new ways to relate to bodies, the planet, and the
sky: a poetic and political manifesto for sustainability, collaboration,
and interdependence.

Within this initiative, the Museo Aero Solaremerged as a collective ex-
pression of the project: balloons made from reused plastic bags, assembled
by communities in collaborative workshops. These light, self-sustaining
aerial sculptures embodied the possibility of flight without engines, burning

combustibles, sin contaminar. Cada globo es un archivo en movimiento,
una memoria flotante de los gestos, las manos y las historias que lo for-
maron. Mds que objetos, son actos de resistencia poética y ecolégica, que
invitan a repensar nuestra relacién con la Tierra y con los demds, desde
la creatividad, la cooperacién y la imaginacién compartida.

Para las culturas andinas, Pacha es una energia superior que organiza
y armoniza a todos los habitantes del Cosmos. Un mensaje, una pelicula,
un viaje alrededor del sol con la Pachamama, un espacio-tiempo hacia
eras de complementariedades, Vuela con Pacha, hacia el Aerocenoretrata
la larga relacién entre muchas comunidades en constante crecimiento
en varios continentes, documentando la colaboracién continua entre
Aeroceno y las comunidades indigenas de Salinas Grandes y Laguna de
Guayatayoc, en Jujuy, al norte de Argentina.

Iniciado en 2017, con fragmentos de archivo adicionales que datan de
2006 en adelante, este proyecto es un didlogo continuo con los pueblos
indigenas Kollas, protegiendo sus tierras ancestrales de la extraccién de
litio, en nombre de la justicia ecosocial y de los pueblos del Sur Global.

fuels, or pollution. Each balloon was a moving archive, a floating memory
of the gestures, hands, and stories that created it.

More than objects, they were acts of poetic and ecological resistance,
inviting us to rethink our relationship with the Earth and one another
through creativity, cooperation, and shared imagination.

In the Andean culture, Pachais a superior energy that organizes and
harmonizes all inhabitants in the Cosmos. A message, a film, a journey
around the sun with Pachamama, a space-time towards eras of complemen-
tarities, Vuela con Pacha, Hacia el Aeroceno portrayed the long-standing
relationship between many ever-growing communities across multiple
continents, documenting the ongoing collaboration between Aerocene
and the Indigenous Communities of Salinas Grandes and Laguna de
Guayatayoc, in Jujuy, Northern Argentina.

Started in 2017, with additional archive fragments dating from 2006
onwards, this project is an ongoing dialogue with the Kolla Indigenous
Peoples, protecting their ancestral lands from lithium extraction, in the
name of ecosocial justice and the peoples of the Global South.
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El Museo Aerosolar fue elevado en el Parque de los Novios y posteriormente fue instalado en la sala
expositiva del Centro Civico.
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INAUGURADA EN 1981 COMO UN ESPACIO PUBLICO PARA LA
EXHIBICION DE OBRAS DE ARTISTAS PLASTICOS Y VISUALES
EMERGENTES, LA GALERIA SANTA FE IMPULSO INICIATIVAS
COMO EL I SALON DE ARTE JOVEN (1991) Y EL PREMIO

LUIS CABALLERO (1996). TRAS OCUPAR VARIAS SEDES
TEMPORALES, EN 2019 SE ESTABLECIO DEFINITIVAMENTE
BAJO LA PLAZA DE MERCADO LA CONCORDIA. ACTUALMENTE ES

UN EJE CULTURAL DEL CENTRO HISTORICO, CON PROGRAMAS
DE BECAS Y APOYOS A ARTISTAS.
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ANGELICA TEUTA

Arquitectura Emocional: Cobijos y Moradas, 2025
Instalacion In situ en la Galeria Santa fe presentada para el Xlll Premio
Luis Caballero. Dimensiones variables.

Angélica Teuta es una artista multidisciplinaria cuya practica se centraen
lacreacién de instalaciones in situ, piezas audiovisuales, escultura, dibujo,
collage y sonido. Desde 2015, bajo el nombre de Arquitectura Emocional
(AE), orienta su trabajo hacia contextos colaborativos y comunitarios, asi
como proyectos comisionados en alianza con la arquitectura, el disefioy
la biologia, con el propdsito de revitalizar espacios y estimular la unién
social y el bienestar emocional.

Arquitectura Emocional: Cobijos & Moradas fue el proyecto ganador
del XIll Premio Luis Caballero, instalado en la Galeria Santa Fe. La obra
propuso la creacién de un mundo habitable, utépico y onirico que, como
un suefio, se transformaba a medida que era recorrido. El visitante atra-
vesaba cuatro mundos de sonidos y materialidades distintas, alojados en
una espiral. Se trataba de espacios dentro de espacios que conformaban
un universo simbdlico y conducian a tomar conciencia de las relaciones
que se tejen con cada ser —plantas, animales—y con cada casa o refugio
que se habita o en los que se busca resquardo. Se configuraba, asi, un
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espacio paralelo entre cosmologia y cosmogonia que buscaba despertar
los sentidos y la espiritualidad.

Cada uno de estos mundos se asociaba a una categoria: cobijo o
morada. Los cobijos aludian a refugios intimos, conectados con el ttero,
lo humano y lo no humano, y con la madre tierra. Eran arquitecturas efi-
meras y blandas que evocaban la metamorfosis y el cambio constante,
e invitaban a regresar a una conexién primordial con la naturalezay con
las raices emocionales.

Las moradas, en contraste, eran estructuras més rigidas, semejantes
a espacios habitacionales y resquardos humanos. Generaban fronteras,
identidades y nuevas preguntas en torno al adentro y el afuera, asi como
a las diversas maneras de habitar. En ellas tenian lugar el juego y los
rituales; eran utopias que respondian a la necesidad colectiva de sentirse
parte de algo. Si el Gtero inicial era un cobijo, el corazdén se configuraba
como una morada compartida.

Este universo imaginado se vinculaba con perspectivas latinoameri-
canas y poéticas, y proponia nuevas formas de pensarse en relacién con
los espacios. Era un viaje hacia genealogias, psiques y ancestralidades. La
obra invitaba a detenerse frente al ritmo opresor y destructor de la vida
contempordnea, y a cuestionar la definicién de lo humano, asi como las
relaciones con los demds seres vivos y con la naturaleza.




INAUGURADO EN 2003 EL ARCHIVO DE BOGOTA RESGUARDA EL PATRIMONIO DOCUMENTAL
DE LA CIUDAD. DISENADO POR EL ARQUITECTO JUAN PABLO ORTIZ, COMBINA
CRITERIOS BIOCLIMATICOS CON UNA GRAN BOVEDA SIN VENTANAS QUE MANTIENE
CONDICIONES OPTIMAS DE TEMPERATURA Y HUMEDAD PARA LA PRESERVACION
DOCUMENTAL. EL EDIFICIO SE ORGANIZA EN TRES AREAS: EL “0J0” (SALAS DE
CONSULTA Y EXPOSICIONES), LA “MANO” (LABORATORIOS Y ADMINISTRACION) Y EL
“0iD0” (AUDITORIO), CREANDO UNA EXPERIENCIA ARQUITECTONICA GUIADA POR LA
LUZ Y EL SONIDO.
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CARMENZA BANGUERA

(Santiago de Cali, Colombia, 1991)

b AL\

T

The Land of the Opportunity?, 2021
5 ilustraciones impresas sobre cartén
Dimensiones variables

La obra de Carmenza Banguera aborda criticamente las construcciones
culturales que impregnan la experiencia de ser una mujer afrodescendiente.
Sus piezas, a través del humor y laironia, cuestionan los estereotipos his-
téricamente impuestos a las personas negras, en particular a las mujeres,
y cdmo estos limitan los roles que pueden desempefar en la sociedad.

The Land of the Opportunity? es una instalacién en la que la silueta
de una nifia afrodescendiente se contrapone a una serie de trajes que
evocan distintos roles de trabajo. La figura se presentaba como una
mufeca de papel recortable, cuya ropa no era solo un atuendo, sino
también un simbolo de las limitaciones y desafios que recaen sobre los
cuerpos racializados desde la infancia.
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La Enciclopedia del Bla bla bla, 2021 : g . S .I :

5 libros de pop up en carton, lienzo, papel de algoddn, acrilico,
tinta y video.
70 x 50 cm ¢/u, video: 3 min

La Enciclopedia del Bla bla bld es una séatira a la exotizacién imaginaria de
los cuerpos afrodescendientes. Estd compuesta por tres libros animados
y unvideo que revisan, desde una estética que emula los libros infantiles
educativos, los mitos y estereotipos proyectados sobre los cuerpos afro.
Estas obras exploran fantasias absurdas sobre la anatomia y el cardcter
de los cuerpos racializados, ideas que, pese a su arbitrariedad, han sido
parte del imaginario colectivo de quienes no son afro y forman parte del
racismo estructural.

La instalacién se presenta en el Archivo de Bogotd, dentro de una
seccién dedicada a proyectos vinculados a la infancia. Todos los trabajos
de Carmenza Banguera se inscriben en el eje curatorial Goce y ocio, que
explora el juego, las acciones colectivas y las formas de resistencia a
través del humor, la ironia y el disfrute.




CLEMENCIA ECHEVERRI

(Salamina, Colombia, 1950)

Infantes al volver, 2025

Video instalacién inmersiva de sonido espacial en sincronia

6 monitores de TV de 65", 4 proyectores, 13 canales de sonido en techo,
muros y piso - Dimensidn propia para la sala del Archivo Distrital

10 minutos en loop

Direccién General: Clemencia Echeverri
Produccién y Gestién: Ana Maria Llorente
Cédmaras: Camilo Echeverri, Daniel Cuervo
Edicién y Disefio Sonoro: Juan Forero
Edicién de Video: Goz

Asistente de Investigacién: Adriana Gémez

Las instalaciones de video y sonido de Clemencia Echeverri exploran las
muiltiples formas en que la violencia se manifiesta en un pais como Colombia:
el hambre, el encarcelamiento, la culpa, las rifias de gallos, los ritos de
iniciacién, la ocultacién de la verdad y el deterioro ambiental causado por
el uso de los rios como fosas comunes, vertederos industriales o cloacas.

Infantes al volver —obra comisionada por la BOG25— se centra en
los nifios y jévenes victimas del reclutamiento forzado, cuyas infancias
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han sido arrebatadas por el conflicto armado. En palabras de Echeverri,
“Con este proyecto, el arte convoca a un grupo de madres a emprender
una accién de blisqueda, memoria y protesta. A través de esta experien-
cia colectiva las madres no solo reclaman a sus hijos, sino que también
transmiten sus saberes, vivencias y visiones sobre el cuidado del terri-
torio, la preservacién de la selva y el equilibrio del ecosistema. La selva,
reconocida aqui como un ser viviente, ha jugado un papel crucial en el
conflicto colombiano: por su densidad e inaccesibilidad, ha sido ocupada
histéricamente por actores armados. Desde esa misma fuerza y profun-
didad, este proyecto busca manifestarse utilizando la selva como caja de
resonancia para amplificar la voz de las madres victimas. Su presencia se
transmite al espectador como una energia vibrante, insistente y transfor-
madora. Infantes al volver constituye una de las primeras manifestaciones
artisticas sobre el reclutamiento forzado de menores por parte de grupos
armados ilegales, surgida directamente desde la selva y orientada hacia
la escucha como herramienta para visibilizar, reconocer y atender a las
poblaciones afectadas.”

Conlacolaboracién de: Gloria Cristina Samper, Alejandro Arizmendi,
Patricia Garcia, Sofia Mayoral, Daniel Campo (Benposta), Geraldin Palacios
(Benposta), Alejandro Carrasquilla (Borugo), Adriana Cuéllar, Maria Paula
Lozano, Centro Nacional de Memoria Histdrica.

Comunidad de Mujeres Participantes: Matilde Santos, Consuelo
Santos, Florinda Ledn M, Doneli M.H, Victoria M.H, Keily Nayely Murcia,
Nelva, Neylli Maria Macedo, Teresa Farias, Francia Santos, Luz Mariela del

Aguila, Lucy Ibeth Arimuya, Lai Vesna Mafra del Aquila, Francy Alejandra
Da Aquila, Nini Santos M, Glenis Ledn M, Deisy Nataly Sandoval, Rubiela
Torres Farfdn, Yurley Patricia Guaqueta, Andrea Rojas Guzmdn, Maria del
Carmen Rubiano, Karen Vanessa Rodriguez, Maria Martelo, Sandra Liliana
Milldn, Flor Marina Sanchez, Marleny, Yori Stella Morales, M. Silvia Yepes,
Diana Maricela Malagén, Ana Silvia Laya, Maria del Carmen Filoque, Cindy
Gil, Maria Esperanza Moncada, Catalina Torres, Marisol Lépez, Brigida
G6mez, Camilo R.A, Duban F, Leopoldo Paez, Miguel Adumes Morales,
Marldn Silva Garzén, Yerslin Silva Garzdn, Sarahy Montoya, Evelin Montoya,
Evely Prieto, Emily Prieto, Yorley Diaz.

Agradecimientos

Documental Reclutamiento forzado de nifos, nifias y adolescentes
en Colombia. Cine Derechos Humanos UR. Camille Courcy.
Documental Colombie: au coeur de la guérilla armée des FARC.
Noticias RCN Este es el grave panorama sobre el reclutamiento de
menores en Colombia.
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FRANCIS ALYS

(Amberes, Bélgica, 1959)

Juegos de nifos #15: Espejos, 2013
Ciudad de Judrez, México
4°53”,16:9

En colaboracién con Alejandro Morales, Julien Devaux y Félix Blume.

Formado originalmente como arquitecto, Francis Alys ha desarrollado
una préctica artistica profundamente comprometida con ideas en torno
a la experiencia urbana, realizando recorridos donde el deambular crea
posibilidades poéticas a partir de acciones simples pero sumamente
politicas, como cruzar una frontera o mover la arena de una montafa.
A través del video, el performance, la instalacién y la pintura, el artista
revela tensiones estructurales de la geopolitica y el poder.

En su serie Juegos de Nifios (Children’s Games) ha compilado una
coleccion de escenas de nifios jugando en distintos lugares del mundo.
Iniciada en 1999 y compuesta actualmente por casi cincuenta videos,
esta serie constituye un inventario de actividades infantiles que revela
cémo los ninos transforman objetos simples y cotidianos -sillas, monedas,
arena, piedras, botellas de pldstico- en la base de universos improbables
y fantdsticos. Al explorar el espacio publico y lo cotidiano a través de la
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imaginacién Iudica de la infancia, Alys propone una mirada intima, pero
profundamente politica, sobre la naturaleza universal y unificadora del
juego. Aunque el estado actual del mundo dificulta el pensar la globaliza-
cién como una forma positiva de convivencia, esta practica imaginativa
podria expresar la esencia misma de un humanismo reinventado -por la
fraternidad técita y el goce espontdneo- en el acto de jugar. Con cada
gesto infantil, aquello que suele ser prosaico en la vida diaria, pierde su
funcién habitual y adquiere un nuevo potencial simbdlico.

Para la BOG25, Francis Alys fue invitado a producir el video de un
juego de nifios colombiano, para ello se desplazé a Arard en el Amazonas,
con el fin de reqgistrar y compartir el juego del trompo de semilla.

Esta obra fue realizada con la colaboracién de la Subgerencia Cultural
del Banco de la Republica.
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IVAN ARGOTE

(Bogotd, Colombia, 1983)

Activisisimo, 2011-2025
Impresién Digital
Dimensiones variables

Activissimme (Activisisimo)inicié como un ciclo de talleres reivindicativos
creados por Ivdn Argote y dirigidos a nifios y nifas, con el objetivo de
generar juegos de lenguaje y demostraciones Iddicas. El proyecto que
se presenté aqui como instalacién fotografica, que busca incentivar el
pensamiento critico y ofrecer herramientas para que los jévenes aprendan
a expresar sus opiniones de manera libre y creativa.

Desde 2011, esta experiencia ha recorrido mds de treinta espacios en
diferentes geografias, transmitiendo la importancia de la participacién
activa y la posibilidad de manifestar pacificamente. Argote recupera asi
la figura de su padre —maestro y sindicalista colombiano—, quien en los
anos setenta ensefiaba a sus alumnos a organizar “clases de protesta”
para comprender el valor de exigir derechos.

La felicidad es también la conciencia democratica, la capacidad de
exigir justicia y la sensibilidad para defender el bienestar colectivo.

Esta obra fue realizada con la colaboracién de la Subgerencia Cultural
del Banco de la Repblica.

Activisisimo, 2011-2025
Digital print
Variable dimensions

Activissimme (Activisisimo) began as a series of activist workshops cre-
ated by Ivan Argote and aimed at children, with the goal of generating
language-based games and playful demonstrations. The project is pre-
sented as a photographic installation that seeks to encourage critical
thinking and to provide tools for young people to learn how to express
their opinions freely and creatively.

Since 2011, this experience has traveled to more than thirty venues
across different geographies, conveying the importance of active partic-
ipation and the possibility of peaceful protest. In this way, Argote revisits
the figure of his father—a Colombian teacher and trade unionist—who, in
the 1970s, taught his students how to organize “protest classes” in order
to understand the value of demanding rights.

Happiness is also democratic awareness: the ability to demand justice
and the sensitivity to defend collective well-being.

This work was made possible with the support of the Cultural Sub-directorate
of the Bank of the Republic (Banco de la Republica).
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JORGE MENDEZ BLAKE + TALLER
PARALELO ARQUITECTOS

(Guadalajara, Mexico, 1974 / Bogotd, Colombia, 2008)

Archivo desmantelado, 2025

Instalacidén in situ en el Archivo de Bogota
Ladrillos, arena y cemento

Dimensions variables

Archivo desmantelado, obra del artista mexicano Jorge Méndez Blake
junto a Taller Paralelo Arquitectos de Bogotd, propone desarmar -literal y
simbdlicamente- la nocidn tradicional de archivo. Lo que suele concebirse
como un espacio cerrado y burocrético se transforma aqui en un lugar
de encuentro y visibilidad.

A lo largo de su trayectoria, Méndez Blake ha establecido un dié-
logo constante con las estructuras de investigacién, las bibliotecas v,
especialmente, con la literatura y la poesia como vehiculos de reflexién
estética. Este proyecto en el Archivo de Bogotd se traduce en un gesto
arquitectdnico y plastico: la descomposicién de la planta del edificio dise-
flado en 2003 por el arquitecto Juan Pablo Ortiz. En esta intervencién en
espacio abierto aparecen los elementos constitutivos de esa estructura,
distribuidos en bloques auténomos.
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La plazoleta se activé para invitarnos a mirar el archivo de manera
diferente. Por un lado, el ladrillo remite a la constante presencia de este
material en la arquitectura bogotana, tanto en las viviendas mds preca-
rias como en edificaciones de mayor sofisticacién; por el otro, confronta
la historia misma de la ciudad. La intervencién convierte al archivo en
un cuerpo en movimiento: de lo cerrado a lo compartido, de la memoria
institucional ala memoria comun. Un archivo que, mas que conservar, se
reinventa en clave piblica y poética.

En consecuencia, Archivo desmantelado no es solo un ejercicio de
transposicién formal, sino también una reflexién critica sobre el archivo
como dispositivo de memoria y poder. Al fragmentar sus estructuras y
reconfigurarlas en un lenguaje material cercano a la ciudad, la obrainvita
areflexionar sobre la posibilidad de democratizar la memoria institucional,
desplazando el archivo del aislamiento hacia la experiencia colectiva.

. e e
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LINDA SANCHEZ
& BAPTISTE CROZE

(Thonon-les-Bains, Francia, 1983; Valence, Francia, 1985)

Roulé boulé, 2020 - 2024

Coleccidn de 440 pelotas, globos y esferas desechadas
por el mar Mediterrdneo

Dimensiones variables

Linda Sadnchez y Baptiste Croze colaboran desde 2014, combinando préc-
ticas que, aunque distintas en origen, dialogan estrechamente en torno
a la observacién y recoleccién de objetos nutridos de gestos cotidianos,
y la pregunta por el alma que puede existir en los mismos.

Eltrabajo de Linda S&nchez abarca dibujo, video, escultura, instalacién
y performance con una metodologia rigurosa, cercana a la investigacién
cientifica. A partir de entornos domésticos experimenta con materiales,
objetos y acciones documentando sus hallazgos a manera de archivos.
Por su parte, Baptiste Croze desarrolla su préctica a través de gestos como
clasificar, recolectar, moldear objetos y crear ambientes para recibirlos.
Su obra se caracteriza por un proceso paciente y preciso, que equilibra
intuicién y sistematicidad.

Desde 2020, Sdnchez y Croze recolectan pelotas arrojadas por el
mar a lo largo del litoral mediterrdneo. Playas y rocas golpeadas por el

Roulé boulé, 2020-2024

Collection of 440 balls, balloons, and spheres discarded by the
Mediterranean Sea

Variable dimensions

Linda Sanchez and Baptiste Croze have been collaborating since 2014,
combining artistic practices that—though different in origin—intersect
through a shared focus on observation and the gathering of objects infused
with everyday gestures and the invisible soul that such objects can carry.

Linda Sanchez’s work spans drawing, video, sculpture, installation,
and performance, employing a rigorous methodology reminiscent of
scientific research. She experiments with materials, objects, and actions
drawn from domestic settings, documenting her findings in the form of
evolving archives. Baptiste Croze, in turn, develops his practice through
gestures such as collecting, sorting, molding objects, and creating envi-
ronments to host them. His work is defined by a slow, deliberate process
that balances intuition with systematic care.

Since 2020, Sadnchez and Croze have been collecting balls that
have washed ashore along the Mediterranean coast. Beaches and rocky
shorelines, shaped by the force of the waves, receive these objects—now
barely recognizable remnants of play. The installation mapped out a con-
stellation of points and trajectories, both real and imagined, born from
the vast aquatic flows of the sea.
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oleaje, reciben estos objetos que hoy son apenas el recuerdo de un juego.
La instalacién traza una constelacién de puntos y trayectorias, reales e
imaginarias, que emergen de los grandes flujos acuaticos. Agrietadas por
la sal, pulidas por el tiempo, estas pelotas desechadas se activan en el
espacio como simbolos de multiples relatos: desde la despreocupacién
de los juegos infantiles hasta las tensiones ecoldgicas y sociales del mar
contempordneo, incluyendo la migracién y la contaminacién.

kel |
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Cracked by salt and smoothed by time, these discarded spheres are

activated in space as symbols of layered narratives, from the carefree
nature of childhood games to the complex ecological and social tensions
of the contemporary sea, including migration and pollution.
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MARILA DARDOT

(Belo Horizonte, Brazil, 1973)

Zero Tolerance Silver Clouds, 2018 - 2022

Instalacion. Estructura de metal, globos de Mylar, ventiladores,
aire y gas helio

3x6x5m

La obra de Marild Dardot se distingue por una exploracién poéticay critica
del lenguaje, la memoria y la participacién colectiva. A través de insta-
laciones, libros, videos y acciones colaborativas involucra al espectador
como miembro activo del proceso artistico, invitandolo a reflexionar sobre
cémo las palabras construyen sentido, territorio e identidad. Su préctica
genera espacios donde lo intimo y lo politico se entrelazan, y donde el
arte se convierte en una herramienta para el didlogo, la resistencia y la
imaginacién compartida.

Zero Tolerance Silver Clouds (Nubes plateadas de cero tolerancia) es
una instalacién compuesta por una jaula metélica que encierra globos
flotantes con forma de almohadas plateadas. La obra establece un cruce
simbdlico entre la politica migratoria de “Tolerancia Cero” implementada
en Estados Unidos en 2018 -cuando cerca de 3.000 nifios migrantes
fueron separados de sus familias en la frontera- y la instalacién Silver
Clouds (1966) del artista pop Andy Warhol. En palabras de Dardot: “Las

Zero Tolerance Silver Clouds, 2018-2022
Installation. Metal structure, Mylar balloons, fans, air, and helium gas
3x6x5m

A poetic and critical exploration of language, memory, and collective
participation marks Marild Dardot’s work. Through installations, books,
videos, and collaborative actions, she involves the viewer as an active
participant in the artistic process, inviting reflection on how words con-
struct meaning, territory, and identity. Her practice generates spaces
where the intimate and the political intertwine, and where art becomes
a tool for dialogue, resistance, and shared imagination.

Zero Tolerance Silver Clouds is an installation featuring a metal cage
enclosing floating balloons shaped like silver pillows. The work draws
a symbolic parallel between the “Zero Tolerance” immigration policy
implemented in the United States in 2018 —when nearly 3,000 migrant
children were separated from their families at the border — and Andy
Warhol’s 1966 installation Silver Clouds.

In Dardot’s words: “The images from the detention center in Texas
showed children inside a cage, covered with silver blankets made of the
same material as Warhol’s Silver Clouds balloons.” With this piece, the
artist confronted the ideal of the “American Dream” —based on freedom,
social mobility, and success through effort — with the harsh realities of
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imdgenes del centro de detencién en Texas muestran a los nifios dentro
de unajaula, cubiertos con mantas plateadas del mismo material que los
globos de Silver Clouds.”

La artista confronta, asf, el ideal del “suefio americano” -basado
en la libertad, la movilidad social y el éxito a través del esfuerzo- con
las politicas migratorias reales que lo desmienten. “Mi trabajo”, afirma,
“busca generar frustracién e indignacién entre los ciudadanos a quienes
hoy se les impide sofar.”

migration policies that contradict it. “My work,” she states, “seeks to pro-
voke frustration and indignation among the citizens who are now being
denied the right to dream.”
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TEATAO

gL PARDME
ARDAIE
NACIONAL
ENRIDVIE
oLA
HERRERA

UBICADO EN EL PARQUE NACIONAL ENRIQUE OLAYA HERRERA,
EL TEATRO EL PARQUE ES UN ESPACIO CULTURAL
ADMINISTRADO POR IDARTES DESDE 2010. FUE RENOVADO

EN 2017 PARA AMPLIAR SU INFRAESTRUCTURA Y MEJORAR
SUS CONDICIONES TECNICAS. HOY ES UN ESCENARIO PARA
ARTES ESCENICAS, EXPOSICIONES Y TALLERES, Y UN PUNTO
DE ENCUENTRO FAMILIAR Y COMUNITARIO QUE FOMENTA LA
FORMACION ARTISTICA.
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MATEO LOPEZ

(Bogot4, Colombia, 1978)

Ballet Bachué, 2025
Cortometraje e instalacién de esculturas y objetos
Dimensiones variables, video: 16 minutos

Ballet Bachué es una obra de danza para video, realizada en el Teatro El
Parque en colaboracién con cineastas, bailarines, titiriteros y musicos. Se
proyecté en la misma sala del teatro y, en una sala adjunta, en los jardines
del edificio -una joya del estilo Art Decé construida en 1939- se expuso
una instalacién con esculturas y objetos utilizados como escenografia
en el cortometraje.

En 1925, el artista Rémulo Rozo (Chiquinquird, Colombia, 1899 -
Mérida, México, 1964) realizé la emblemética escultura La Bachué, una de
las primeras obras indigenistas de la historia del arte en Colombia, que
representaba el mito fundacional de la cultura muisca. Esta obra provo-
cadora consolidé a su vez al grupo artistico conocido como Los Bachués,
una vanguardia que abordd el realismo social e introdujo, a su manera, el
proyecto artistico y cultural impulsado en México por los muralistas. La
historia de La Bachué es también una historia de anécdotas y paradojas:
luego de ser protagonista en el patio central del Pabellén de Colombia
en la Exposicién Universal de Sevilla, Espafa, en 1929, pasé al olvido
durante décadas, desplazada por un nuevo programa politico y cultural,
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un arte denominado moderno, abstracto, individualista y asociado a las
supuestas libertades del capitalismo.

Mateo Lépez intenta hacer una adaptacidn de estas historias, un
doble mito fundacional: el prehispanico y el del arte colombiano. Una diosa
indigena, o quizds una mujer proletaria y madre soltera, que incomoda
a las instituciones del pais. El escenario elegido para esto es el Teatro El
Parque -obra maestra de la arquitectura de los afios treinta, disefiada
por Carlos Martinez- que desde su fundacién ha programado teatro para
jévenes, titeres y marionetas, en pleno corazén del Parque Nacional
Olaya Herrera. Casi cien afios después, en 2025, desde Latinoamérica
parecemos regresar a narrativas cercanas al realismo social, a un neoin-
digenismo manipulado por gobiernos populistas, y a un estilo que se ha
vuelto atractivo para el mercado del arte. Ballet Bachué propone abrir esa
discusidn: los ciclos y dogmas del arte, el simbolismo, los conflictos entre
la danza contempordnea y el folclor, los oficios, y el estudio del artista
como un lugar de ficcién.

Un siglo después nos repetimos, pero enfrentamos nuevas urgencias
gue vemos mds cercanas, como el cambio climatico, los movimientos
sociales que intentan frenar los excesos de poder y las nuevas formas de
colonialismo. Ballet Bachué es, entonces, un proyecto de arte expandido que
mezcla formatos y lenguajes -danza, teatro de marionetas, escenografia,
escultura, instalacion, misica, texto y montaje cinematografico- para
entretejer, con humor, las posibles conclusiones y metaforas visuales
que surgen de la obra.
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CONSTRUIDO EN 1957 COMO SEDE DE LA PETROLERA ESSO
0IL COMPANY, ESTE EDIFICIO ES UN REFERENTE DE

LA ARQUITECTURA MODERNA EN BOGOTA. FUE DISENADO
POR LATHROP DOUGLASS Y ADAPTADO EN COLOMBIA POR
MARTINEZ CARDENAS & CIA. SU ESTRUCTURA METALICA Y

FACHADA ACRISTALADA LO CONVIERTEN EN UN HITO URBANO.

ACTUALMENTE ES LA SEDE DE LA CORPORACIGN AUTONOMA
REGIONAL DE CUNDINAMARCA (CAR).
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JOSE CARLOS MARTINAT +
TALLER PARALELO ARQUITECTOS

(Lima, Perd, 1974; Bogotd, Colombia, 2008)

Nunca fuimos felices, 2025

Intervencion in situ en el edificio de la CAR

Vinilos, telas, luces de ambiente, luces de colores tipo discoteca y
microcontroladores

175x44m

La obra de José Carlos Martinat ha sido expuesta en diversos paises, en
espacios como la Bienal del Mercosur, la Trienal Poligrafica de Puerto Rico,
la Bienal de Shanghdi y la Bienal de La Habana; también se ha mostrado
en instituciones como la Tate Modern de Londres y el Museo Carrillo
Gil de México. Su obra forma parte de importantes colecciones, entre
ellas las del Museo de Arte Moderno de Nueva York (MoMA), la Saatchi
Gallery en Londres, el Museo de Arte de Lima (MALI) y el Museo de Arte
Latinoamericano de Buenos Aires (MALBA), entre otras.

Esta instalacién de Martinat, en colaboracién con Taller Paralelo
Arquitectos de Bogotd, retoma laicénica obra del artista chileno Alfredo
Jaar -Estudios sobre la felicidad- quien, a finales de los afios setenta y
comienzos de los ochenta, formulaba la prequnta “Es usted feliz?”, en
varios espacios publicos en Santiago de Chile. La respuesta formulada
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por Martinat: “Nunca fuimos felices” se instala en el icénico edificio de
la CAR sobre la carrera séptima -un simbolo de la arquitectura moderna
bogotana-. Esta edificacién es hoy una especie de icono mudo, que mira
hacia los cerros orientales, planteando esta errdtica yuxtaposicién de
sentimientos en los cuales se puede leer: “NUNCA FUIMOS FELICES”, pero
también, por momentos: “FUIMOS FELICES”, o, simplemente: “NUNCA
FUIMOS”. Una obra que nos lleva a respuestas distintas, mientras que
el frenesi de la ciudad nos recuerda que vivir en Bogotd siempre ser3,
irremediablemente, una promesa.
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818L10-
TECA

FUNDADA EN 1777 CON FONDOS BIBLIOGRAFICOS DE LOS JESUITAS LA BIBLIOTECA
NACIONAL FUNCIONA DESDE 1938 EN SU SEDE ACTUAL, DISENADA POR EL ARQUITECTO

ALBERTO WILLS FERRO EN ESTILO ART DECO. EN SUS PRIMEROS ANOS TAMBIEN AL0JO
A LA TELEVISORA NACIONAL DE COLOMBIA. SU GRAN SALA DE LECTURA, ILUMINADA
PRINCIPALMENTE CON LUZ NATURAL, ACOGE HOY EXPOSICIONES Y ACTIVIDADES
CULTURALES. DECLARADA MONUMENTO NACIONAL EN 1976, RESGUARDA MAS DE TRES
MILLONES DE VOLUMENES, INCLUIDOS DOCUMENTOS DE LA REAL EXPEDICION BOTANICA.
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GLENDA LEON

(La Habana, Cuba, 1976)

Cielo Prohibido, 2025
Instalacién in situ suspendida en el parque Santander y exposicion
satélite en la Biblioteca Nacional de Colombia. Dimensiones variables

En diferentes culturas humanas han existido plantas y hongos sagrados,
cuya ingesta les ha permitido a hombres y mujeres acceder a estados
proféticos y extaticos. Por esto, se prefiere clasificar a estos elementos
como entedgenos, lo que significa “transmutarse en el dios que llevamos
dentro”. Desde estos estados se puede Illegar al conocimiento de las causas
de los problemas en una comunidad, o en un cuerpo (enfermedades), y
curarlos. Psicélogos de diferentes paises han empezado a utilizarlos en
sus terapias pues se ha comprobado que ayudan a profundizar en la auto-
consciencia. Lareferencia a las drogas en el trabajo de Glenda Ledn busca,
en gran medida, cuestionar simbdlicamente ciertos érdenes establecidos
en la sociedad. Por ejemplo, enuncia la artista, “se conoce que hay més
de dos millones de muertes anuales en el mundo causadas por el alcohol,
una droga que estd legalizada. Sin embargo, otras llamadas “drogas” no
causan muerte alguna y permanecen ilegales”. En su opinién, “el motivo
de esto es que el alcohol adormece, mientras que algunas de las sustancias
prohibidas despiertan. Conviene mantener las masas adormecidas y solo
despiertas por la cafeina para que trabajen, pero no para que piensen.”
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La obra entonces cuestiona la denominacién de “drogas” asignada
a sustancias naturales que, con un consumo mesurado, pueden aportar
verdaderos alumbramientos a la conciencia humana. Colombia es uno de
los paises que cuentan con una importante tradicién de ceremonias con
sustancias psicoactivas; tomar las plataformas del Parque de los Periodistas
y de la Biblioteca Nacional de Bogota para exponer una mirada amplia
y desprejuiciada sobre estas sustancias, asi como para dar un punto de
vista diferente desde el arte, resulta esencial para generar un cambio
en la sociedad y enaltecer los usos ceremoniales de las plantas como el
yagé, o la coca. Existen muchas formas de llegar a la fuente de la felici-
dad interna; entre ellas estan los procesos de introspeccién, meditacidon
y las sustancias entedgenas, en usos que unen ritual y ciencia a través
de manejos terapéuticos.
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INAUGURADO EN 2018 EN EL ANTIGUO COLISEO CUBIERTO EL
CAMPIN, EL MOVISTAR ARENA ES UN MODERNO RECINTO CON
CAPACIDAD PARA 14.000 ESPECTADORES. UBICADO EN LA
LOCALIDAD DE TEUSAQUILLO, ES UNO DE LOS PRINCIPALES
ESCENARIOS PARA CONCIERTOS Y ESPECTACULOS DE LA CIUDAD.
EN 2024 FUE RECONOCIDO COMO EL SEXTO RECINTO MAS
VISITADO DEL MUNDO EN SU CATEGORIA.
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JUAN SEBASTIAN PELAEZ

(Medellin, Colombia, 1982)

Ewaipanoma: Messi, Jennifer Lépez y Bad Bunny, 2025
Instalacidn de 3 piezas en impresién de vinilo adhesivo sobre
Idmina alveolar

6x4x4m.c/u

Juan Sebastidn Peldez es egresado de la Universidad Jorge Tadeo Lozano
en Bogotd. Sus esculturas han sido exhibidas en diversas ciudades del
mundo y su obra Ewaipanoma, exhibida en la Bienal de Berlin, destaca
por su capacidad de activar imaginarios coloniales y contempordneos.
Ewaipanomatoma como punto de partida las figuras miticas descritas por
Sir Walter Raleigh -en el libro The Discovery of Guiana- en el siglo XVI.
En ese texto el colonizador briténico narra el supuesto hallazgo de unos
“hombres sin cabeza”, cuyos ojos estaban en los hombros y la boca en el
pecho. Estas criaturas, también mencionadas por cronistas espafioles y
pueblos locales, fueron parte del imaginario europeo sobre América: un
territorio misterioso, salvaje y exético.

Peldez subvierte esa visién colonial, al representar a grandes figuras del
cine y del entretenimiento global como si fueran estos seres mitolégicos.
Estrellas de la fardndula internacional son convertidas en ewaipanomas:
cuerpos extrafos, alterados, parcialmente reconocibles por ciertos rasgos
fisicos o detalles en el vestuario que revelan su identidad original.

Ewaipanoma: Messi, Jennifer Lépez y Bad Bunny, 2025
Installation of 3 pieces in adhesive vinyl print on alveolar sheet
6 x4 x4 m. each

Juan Sebastidn Peldez graduated from Jorge Tadeo Lozano University in
Bogotd. His sculptures have been exhibited in various cities worldwide,
and his work Ewaipanoma, which was part of the Berlin Biennale, stands
out for its ability to activate colonial and contemporary imaginaries.

Ewaipanoma takes the mythical figures described by Sir Walter
Raleigh as its starting point in the 16th-century book The Discovery of
Guiana. In this text, the British colonizer narrates the supposed discovery
of “headless men” whose eyes were on their shoulders and mouths on
their chests. These creatures, also mentioned by Spanish chroniclers and
local peoples, were part of the European imagination about America: a
mysterious, wild, and exotic territory.

Peldez subverts this colonial vision by depicting prominent figures
from global cinema and entertainment as if they were these mythologi-
cal beings. International celebrities are transformed into ewaipanomas:
strange, altered bodies, partially recognizable by certain physical traits
or details in their costumes that reveal their original identity.

The work poses incisive questions: How does the world continue to
see itself? How is the so-called “third world” still represented? Who are
the “gods” of today? At the intersection of the mythical, the media, and
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La obra plantea preguntas incisivas: {cémo se sigue viendo el mundo
asimismo? ;Cémo se continda representando al llamado “tercer mundo”?
¢Quiénes son los “dioses” del presente?... En ese cruce entre lo mitico,
lo medidtico y lo politico Peldez nos invita a cuestionar los discursos de
poder que ain modelan la forma en que nos miramos y somos mirados.
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the political, Peldez invites us to question the power discourses that still
shape how we see ourselves and are seen.
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PLA2OLETA
DE LA EA-
SiLICA DE
NUESTRA
SEMNORA DE
LOVRDES

INAUGURADA EN 1886 COMO PARQUE RIVAS, ESTA PLAZOLETA
CAMBIO DE NOMBRE VARIAS VECES HASTA QUE, A MEDIADOS DEL
SIGLO XX, ADOPTG SU DENOMINACION ACTUAL. EN SUS INICIOS
CONTABA CON UN ESTANQUE RODEADO DE FLORES, REEMPLAZADO
EN LOS ANOS NOVENTA POR UNA PLAZA MAS AMPLIA CON
COMERCIO Y RESTAURANTES. FRENTE A ELLA SE ENCUENTRA

LA BASILICA DE NUESTRA SENORA DE LOURDES, CONSTRUIDA
ENTRE 1875 Y 1904 EN ESTILO NEOGOTICO. UBICADA EN LA
LOCALIDAD DE CHAPINERO CONSTITUYE UN IMPORTANTE PUNTO
DE ENCUENTRO URBANO.
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LEANDRO ERLICH

(Buenos Aires, Argentina, 1973)

La casa en el aire, 2025
Técnica mixta
Dimensiones variables

Leandro Erlich es un artista reconocido internacionalmente, cuyas obras
han sido exhibidas en los principales museos y ciudades del mundo. Su
trayectoria incluye numerosas intervenciones en el espacio publico. Pulled
by the Roots ha sido presentada en otros contextos, pero esta versién de
la obra fue disefiada especialmente parala BOG25, tras su primera visita
a Bogota en 2025.

La obra aborda uno de los grandes imaginarios asociados a la idea
de “felicidad”: la ilusién de tener una casa propia. En esta instalacién, el
espectador se enfrentaba a una paradoja: la casa estd suspendida en el
aire, arrancada de raiz, sostenida indefinidamente por una grda. No solo
eso: la vivienda conservaba la arquitectura de barrios tradicionales que
ha ido desapareciendo, para dar paso a edificios de apartamentos. Esta
imagen se impone sobre un fondo emblematico de Bogot4d, una catedral
géticay los cerros orientales -dos referencias profundamente bogotanas-
gue evocan una ciudad que se resiste al paso del tiempo.

En Colombia tener una casa propia no solo es un suefio, es también
un acto de resistencia. Miles de personas han tenido que abandonar sus

Pulled by the Roots, 2025
Mixed media
Variable dimensions

Leandro Erlich is an internationally acclaimed artist whose works have
been exhibited in major museums and cities worldwide. His career
includes numerous large-scale public art interventions. Pulled by the Roots
has been presented in other contexts, but this version of the piece was
specially designed for BOG25, following his first visit to Bogotad in 2025.

The work addressed one of the most powerful imaginaries associ-
ated with the idea of “happiness”: the dream of owning a home. In this
installation, the viewer was confronted with a paradox — the house was
suspended in midair, uprooted, held indefinitely by a crane. More than
that, the structure reflected the architecture of traditional neighborhoods
that have gradually disappeared, replaced by apartment buildings. This
image was set against an iconic Bogota backdrop: a neo-Gothic cathedral
and the Eastern Mountain Range — two intensely local references that
evoke a city resisting the passage of time.

In Colombia, owning a home is not only a dream but also an act of
resistance. Thousands of people have been forced to leave their land, pos-
sessions, and families in search of safety or opportunity. This house in the air
became a metaphor for a city that receives thousands of newcomers every
year — people arriving hoping to put down roots and build a stable future.
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tierras, pertenencias y familias para huir de la violencia o de la falta de
oportunidades. Esta casa en el aire se convirtié en una metéfora de Bogota:
una ciudad que recibe cada afio a miles de personas que Illegan con la
esperanza de sembrar raices y construir un futuro estable.




PAR-

EL PARQUE DE LOS NOVIOS, PARTE DEL SISTEMA DEL PARQUE
METROPOLITANO SIMON BOLIVAR, FUE INAUGURADO EN AGOSTO
DE 1975. SURGIO DE LA TRANSFORMACION DE UNA FUENTE
NATURAL DE AGUA EN UN LAGO ARTIFICIAL A COMIENZOS DE
LA DECADA DE 1970. SUS 23 HECTAREAS ALBERGAN PATOS,
TINGUAS, OCAS Y GANSOS, Y SU LAGO PERMITE NAVEGAR EN
BOTES DE REMO, KAYAKS Y BICICLETAS ACUATICAS.




VANESSA SANDOVAL

(Cali, Colombia, 1990)

Semilla, 2019
Construccién arquitecténica en adobe
6x3.5x2m

Planimetrias y consideraciones arquitecténicas realizadas por el
arquitecto Jhon Vasquez.

Las obras de Vanessa Sandoval emergen de una revisién de las huellas
que los seres humanos dejamos en el planeta. Muchos de sus proyectos
parten de la observacién de procesos naturales que determinan la con-
tingencia de las diferentes especies vivas durante su paso por la Tierra.
Existe el riesgo de que muchas de esas especies Gnicamente sobrevivan
en la memoria a través de los nombres que han recibido a lo largo de la
historia humana, como lo evidencia en uno de sus proyectos recientes.
Para la BOG25, Vanessa Sandoval reconfiguré su proyecto Semilla
-comisionado originalmente por el Museo Nacional de Memoria Histérica
en 2019 para ser exhibido en Cali- y presentado luego en la ciudad de
Honda como parte del 46° Salén Nacional de Artistas, Inaudito Magdalena,
en 2022. En esas primeras versiones, Semilla consistia en una estructu-
ra tejida en guadua que conformaba un espacio que, desde el exterior,
parecia cerrado, pero, desde el interior, resultaba poroso y ligero. Tras

Seed (Semilla), 2019
Architectural construction in adobe
6x3.5x2m

Architectural plans and considerations by architect Jhon Vasquez.

Vanessa Sandoval’s works emerge from a reflection on the traces that
human beings leave on the planet. Many of her projects start from
observing natural processes that determine the contingency of different
living species during their passage through the Earth. As she shows in
one of her recent projects, there is a risk that many of these species
will survive only in memory, through the names they have been given
throughout human history.

For BOG25, Vanessa Sandoval reconfigured her Semilla proj-
ect, originally commissioned by the National Museum of Historical
Memory in 2019 to be exhibited in Cali, and later presented in the
city of Honda as part of the 46th National Salon of Artists, /Inaudito
Magdalena, in 2022.

In those earlier versions, Semilla consisted of a woven guadua bam-
boo structure forming a space that appeared closed from the outside but
was porous and light from the inside. After climbing a small staircase,
spectators could observe a tree growing inside a circular room, whose
shape alluded to the image of a womb, where the title comes from. Given

208

subir una pequefa escalera los espectadores podian observar un drbol
en proceso de crecimiento, dentro de una habitacién circular, cuya forma
aludia alaimagen de un Gtero y de donde proviene su titulo. Dado que en
ambas ocasiones fue presentada en ciudades de clima célido, la artista la
describié como una “semilla de viento”. Para esta tercera iteracién de la
obra, Sandoval presentaba una adaptacion al contexto de una ciudad de
tierra fria: en esta ocasién la estructura fue construida en adobe, con el
objetivo de resquardar al drbol del entorno climético. Esta “nueva semilla”
fue pensada para el Parque de los Novios, permitiendo a los visitantes
habituales de este emblematico lugar bogotano, aislarse en un pequefio
espacio intimo en compafiia de un arbol.

En el contexto de la Bienal, esta obra se inscribe en el eje conceptual
Tierra fria, que alude a la paradoja de que la capital de un pais tropical
no tenga clima célido y que, por ello, posea un ecosistema radicalmente
distinto al del resto del territorio.

that on both occasions it was presented in warm-climate cities, the artist
described it as a “wind seed.”

For BOG25, Sandoval presented a reconfiguration of the project
adapted to the context of a cold-climate city. This time, the structure was
builtin adobe to protect the tree from the climatic environment. This “new
seed” was designed for the Lovers’ Park, allowing reqgular visitors to this
emblematic Bogota site to isolate themselves in a small, intimate space
in the company of a tree.

Within the context of the Biennial, this work is inscribed in the concep-
tual axis Cold Highlands (Tierra fria), which refers to the paradox that the
capital of a tropical country does not have a warm climate and therefore
has an ecosystem radically different from the rest of the territory.
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LEONEL VASQUEZ

(Sibaté, Colombia, 1981)

Cuna de humedales, 2025

Arquitectura sonora. Estructura en madera, sistema de amplificacién
subacuética y acustica, grabaciones de campo

9x13x3,5m.

Con el apoyo de Casa Hoffmann.

La obra de Leonel Vazquez se ha construido a partir de la exploracién del
sonido, que él mismo define como: “una sustancia sutil, transparente, sin
forma y, a la vez, una fuerza vibratil y dudctil que me ha permitido moldear
la experiencia del cuerpo y el espacio dentro de un flujo de intensidades
temporales y afectivas”. En sus esculturas e instalaciones, el sonido actda
tanto como componente material como flujo temporal.

Para BOG25 presentd por primera vez en Bogotd una pieza de espacio
publico que retoma un proyecto realizado en Suecia en 2017. Se trata de
Cuna de humedales, una instalacién arquitecténica de caracter temporal
concebida para el lago del Parque de los Novios. La obra explora la memoria
ancestral latente en este cuerpo de agua, recordando el ecosistema que
fue la Sabana de Bogotd y los modos de habitar el territorio en relacién
con la naturaleza, ahora soterrados por la transformacién urbana. El ar-
tista afirma que la pieza “propone un proceso de restauracion subacudtica

Cuna de Humedales ( Cradle of Wetlands), 2025

Sound architecture. Wooden structure, underwater and acoustic
amplification system, field recordings

9x13x3.5m.

With the support of Hoffmann House.

Leonel Vasquez’s work has been developed through the exploration of
sound, which he himself defines as: “a subtle, transparent, shapeless sub-
stance and, at the same time, a vibrant and ductile force that has allowed me
to shape the experience of the body and space within a flow of temporal and
affective intensities.” In his sculptures and installations, sound functions
as a material component and temporal flow.

For BOG25, he presented for the first time in Bogotd a public space
piece that revisits a project carried out in Sweden in 2017. This is Cradle
of Wetlands, a temporary architectural installation conceived for the Lake
at Lovers Park. The work explored the ancestral memory latent in this
body of water, recalling the Bogota Savannah ecosystem and the ways
of inhabiting the territory in relation to nature, now buried beneath urban
transformation. The artist stated that the piece “proposes an underwater
restoration process that is, in turn, sonic and poetic. Sounding and listening
to underwater life not only helps restore the existence of other beings, it
also transforms us.”
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que, a su vez, es sonica y poética. Sonar y escuchar la vida subacudtica no
solo ayuda a restaurar la existencia de otros seres: también nos transforma
a nosotros”.

Este proyecto se articulé con el eje conceptual Esoterismo Ambiental
por su interés en los procesos de sanacién, y con el eje Tierra fria por su
revisién critica del ecosistema de la Sabana.

This project is linked to the conceptual axis Environmental esotericism
for its interest in healing processes, and to Cold Highlands for its critical
review of the Savannah ecosystem.
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CURADURIAS
INDEPENDENTES

B0G25 - CURADURIAS INDEPENDIENTES TRAZO UN MAPA SENSIBLE Y PLURAL DE LA CIUDAD CONTEMPORANEA, VISTA DESDE SUS
MARGENES, FISURAS Y POTENCIAS. CINCO PROPUESTAS EXPOSITIVAS —SELECCIONADAS A TRAVES DE UNA CONVOCATORIA PUBLICA-
CONFORMAN UN POLIFONICO ENSAYO CURATORIAL SOBRE BOGOTA EN EL CUAL LO URBANO NO ES UN FONDO NEUTRO, SINO UN
TERRITORIO EN DISPUTA, MEMORIA, DESEO Y TRANSFORMACION.

DESDE LOS PAISAJES PIXELADOS Y HEREDADOS DE RATE MY SETUP, PASANDO POR LAS PRESENCIAS LIMINALES DEL ESPACIO
PUBLICO EN OVNI - OBJETOS VISIBLES NO IDENTIFICADOS, LAS HUELLAS DEL TIEMPO EN LA CIUDAD DE LOS ESPECTROS, LA
DIMENSION AFECTIVA Y CRITICA DE LO COTIDIANO EN TRANSFORMACIONES DE UNA CIUDAD POR HABITAR, Y, FINALMENTE, EL
GESTO SANADOR DE UMBRALES; ESTAS CURADURIAS ACTIVAN NUEVAS FORMAS DE VER Y HABITAR LA CIUDAD.

EN SUS DIFERENCIAS COMPARTEN UNA MISMA INTUICION: QUE EL ARTE —CUANDO NACE DEL CRUCE ENTRE LO SENSIBLE, LO
POLITICO Y LO COMUNITARIO- PUEDE ABRIR UMBRALES DE PERCEPCION PARA IMAGINAR, EN MEDIO DEL CAOS URBANO, OTRAS
FORMAS DE VIDA.
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OVNI-OBJETOS
VISIBLES NO
IDENTIFICADOS

CURADURIA |
ANA MARIA CIFUENTES RUIZ

ALIANZA FRANCESA, SEDE CENTRO

Artistas |

ALVARO CABREJO TORRES, COLECTIVO
BRICOLAJE, COLECTIVO CAMBALACHE,
COLECTIVO INSTITUTO BOGOTANO DE

CORTE EN COLABORACION CON KONVERTIBLE,
EL COLECTIVO DE COLECTIVOS:

COSITAS BIEN NAIS (LUISA GONZALEZ Y
SANTIAGO HURTADO) + RAINBOHSLASH2009
(CATALINA MORENO Y SAMUEL GALEANO) +
TRABAJAJAJAR (DANIEL VALLEJO Y JULIANA
VILLABONA), DEI HERNANDEZ, DIEGO
ALEJANDRO CASAS, ESTEBAN BORRERO, LEONEL
CASTANEDA, LINA ALBA, MATILDE GUERRERO.
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¢Cudles son las formas y condiciones en las que aparecen y se hacen
visibles los objetos y acciones artisticas en el espacio publico de Bogota?
¢Cémo son percibidos estos proyectos y gestos por quienes habitamos
y transitamos la ciudad?

Estas preguntas se entrelazan con la sospecha que dio origen
a esta curaduria: una inquietud sobre el caracter liminal del arte
en el espacio publico, que habita los bordes entre lo cotidiano y lo
extraordinario, lo permitido y lo disruptivo, lo visible y lo inadvertido.

OVNI - Objetos Visibles No Identificados, reunié obras y procesos
artisticos pluridisciplinarios que ofrecieron miradas creativas, criticas
y sensibles sobre el espacio publico bogotano. Entendiéndolo como un
contenedor, pero también como un activador de dindmicas sociales,
politicas, culturales y econémicas, el espacio publico se convirtié en
punto de partida y escenario de reflexién, creacién e intervencién.

Los y las artistas y colectivos participantes —de distintas genera-
ciones y trayectorias—encuentran en este entorno urbano un territo-
rio fértil para explorar, investigar y re-imaginar la nocién misma de
espacio publico, asi como su complejay, a veces, conflictiva relacién
con el arte que lo habita o que desde alli emerge.

A modo de atlas visual, esta muestra desplegé una diversidad
de formas de hacer y de mirar, que ponen en didlogo lo visible y lo
invisible en el paisaje urbano. Las obras y proyectos, concebidos
como “ovnis”, buscan iluminar aquello que suele pasar desapercibido,
revelando capas ocultas o silenciadas de lo cotidiano.

La exposicion se organizé en torno a dos enfoques principales.
Por un lado, se presentan proyectos que analizan y trabajan con
los materiales culturales del espacio publico —objetos encontrados,
residuos, signos de lo marginal, vestigios del poder, objetos de la
necesidad— a través de practicas que oscilan entre la etnografia
urbanay la poética del reciclaje. En este grupo participaron artistas
como Esteban Borrero, Leonel Castafieda, Diego Alejandro Casas, el
Colectivo Bricolaje, Dei Herndndez, Alvaro Cabrejo Torres y Matilde
Guerrero. Por otro lado, se incluyeron intervenciones directas y
acciones poéticas que buscaban transformar lugares especificos
mediante gestos de colaboracion, juego y acupuntura urbana. Estos
proyectos, cargados de afecto y provocacién, fueron propuestos por
el Colectivo Cambalache, Lina Alba, el Colectivo Instituto Bogotano
de Corte junto a Konvertible, y el Colectivo de colectivos conformado
por Cositas Bien Nais (Luisa Gonzdlez y Santiago Hurtado), rain-
bowslash2009 (Catalina Moreno y Samuel Galeano) y trabajajajar
(Daniel Vallejo y Juliana Villabona).

Tres ejes tematicos: resignificacién, provocacién y desobedien-
cia atravesaban la muestra y permitieron comprender cémo el arte
puede cuestionar el orden establecido, transformar lo ordinario en
extraordinario y, al mismo tiempo, sefalar la urgencia de recuperar el
derecho a la ciudad: el derecho a observarla, representarla, recorrerla,
activarla y re-significarla. Estas obras nos invitaron a reflexionar
sobre problemdticas urbanas como la desigualdad, el rebusque y las
multiples formas de violencia que atraviesan la calle bogotana.

Con esta curaduria se propuso no sélo observar cémo los y las
artistas se relacionan con el espacio publico, sino también activar
nuevas formas de mirar la cultura material urbana, resignificando
lo cotidiano a través del lenguaje artistico. La muestra reunié a 11
artistas y colectivos que trabajan desde diversos medios y enfoques,
articulando experiencias pasadas y procesos recientes. En conjunto
estas propuestas dieron vida a un didlogo juguetén, critico y sorpren-
dente entre lo que aparece como “objeto visible no identificado” y

las decisiones artisticas que lo hacen posible.
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LA CIUDAD DE LOS
ESPECTROS: BOGOTA
ANTE EL TIEMPO

CURADURIA |

JULIAN SERNA

SALA DE EXPOSICIONES CENTRO COLOMBO
AMERICANO, SEDE CENTRO

Artistas |

CAMILO BOJACA, COLECTIVO AGORAFOBIA
(CAMILO LEYVA ESPINEL Y NICOLAS LEYVA
TOWNSEND, JUNTO CON MONICA TORREGROSA),
COLECTIVO MASKI (JAIRO SUAREZ, JUAN
DAVID LASERNA Y CAMILO ORDONEZ ROBAYO),
COLECTIVO TRAILER (MARGARITA MONSALVE,
SANTIAGO GARCIA, ESTEBAN GUTIERREZ,
JUAN DAVID LASERNA Y ALEXANDRA 0SEJO),
FELIPE ARTURO, FRANGCOIS BUCHER,
GIOVANNI VARGAS, GUSTAVO NINO, JsL
CONSTRUCTORES (JIMMY ESPINOSA Y LINA
PRIETO), JAVIER VANEGAS, JONATHAN
CHAPARRO, JUAN COVELLI, LEYLA

CARDENAS, LIA GARCIA, LUCIO CELIS,
LUISA ROA, MARIA BUENAVENTURA, MARIA
ELVIRA ESCALLON, MILER LAGOS, NICOLAS
CONSUEGRA, OSCAR MORENO ESCARRAGA,
PABLO ADARME, PAULO ACOSTA, RAUL
CRISTANCHO, XIMENA VELOSA.
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Esta exposicién se planteé como una reflexién sobre la relacion entre
la ciudad y el tiempo. La muestra se estructuré a partir de un recorrido
por las maneras en las que, durante las Gltimas dos décadas, se han
registrado desde las artes visuales, las consecuencias de las trans-
formaciones urbanas desde la nocién del espectro. Es decir, aquellas
presencias sin cuerpo presente que provienen tanto del pasado como del
futuro, y que se manifiestan por medio de indicios en el tejido urbano.
Estas ruinas y semillas de las experiencias que acontecen en tiempos
diferentes al nuestro, son el medio por el cual diariamente convivimos
con las diferentes presencias urbanas que habitan en la ciudad de
Bogota. Como un memento mori, estos espectros son el recordatorio
de la brevedad de nuestra propia vida, en una ciudad que contiene las
miultiples capas temporales de las acciones de quienes la habitan, la
habitaron, o la habitaran. Asi, esta exposicion fue una invitacién para
que se manifestaran estos espectros ante nosotros, mientras que se
presentaba a la ciudad de Bogotd como una entidad en constante
cambio, cuya identidad se construye gracias a la suma de vestigios de
diferentes momentos, que se superponen como un palimpsesto.

Los trabajos reunidos en esta exposicién recogian cuidadosamente
los indicios de otros tiempos que se manifiestan en Bogot4, haciendo
un inventario tanto de los escombros como de los gérmenes de lo que
estd por venir. Estos proyectos artisticos se ubican en la tenue fisura
gue existe entre las experiencias de los sucesos y sus representaciones,
contribuyendo en su conjunto, al relato compartido sobre el devenir
de la ciudad desde cuatro nodos curatoriales. La primera seccién de
esta muestra se centré en las reminiscencias de los proyectos de
planeacién urbana y la manera en la que, en diferentes momentos,
se ha proyectado el futuro de la ciudad. El sequndo conjunto de obras
recogia los testimonios de los habitantes que han experimentado, de
primera mano, los cambios de Bogotd provocados por las interven-
ciones urbanisticas. El tercer momento de la exposicion exploré la
presencia de entidades no-humanas, que conviven silenciosamente
con nosotros en el tejido urbano. Finalmente, el recorrido de la expo-
sicion concluia con obras que reflexionan sobre las implicaciones
de algunos eventos traumdticos, que han determinado la narrativa
histérica relativa a la capital de Colombia. Por medio de este conjunto
de obras la exposicién invitaba a contemplar otros tiempos de Bogota
y a preguntarnos por la relacién que, +desde el presente, entablamos
con las presencias que no son contemporaneas a nosotros, a pesar
de compartir el mismo espacio urbano.
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TRANSFORMACIONES
DE UNA CIUDAD
POR HABITAR

CURADURIA |
ALEJANDRO TRIANA LAVERDE

MUSEO DE ARTE CONTEMPORANEO
DE BOGOTA |

Artistas |

ANGIE VEGA, BORIS PEREZ, CAMILO BOJACA,
CRISALIDA BERMUDEZ, DIDIER BEDOYA,
ESTEBAN CASTRO, GEORGE JIMENEZ, GERSON
FONSECA, JAVIER LOPEZ, JONATHAN
CHAPARRO, JORGE RODRIGUEZ, JUAN CARLOS
JIMENEZ, LAURA CASTELLANOS, LAURA
CASTRO, LEELA, LUISA VELEZ, MAFE
MANTILLA, MAURICIO SALCEDO, PEDRO
JIMENEZ, SANTIAGO LEAL, SERGIO DiAz,
TALLER MUTANTE, TATIANA MALDONADO,
TEATRO LA CONSPIRACION, VANESSA NIETO,
HILSON GUERRERO.
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“Pero la ciudad no cuenta su pasado, lo contiene como las lineas de
una mano, escrito en las esquinas de las calles, en las rejas de las
ventanas, en los pasamanos de las escaleras, en las antenas de los
pararrayos, en las astas de las banderas, cada segmento surcado a
Su vez por aranazos, muescas, incisiones, comas.”

—Italo Calvino. Las ciudades invisibles.

Hablar de Bogota es hablar de una metrépoli que ha tenido transforma-
ciones constantes, derivadas de las condiciones dadas por ser la capital
del pais, y por concentrar la mayor parte de las actividades econémicas,
financieras y gubernamentales del territorio nacional. Esto ha hecho que
crezca atravesada por unas dindmicas muy particulares, impulsadas por
complejos procesos de migracién interna y externa, que han potenciado
multiples problematicas, pero que también la han enriquecido en otros
aspectos como el cultural.

Y es que Bogotd es una compleja construccién colectiva, entrete-
jida por las acciones y memorias de todas y cada una de las personas
que la han habitado, siendo este simple acto un ejercicio —consciente
o inconsciente— de transformacion.

Esta curaduria se desarrollé a través de las investigaciones de
veintisiete artistas y colectivos, como una revisién reflexiva acerca
de algunas transfiguraciones que Bogotd ha sorteado tras el some-
timiento a diversos intereses y visiones de modernidad que, en alqu-
nos momentos, han sido atravesados por movimientos culturales y
sociales, incluso por situaciones de caracter global, como la pandemia
del Covid-19.

Para esto se plantearon cuatro ejes: una ciudad que se construye
y se reconstruye, el constante rebusque, territorio de todxs y nuevas
des-conexiones, desde los cuales se abordan tematicas migratorias,
habitacionales, urbanisticas, arquitecténicas, de transporte publico,
de economia popular, identidad, apropiacion del territorio, tecno-
logias, democratizacién del arte, entre otras; que nos recuerdan
gue una ciudad no es solo un espacio geogréfico, sino un complejo
organismo vivo, con multiples interacciones y decisiones suscitadas
por las persistentes tensiones que hacen de ella un lugar en cons-
tante cambio, que intenta moldearse a las necesidades individuales
y colectivas de sus habitantes.

Esta fue una invitacién a indagar sobre las miltiples huellas que la
ciudad conserva, ante el implacable paso del tiempo, como pistas que reve-
lan infinitas historias que se tejen entre millones de interacciones diarias,
mientras dan forma al caracter e identidad de la ciudad. Sin embargo, no
se limité dnicamente a pensar en las transformaciones fisicas, también
propicié la reflexién acerca de los medios y las maneras por medio de los
cuales surgen las relaciones humanas, y cémo las diversas comunidades se
adaptan y reconfiguran ante los cambios econémicos, politicos y sociales,
al mismo tiempo que se plantean otras maneras de habitar y transformar
laurbe, de acuerdo a las nuevas identidades producto de los intercambios
de diversos lenguajes, pensamientos y acciones que emergen constante-
mente, como fibras renovadas del tejido sociocultural.

Cada obra de esta curaduria le propuso a los publicos indagar
en sus memorias, en busca de recuerdos que les permitieran cavilar
sobre las maneras de cémo individuos y sociedad interactdan con el
lugar que habitan, y cémo, simbiéticamente, se transforman hacia
un futuro en constante construccién.
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UMBRALES DE SANACION.
PREGUNTAS SOBRE SALUD
MENTAL, DISCAPACIDAD
Y ESPIRITUALIDAD

CURADURIA |
CHRISTIAN SNYDER MORENO MARTIN

UNIVERSIDAD JORGE TADEO LOZANO

Artistas |

ALEXANDRA MARTIN MEDINA, ASOCIACION
ARTE Y CULTURA VIVE (ARTURO PORRAS
Y VALENTINA FARFAN), DANIELA ACOSTA,
DAVID SALINAS, EVELIN PINEROS, JOSE
ELIECER PEREZ, JULIANA PARDO, PABLO
JOSE IBARRA, VALERIA MONTANA

Equipo de museografia y mediacién

ANA SOFIA JIMENEZ MARMOLEJO, MARIA
ISABEL ALMEIDA, PAULA ANDREA ALBA.

Asesoria de accesibilidad |

JULIANA FRANCHESCA RAMIREZ.

Interpretacién en lengua de sefias colombiana
CATHERINE LIZETH PEREZ, YEIMI AVILA.
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Mediacién |

JUAN ANDRES ORTIZ, LUIS ALEJANDRO
PAEZ, LUISA FERNANDA BARRETO, MARIA
ALEJANDRA ARENAS, MARIA ALEJANDRA
PEREZ, MARIA PAULA PENAGOS, SANTIAGO
RINCON.

Logistica |

IVIS GALVEZ.

Agradecimientos |

CAROLINA GOMEZ ROJAS, ELKIN RUBIANO,
LUER LEON VARGAS,

MARCELA CABRERA, CENTRO
TIFLOTECNOLOGICO HERNANDO PRADILLA
-UNIVERSIDAD PEDAGOGICA NACIONAL-.

¢Puede una curaduria ponerse al servicio de una ciudad?

La pandemia del COVID-19 abrié un momento de fragilidad global: apren-
dimos protocolos de autocuidado, reconocimos la vulnerabilidad del otro
y nos enfrentamos de manera abrupta a la finitud. Sin embargo, la actual
polarizacién y la violencia cotidiana parecen haber erosionado aquellas
lecciones de empatia. Umbrales de sanacion surgié para preguntarnos
gué hicimos con esas experiencias y cémo podemos re-situar el cuidado
al centro de la vida colectiva.

Bajo esta perspectiva, la muestra reunié artistas que también son
educadores, terapeutas o facilitadores de procesos de sanacién. Sus
prdcticas cuestionan las fronteras entre arte, pedagogia y sanacién
dignificando oficios histéricamente invisibilizados —el de la educadora,
la cuidadora, la mediadora— y reivindicando su importancia para la
salud social de las ciudades.

La exposicién propuso tres ejes —salud mental, espiritualidad y
discapacidad— entendidos, no como categorias cerradas, sino como
campos atravesados por prejuicios, tabules y tensiones sociales. La
curaduriainvité a explorar estos tres ejes, con curiosidad y apertura,
reconociendo que la sanacién no es un acto inmediato o individual,
sino un proceso que implica acompafiamiento, tiempo, creatividad e
introspeccién.

El primer eje —salud mental—abordé duelos, procesos psicolégicos
y autolesiones, entre otros; temas que suelen permanecer silenciados,
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pero que atraviesan profundamente la vida de las personas en las
ciudades.

Através de un video, un libro y unas esculturas textiles disenadas
para ser abrazadas, co-creadas con su hermana menor, Alexandra
Martin Medina reconstruye el proceso de la pérdida de su madre,
desde la mirada de una nifa que transita el duelo. Su obra muestra
que los nifios y las ninas también pueden vivir duelos profundos, y que
el arte puede ser una herramienta para acompafar estos procesos.

Evelin Pifieros Quintana presenté Resuellos, un altar compuesto
por cerdmicas, arena roja y flautas sumergidas que silban al contacto
con el agua. Esta instalacién, acompafada por un performance donde
la artista compartié su propio duelo, conecté la experiencia de la
pérdida con saberes ancestrales ensefados a la artista por su padre.
El pdblico era invitado a entrar dentro de un espacio ritual, donde
el dolor se acogia colectivamente y donde los elementos —agua,
aire, tierra y voz— funcionaban como guias para conectarse consigo
mismo. En didlogo con esta pieza, Pablo José Ibarra también trabajé
con ceramica para explorar el vacio que deja el duelo. Sus esculturas
abrazables permitian escuchar al abrazo cuando eran acariciadas y
sostenidas contra el pecho. Surgidas de multiples pérdidas y de su
dificultad siendo hombre para demostrar vulnerabilidad, sus obras
invitan a escuchar las emociones propias.

Juliana Isabella Pardo transformé una historia de autolesién en un
acto de reconciliacién. Con las cdscaras de 400 mandarinas teje dos



piezas suspendidas que parecen pieles; en su proceso descubrié que
las autolesiones fueron una estrategia infantil para enfrentar traumas
no verbalizables. Al hilar pacientemente cada fragmento, construyé
una nueva piel simbélica, un renacimiento y un acto de sanacioén tejido
desde el arte. Por su parte, Daniela Acosta Parsons presenté dibujos
realizados después de una experiencia hospitalaria en una unidad
de salud mental. Sus obras registran cambios en la percepcién del
tiempo, la luz, el cuerpo y los gestos compulsivos que surgieron antes,
durante y después del internamiento. Su trabajo propone entender
la enfermedad mental como un proceso continuo, en vez de como un
estado que se corrige automaticamente mediante la farmacologia.

En su conjunto, este eje conviertio experiencias intimas en un espa-
cio publico de escucha. Al reconocer que muchas personas transitan
dolores similares, la exposicién actia como un umbral de empatia.

En su segundo eje —espiritualidad— la curaduria reconocid, tras
varias conversaciones con las y los artistas, que los traumas vitales no
sélo fracturan la existencia, sino que la transforman. Esa dimensién
espiritual no es comprendida desde doctrinas, sino desde la capacidad
humana de otorgar sentido y construirse.

David Salinas, artista y astrélogo, presenté Astrorretratos: una
serie de dibujos que surgen de conversaciones extendidas alrededor
de cartas natales. Cada imagen funciona como un retrato sensible del
alma de quien consulta, una manera de traducir narrativas biografi-
cas a un lenguaje visual. Valeria Montana, artista y tarotista, trabaja
con herramientas espirituales para la introspeccién y la sanacion. Su
Tarot del arte combina arquetipos del tarot con imagenes de la historia
del arte universal, ampliando su lectura hacia procesos creativos y
existenciales. Tanto Valeria como David resignifican saberes hist6-
ricamente estigmatizados, proponiendo una espiritualidad plural,
creativa y vital.

El tercer eje —discapacidad— exploré la manera en la que, con
frecuencia, la discapacidad se reduce a un asunto de ajustes de accesi-
bilidad o a enfoques asistenciales, sin abrir un didlogo profundo sobre
derechos, agencia y representacion. Este eje indagé sobre el término
discapacidad mostrando contrapuntos que permiten la reflexién.

La Asociacién Arte y Cultura Vive, ubicada en Kennedy, trabaja
con personas con discapacidad cognitiva y psicosocial a través del
teatro, la musica y las artes plasticas. Para esta exposicién pre-
senté autorretratos en plastilina realizados por sus participantes,
las obras desplazaban la mirada del diagnéstico hacia la persona,
celebrando su presencia, gestos y maneras de habitar el mundo.
La Asociacién asume la discapacidad como una identidad politica,
desde la cual se han conquistado derechos y visibilidad publica.
En contrapunto, José Eliécer Pérez, artista sordo y hablante nativo
de Lengua de Sefias Colombiana (LSC), cuestiona la categoria
misma de “discapacidad”. Para él ser una persona sorda es una
diferencia linglistica, no un déficit. Presenté una serie de manos
en cartén realizando las sefias correspondientes a la “I” y la “D”
en LSC, iniciales de “identidad”, reafirmando su pertenencia a una
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comunidad con un idioma propio y denunciando las exclusiones a
las que se enfrenta.

Este eje proponia que no existe una Gnica manera de comprender
la discapacidad, en cambio, la asumié como un campo de debates,
tensiones y posicionamientos diversos.

Umbrales de sanacién fue una exposicién para la ciudad. El proceso
curatorial se desarrollé6 mediante encuentros con las y los artistas,
en los que el aprendizaje compartido fue tan importante como las
obras. La accesibilidad se asumié como un eje central y una practica
ética en evolucion. La muestra incluyé talleres, charlas y espacios
de facilitacién dirigidos a publicos diversos: personas sordas, ciegas,
neurodivergentes y plblico general. Estos espacios permiten que cada
asistente pueda elaborar sus propios procesos de sanacién desde el
encuentro colectivo. Por Gltimo, la exposicién propuso una imagen
distinta de ciudad: no como infraestructura, sino como tejido de mundos
emocionales. Una ciudad es también sus duelos, sus ansiedades, sus
blsquedas de sentido, sus redes de cuidado. Esta muestra se ofrecié
como un espacio para detenerse, escuchar y abrirnos a la posibilidad
de sanar juntos: un umbral de empatia y generosidad que le ofrecié
a Bogotd aquellos espacios que mds necesita.

Christian Snyder Moreno Martin, cuidador y curador
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EVALUA MI
CONFIGURACION

CURADURIA |
SEBASTIAN MIRA

CENTRO FELICIDAD CHAPINERO CEFE

Artistas |

DANIELA SAENZ, NICOLAS ROMERO,
SEBASTIAN LEMA GONZALEZ, TRABAJAJAJAR
(JULIANA VILLABONA + DANIEL VALLEJO),
VICTORIA CRUZ ROLDAN, WILMER RODRIGUEZ.
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Rate my setup reunié el trabajo de seis artistas, cuya obra indaga sobre
actos de paisajismo y la forma en la que miramos el mundo en pro de ser
parte de él. Al mismo tiempo, exploré nociones de patrimonio, tradicién
y herencia, y cémo éstas ficcionan y reconfiguran la idea del lugar que
las soporta. Para tal fin, se desarrolé una adaptacién a un entorno de
videojuego 3D de cada una de las piezas, planteando asi un didlogo entre
las esferas sociales, culturales y tecnolégicas de la ciudad, que rondan
las industrias del arte contempordneo, el desarrollo de software y las
telecomunicaciones

Tradicionalmente, se conoce como paisaje a una extensién de tierra
que estd siendo observada, una construccién cultural que cobijaaun
grupo de seres en un lugar, o cualquier otra cosa que haga las veces
de representacién (inmersiva) de la naturaleza; pero en el mundo
computarizado, la invencién y exploraciéon del ciberespacio como
territorio ha llevado a una nueva definicién: “un paisaje se consti-
tuye por una sucesién de componentes conformados por secciones,
formadas a su vez por cuadrantes de pixel” (Unreal Engine, 2017).
Un paisaje cibernético es, entonces, equivalente a la parcelacién de
cualquier lugar dentro de una pantalla. Lo que antes era un territorio
gue se extendia hasta el alcance de la mirada, hoy es todo aquello
gue nos ilumina.

Sobre los videojuegos se dice que son el medio perfecto de
comunicacién entre humanos y maquinas —en el cual el input de uno
responde al output del otro— produciendo asi el mejor de los cyborgs.
En los dltimos afios, con la proliferacion de los e-sports, el boom
nacional de estudios de desarrollo (Bohorquez, 2022) y la industria
que los rodea, ha surgido un interés por producir mundos abiertos
procedurales, lugares siempre cambiantes y en constante expansién,
en los que la promesa de novedad y aventura estd siempre presente.
Una serie de experiencias fabricadas en pixeles en las que impera
una falsa sensacioén de libertad, ligada a la mecdnica de exploracién
de un videojuego, en donde resulta increible que una narrativa se
desarrolle por las acciones de un cuerpo sobre un control de mando,
ya sea un teclado mecanico plano con el WASD retroiluminado, o un
artefacto mas ergonémico con joysticks y gatillos.

Dado que, dentro de las manifestaciones contemporéneas, los
sitios web y los videojuegos son el eslabon entre el reino virtual y el
mundo material, estos se erigen como la arquitectura del nuevo mile-
nio (Muller, 2019): artefactos culturales que permiten ser habitados,
compartidos y modificados, segin convenga. A diferencia de otros
tipos de espacios y formatos, estas versiones expandidas de la reali-
dad (Manetas, 1997), suponen la posibilidad de un infinito contenido
gue estd a un click de distancia. Asi, resulta no solo conveniente, sino
también necesario, explorar la hipermaterialidad [1] que nos rodea a
través de su experiencia mediada por pantallas. En este sentido, Rate
my setup planteé una exhibicién de arte contempordneo adaptada
al interior de un videojuego, que a su vez se presentaba como una
estacion gamer.

[1] “Término acufiado por Bernard Stiegler en el 2009

en el libro Economy of hypermaterial and psychopower
para referirse a los procesos de intercambio entre
la digitalizacién y materializacién de un objeto, por
ejemplo en el disefio y arquitectura enlazados al uso
de tecnologias CAD y su reproductibilidad”. (Rios, 2019)

Unreal Engine. (2017, 17 de enero) Getting Started with
Landscapes [Video]. Youtube. https://www.youtube.
com/watch?v=gMK;jlZMPJOQ.

Bohorquez, K.S. (2022, mayo) Colombia, en el radar de
la industria mundial de videojuegos. Forbes Colombia.
https://forbes.co/2022/05/02/editors-picks/colom-
bia-en-el-radar-de-la-industria-mundial-de-videojuegos.
Mdller, M. (2019). WEB DESIGN AS ARCHITECTURE.
https://www--arc.com/.

Manetas, M. (1997). Manifesto of Art After Videogames. https://
cargocollective.com/manetas/AFTER-VIDEOGAMES/
ART-FROM-VIDEOGAMES

Rios, D.A. (2020, 15 de octubre) Metodologias e-cura-
toriales (com)/partidas. [Video]. Youtube. https://www.
youtube.com/watch?v=8VoBvOTBo3s.
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ARTE

PoPulAR

B0G25 - ARTE POPULAR REUNIG OBRAS DE TREINTA ARTISTAS
GANADORES DE LA CONVOCATORIA DEDICADA A EXPLORAR LO
POPULAR -NO SOLAMENTE COMO PRACTICA CREATIVA- SINO
COMO EXPERIENCIA URBANA, GESTO COTIDIANO Y MIRADA
SITUADA. ESTA LINEA CURATORIAL CRUZA EL TRABAJO

DE ARTISTAS CON TRAYECTORIA, QUE INDAGAN EN LOS
INDICIOS DE CIUDAD DONDE LO POPULAR EMERGE —EN LA
FORMA DEL ICONO, DEL SONIDO, DEL ORNAMENTO, DEL GESTO
COLECTIVO—, CON OBRAS DE CREADORES EMPIRICOS, EN
QUIENES CONVERGEN EL OFICIO, LA PERCEPCION Y LA VIDA
COTIDIANA COMO UNA SOLA FUERZA EXPRESIVA.

EN ESTE CONJUNTO DE PRACTICAS SE REVELO COMO LO
POPULAR CIRCULA ENTRE LA MATERIALIDAD DEL OBJETO Y LA
EXPERIENCIA COLECTIVA DEL ESPACIO URBANO. SE PRESENTAN
TRABAJOS QUE RESCATAN TECNICAS ARTESANALES COMO LA
CERAMICA, LA TALLA EN MADERA 0 EL TEJIDO, NO DESDE
LA NOSTALGIA, SINO COMO CULTURA VIVA QUE PERSISTE EN
BARRIOS, TALLERES Y PLAZAS DE MERCADO. ESCULTURAS
HECHAS CON MATERIALES MODESTOS, FIGURAS HIBRIDAS QUE
REMITEN A ALTARES DOMESTICOS 0 A VITRINAS DE JUGUETERIAS
POPULARES, CONVIVEN CON INSTALACIONES QUE SE APROPIAN DE
LENGUAJES CONTEMPORANEOS PARA RE-INSCRIBIR ESAS MEMORIAS
EN EL PRESENTE.

LAS IMAGENES DE ARCHIVO MUESTRAN TAMBIEN UNA CIUDAD
DOCUMENTADA DESDE SUS BORDES: FACHADAS DE BARRIOS
PERIFERICOS, CASAS AUTOCONSTRUIDAS, CALLES SATURADAS DE
LETREROS, REJAS Y ORNAMENTOS QUE FUNCIONAN COMO SIGNOS
DE IDENTIDADES BARRIALES. ESTAS OBRAS PERMITEN LEER LO
POPULAR NO SOLO EN SU DIMENSION ESTETICA, SINO EN LA
ECONOMIA DE LOS DETALLES: LA TEXTURA DEL LADRILLO,

LA REJA PINTADA, LA VENTANA ADORNADA.. LAS IMAGENES Y
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LOS OBJETOS REGISTRAN UN TERRITORIO DONDE EL HABITAR
COTIDIANO SE CONVIERTE TAMBIEN EN UN ACTO DE CREACION.

LO POPULAR APARECE IGUALMENTE COMO ESPACIO DE
INVENCION VISUAL, EN LA APROPIACION DE ICONOS MASIVOS
-DESDE EL COMIC HASTA EL SOUVENIR, DESDE EL AFICHE
POLITICO HASTA LA ESTAMPA RELIGIOSA- TRANSFORMADOS Aaui
EN LENGUAJES PLASTICOS QUE INTERPELAN AL ESPECTADOR.

LA IRONIA Y EL ORNAMENTO DIALOGAN CON EL ARCHIVO Y LA
DOCUMENTACION TECNICA: PLANOS, DIAGRAMAS Y REGISTROS DE
MONTAJE SE ENTRELAZAN CON OBRAS TERMINADAS, BORRANDO LAS
FRONTERAS ENTRE PROYECTO Y OBJETO, ENTRE IDEA Y OFICIO.

LA DIVERSIDAD DE SOPORTES PRESENTES EN LA MUESTRA -
PINTURA, FOTOGRAFIA, ESCULTURA, INSTALACION, DIBUJO,
ARCHIVO DIGITAL- CONSTITUYE UNA NARRATIVA MULTIPLE,
DONDE LO POPULAR SE ENTIENDE COMO UN CAMPO EN TRANSITO
Y EN CONSTANTE REINVENCION. UNA ESTETICA QUE BROTA DEL
BARRIO, DE LA CALLE, DE LA MEMORIA ENCARNADA EN LOS
CUERPOS Y EN LOS OBJETOS QUE HABITAN LA CIUDAD, Y QUE,
EN LA BIENAL, SE MANIFIESTA COMO UN ARCHIVO EXPANDIDO:
UN CONJUNTO QUE NO SOLO EXHIBE OBRAS, SINO TAMBIEN
PROCES0S, INTUICIONES Y HUELLAS DE VIDA.

EN ESTE SENTIDO, B0G25 - ARTE POPULAR SE INSTALO
COMO UN ESPACIO PARA RECONOCER LO POPULAR EN TANTO
POTENCIA CREATIVA QUE DESBORDA LA CATEGORIA DE ARTE Y SE
CONFUNDE CON LA VIDA MISMA. UNA FUERZA QUE EMERGE DESDE
ABAJO, DESDE LOS MARGENES, Y QUE, EN SU HETEROGENEIDAD,
ENCUENTRA SU VERDADERA RIQUEZA: LA POSIBILIDAD DE
REIMAGINAR LA CIUDAD A TRAVES DE LAS MIRADAS Y LOS
GESTOS DE QUIENES LA HABITAN.
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ARTISTAS/0BRAS

IVAN MATEO SANCHEZ

Retratos Inesperados

ANDRES PATINO

Quimera Bogotana (Tecno-electro monigotes)

MARIO ORBES
URCUNINA, espiritu danzante

JUAN CAMILO PINTO BELTRAN
Ignominia

HARRISON TOBON

Archivo sensible de arquitectura bogotana
en via de extincion, Barrio Santa Sofia

SARA CAMACHO
Hogar, Dulce Hogar

AZURY DEL SOL

Bogotd en sombras 2

EVELYN TOVAR TORO

Lluvia

MAURICIO LANCHEROS

Soy Valioso, Incluyeme

DANIEL R. BLANCO

La nifia Violeta en los jardines de Babilonia

JOSE JULIAN AGUDELO

Craneo

HENDY DIAZ

Habitando lugares ausentes en ciudades
presentes

MAYRA ALEJANDRA RANGEL
RINCON

Encuentro de librerias mdgicas: Merlin,
Wilborada 1047 y Casa Tomada
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STEPHANIE BARBOSA TORRES

Harina y Arena

MAURICIO SALCEDO
Estalagmita #1y #2

COLECTIVO ZZZ (SARA
RAMIREZ CIFUENTES, ANA
MARIA DIAZ GUTIERREZ,
CAMILO ANDRES MARTINEZ
BARAHONA)

Adoquines

LEONOR CRISTINA PEREZ
ZABALA

Ya somos historia.

— Transmilenio en la calzada oriental
del antiguo monumento a los héroes,
calle 80.

— Multitud bajo el puente peatonal
de la estacion San Mateo, sur de
Bogota.

— Policia en la antigua calle del cartucho.

— Manifestacion en la Plaza de Bolivar,
vista desde la entrada al capitolio.

LUISA VELEZ HURTADO

Paisajes en desesperacion

RICARDO VALENZUELA
BALBUENA

Ndémadas

ALEJANDRA PINEDA

Diégenes

DANIEL STIVENS CORDOBA
BORDA (DACO)

El Barrio

LAURA FERNANDA
CASTELLANOS MENESES

Testigo silencioso

LUIS CARLOS CAMARGO
RODRIGUEZ

Los cerros renacen de las cenizas

DEISY BELTRAN

Apropiacién de una c-a-s-a, Diseccion de casas

CHRISTIAN NICOLAS RAMOS
BELTRAN

iA la orden, capitan!

ALEXANDRA SILVA

Ocular, Cosecha

JOSE ESTEBAN SANTOS

Buseta, Tranvia

J6L CONSTRUCTORES / JIMMY
ESPINOSA & LINA PRIETO

Vidrios florales y forja verde / Tunjuelito,
Costuras / Tunjuelito, Habitat La Pifia. Serie
Nostalgia Rola. Buseta, La Bala, Cebollero |,
Cebollero I, EI Borrador, Colectivo

LINA E. MOSQUERA

Fragmento efimero







ARTE

INSCRIBIR LA CIUDAD
DESDE LA MEMORIA
Y LA COLECTIVIDAD

Elkin Rubiano

EL ARTE EN LOS BARRIOS NO APARECE COMO ADORNO NI
REPRESENTACION DISTANTE: SURGE DESDE LA NECESIDAD,
COMO GESTO COMPARTIDO Y FUERZA TRANSFORMADORA. B0G25
- ARTE BARRIAL CELEBRO ESTAS PRACTICAS QUE INTRODUCEN
EN LA CIUDAD OTRAS FORMAS DE MIRAR, NARRAR Y HABITAR.
EN LAS CINCO PROPUESTAS SELECCIONADAS POR MEDIO DE
CONVOCATORIA PUBLICA —CO(N)MOVER LAS FERIAS; VOCES
DE LUCHA, MUJERES DE BARRIO, ECOSISTEMA BIOCULTURAL
TERRITORIO VICACHA; CUANDO LAS MANOS HABLAN, LA
DIVERSIDAD SE ESCUCHA, Y BARRIO LA CITA: SACUDIR LA
ARENA, REVELAR LAS HUELLAS- LA CREACION ARTISTICA SE
CONFUNDE CON LA VIDA COTIDIANA. SON OBRAS QUE NO SE
LIMITAN A UN OBJETO 0 A UN PRODUCTO ACABADO, SINO QUE
ENTIENDEN EL ARTE COMO PROCESO, COMO ARCHIVO VIVO Y
COMO ACTO DE JUSTICIA SIMBOLICA.

EL ARTE COMO ARCHIVO VIVO DE LA CIUDAD

LAS CINCO PROPUESTAS DE ARTE BARRIAL COINCIDIERON

EN UN PRINCIPIO: EL ARTE NO REPRESENTA, SINO QUE
RECONSTRUYE, REESCRIBE Y REIMAGINA. CADA PROCESO
EMERGIO DEL ENCUENTRO COMUNITARIO Y DEL CAMINAR
COMPARTIDO, HACIENDO DE MURALES, LIBROS CARTONEROS,
JARDINES POLINIZADORES Y GESTOS TACTILES ESPACIOS PARA
LA MEMORIA, LA INCLUSION Y LA RESISTENCIA.

MAS QUE OBRAS, FUERON PROCESOS VIVOS QUE INSCRIBIERON

EN EL ESPACIO URBANO FORMAS DISTINTAS DE HABITAR LA
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EARRIAL

CIUDAD. EN ELLAS, LA COTIDIANIDAD SE CONVIRTIO EN
TERRITORIO DE CREACION; LOS BARRIOS ESPACIOS DE DIGNIDAD
Y RESISTENCIA; Y LA CIUDAD, UN PALIMPSESTO ABIERTO,
SIEMPRE EN DISPUTA Y SIEMPRE EN TRANSFORMACION.
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VOCES DE LUCHA,

MUJERES DE BARRIO

PINTAR LA DIGNIDAD Sl o S | 79 XBe
EN CIUDAD BOLIVAR - e T PW.. | -

KATHERINE MARTINEZ

LOCACION |
CIUDAD BOLIVAR, BARRIO LA ACACIA

EOEiEANg O 1A TIoSED

Colegio Distrital
Acacia ll

En la localidad de Ciudad Bolivar, Katherine Martinez Nieto lideré un
proceso con ninas, adolescentes y mujeres del barrio La Acacia, para
erigir tres murales que son mas que imagenes: son un canto colectivo y
afirmacién de presencia. Voces de lucha, mujeres de barrio convierte el
muro de un colegio en lugar de paso, en un espacio de memoriay de futuro.

El proyecto visibiliza historias de mujeres que, pese a ser sistema-
ticamente silenciadas, encuentran en el color y en el gesto compartido
una forma de narrarse con dignidad. Cada sesién de creacién fue
también un espacio ritual: sembrar palabras, inventar superheroinas
comunitarias, escribir cartas al futuro. Los murales, como proceso,
demuestran que no hay representacion sin presencia: cada trazo esta
hecho de vinculos, afectos y suefios colectivos.
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ECOSISTEMA BIOCULTURAL

TERRITORIO VICACHA

DEVOLVER LA VO0Z
A UN RIO

NUEVOS ESPACIOS ARTISTICOS (NEA)

LOCACION |
RI0O VICACHA, EL CANAL SAN FRANCISCO, CIUDAD SALITRE
ORIENTAL Y EN LA LOCALIDAD DE TEUSAQUILLO

El colectivo Nuevos Espacios Artisticos (NEA) centra su propuesta en el
rio Vicacha —Resplandor de la Noche—, un cauce olvidado bajo el cemento
urbano. Su proyecto, Ecosistema biocultural territorio Vicachd, combina
investigacion, pedagogia y arte comunitario para rescatar la memoriay
la vitalidad de este rio y de las comunidades que lo han habitado.

El proceso incluyé encuestas a habitantes y transelntes, labo-
ratorios de jardines polinizadores, mosaiquismo muisca, seiialéticas
restauradas e intervenciones musicales. El arte se transforma aqui en
herramienta de ecologia social: le devuelve a la ciudad la conciencia
de un ecosistema que persiste, aunque encauzado, y que aliin guarda
su memoria ancestral. El rio como territorio se convierte en metéfora
de resiliencia y en espacio de reaprendizaje comunitario.
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LOCACION |
BARRIOS UNIDOS, BARRIOS ALCAZARES,
JORGE ELIECER GAITAN

En Barrios Unidos, el colectivo Inclusién Femenina con Pasién hizo de
los muros y del libro sensorial un puente entre comunidades sordas y
oyentes. Cuando las manos hablan, la diversidad se escucha pinta el abe-
cedario en Lengua de Sefias Colombiana (LSC) y desarrolla un libro téctil
y bilinglie, que se lee con las manos y se escucha con la piel.

La propuesta no solo produjo obras: creé lenguajes compartidos.
Cada mural y cada pdgina del libro encarnan la conviccién de que
la inclusién no es una categoria, sino una forma de hacer arte y de
habitar el mundo. Esta practica, pionera en Colombia, demostré que
la ciudad puede transformarse en un espacio accesible, donde las
lenguas visuales y afectivas florecen como patrimonio comun.
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CO(N)MOVER

LAS FERIAS

CAMINAR EL BARRIO
CON OTROS 0JOS

COLECTIVO AMAPOLA CARTONERA

LOCACION |
BARRIOS UNIDOS, BARRIO LAS FERIAS

El Colectivo Amapola Cartonera propuso una practica de edicién expan-
dida, que se pregunta por cémo mirar y conmoverse con un territorio
atravesado por la transformacién urbana. En Co(n)moVer Las Ferias los
habitantes recorrieron las calles del barrio Las Ferias, para documentar
los cambios, intervenir las imagenes y construir un libro cartonero que
se convirtié en archivo sensible de memorias compartidas.

Alli el arte se volvié palimpsesto: sobre las ruinas de un “progreso
que borra fachadas y demuele casas, los vecinos re-inscriben su his-
toria. No es nostalgia lo que se produjo, sino un ensayo colectivo de
observacion critica, donde ver y conmoverse son verbos entrelazados.
El barrio se hizo visible para quienes lo habitan y para quienes lo
recorren desde fuera: un territorio vivo, multiple y en disputa.

”
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BARRIO LA CITA

SACUDIR LA ARENA,
REVELAR LAS HUELLAS

PEDRO JIMENEZ HERRERA &
KATHERINE ROMERO

LOCACION |
USAQUEN, BARRIO LA CITA

En la calle 171 con carrera 7, sobre el cerro donde antes hubo areneras,
Pedro Jiménez y Katherine Romero propusieron una intervencién que
hizo un reconocimiento a la memoria viva de la autoconstruccién. Barrio
La Cita: sacudir la arena, revelar las huellas convocé a distintas genera-
ciones parareescribir escenas del pasado a partir de fotografias, relatos
y cianotipias.

Los resultados se organizaron en cinco ejes: vivienda como
afirmacién de vida, trabajo femenino en el sostenimiento barrial,
memoria de la arenera, historias colectivas como resistencia y un
memorial a quienes dejaron huella. En lugar de constituir un archivo
estatico, laobra le devolvié al barrio un archivo afectivo y poético. En
ella la memoria no se fijaba: circulaba en los muros, en las palabras
escritas a mano, en la imaginacién de nifas y adultos mayores que
resignificaron su historia comun.
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ART
ESCENICAS
Y PERTOR-
MATIVAS

B0G25 - BECA LEP PRESENTO DOS INTERVENCIONES ESCENICAS QUE TRANSFORMARON EL ESPACIO PUBLICO EN UN ESCENARIO DE
AFECTO, JUEGO Y MEMORIA COLECTIVA.

CANIBALIAS, DE MAPA TEATRO, DESPLIEGA 30 ACTIVACIONES PERFORMATICAS EN LAS CALLES DEL CENTRO DE BOGOTA: UN
CARNAVAL MESTIZO INSPIRADO EN LA FIESTA DE “LOS SANTOS INOCENTES” DEL PACIFICO COLOMBIANO. A TRAVES DE CUADROS
VIVIENTES Y ESTALLIDOS FESTIVOS, LA PROPUESTA ACTIVO EL GOCE COMO FORMA DE RESISTENCIA ANTE LOS RITMOS PRODUCTIVOS
DE LA CIUDAD. POR OTRO LADO, SUSPIR0S DE CIUDAD DE LA VENTANA, TAMBIEN REALIZ(O 30 ACCIONES ITINERANTES EN DISTINTOS
PUNTOS DE LA CIUDAD: DE UN NIDO TEXTIL AMARILLO EMERGEN PERFORMERS-AVES, QUE NOS INVITARON A CAMINAR JUNTOS,
TRANSFORMANDO EL TRANSITO URBANO EN UNA EXPERIENCIA POETICA Y COMPARTIDA. AMBAS OBRAS —GANADORAS DE LA BECA LEP (LEY
DE ESPECTACULOS PUBLICOS)— ENCARNAN LA PREMISA DE ENSAYOS SOBRE LA FELICIDAD, DESPLEGANDO ESPECTACULOS QUE VINCULAN
ARTE, CUERPO Y COMUNIDAD DESDE EL LENGUAJE DE LO EXTRAORDINARIO EN LO COTIDIANO.
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CANIBALIAS

MAPA TEATRO

Pioneros de la conceptualizacién y practica de las Artes vivas en Colombia
y Latinoamérica, y gestores del primer programa de Maestria en Artes
vivas del continente, Heidi y Rolf Abderhalden fundaron Mapa Teatro en
1983. En el 2000, tras afios de trashumancia, instalan su laboratorio de
artistas en el antiguo Hotel Atlanta en el centro de Bogota. Desde enton-
ces, Mapa Teatro ha alternado la experimentacion, la creacién in(ter)
disciplinar y las practicas artisticas, con el intercambio y la transmisién
de conocimiento, dentro y fuera del ambito artistico y académico.

Su laboratorio estd compuesto por artistas de distintos origenes
y disciplinas, que comparten sus afectos, prdcticas y saberes alre-
dedor de preguntas por lo ético, lo estético y lo micropolitico en el
arte: los “laboratorios de la imaginacién social” le permiten a Mapa
Teatro generar comunidades experimentales temporales, que le dan
forma a esas preguntas, a través de medialidades y lenguajes artis-
ticos muy diversos.

CANIBALIAS es una variacién a partir de Los Santos Inocentes y
hace parte del ciclo de creacién Anatomia de la violencia en Colombia,
gue reflexiona sobre las relaciones de los espacios de celebracién, la
fiesta y la violencia en la historia reciente del pais.

La obra Los Santos Inocentes estd inspirada en la celebracién de
la fiesta del mismo nombre —realizada todos los afios el 28 de diciem-
bre en diversas poblaciones del pacifico colombiano— que se toma
el espacio publico e involucra a toda la comunidad. Esta celebracién
agrupa una serie de transgresiones (de género, de clase y de raza) y
se ha constituido, a lo largo del tiempo, en una forma de resistencia,
no solo cultural sino también politica, frente a todas las violencias
que azotan a estas geografias.

Bogotd ha sido, a lo largo de su historia, un lugar de acogida y
refugio para los migrantes de todo el pais. La irrupcién de las figuras
carnavalescas en el espacio publico —donde se reldnen y se cruzan
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las migraciones— permitié transponer la celebracién de Los Santos
Inocentes hacia una forma mestiza, condensando sus imdgenes y
gestos mds potentes en una nueva coreografia coreopolitica.

La materialidad que reviste y enmascara los cuerpos de Ixs perfor-
merxs de esta propuesta, tiene un fuerte contenido plastico y visual:
trajes confeccionados a partir de capas de tul recubierto de cintas de
serpentina metdlica multicolor, que resaltan el juego con la materia y
el espacio, y producen mdltiples interacciones con el publico a través
del derroche y el “gasto” (en el sentido en el que Bataille lo entiende,
como potencia vital no productiva).

En un lapso de tiempo indeterminado, en la suspensidn sibita del
uso instrumental del espacio, el piblico experimenté el goce de lo no
util —en el sentido mercantilista— abriéndose asi a la posibilidad del
tiempo del ocio compartido en el espacio comun.

En el marco de una bienal, cuya curaduria le apostaba a un “ensayo
sobre la felicidad”, nos parecié pertinente senalar laimportancia del
juego, el ocio y el goce, como técticas de resistencia poética micro-
politica en el espacio publico.
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SUSPIROS DE CIUDAD

LA VENTANA

En 2025, La Ventana cumplié 18 anos contribuyendo al fortalecimiento
y desarrollo del circo y las artes escénicas en el pais; generando y
manteniendo, de forma independiente, un trabajo continuo en creacién,
investigacién, formacién, gestion, produccién y circulacién del nuevo
circo en Bogotd”

SUSPIROS DE CIUDAD —Micro encuentros con la felicidad— es una
accién performdtica en el espacio publico, que transformé el caos
urbano en un recorrido sensible de juego, pausa y poesia visual. Su
importancia radica en la capacidad del arte vivo para crear expe-
riencias inmediatas, inspiradoras y participativas, que transforman
momentdneamente los paisajes cotidianos en territorios de imagi-
nacién y conexién.

Inspirado en el dispositivo Divisor de Lygia Pape, y adaptado al
contexto de Bogot4, el performance desplegé una gran tela amarilla,
escenificando un nido colectivo, simbolo de una ciudad que ha sido
lugar de acogida y oportunidad. Desde alli emergian 25 performers
con vestuarios y antifaces inspirados en aves, representando una
bandada de personas migrantes que buscan bienestar y comunidad.

En una ciudad como Bogotd—marcada por el vértigo del crecimiento,
la desigualdad social y la diversidad cultural— los gestos poéticos y
efimeros que propuso el proyecto, abrieron espacios para el cuidado,
la contemplacién y la revaloracién de lo comun. La intervencién
contribuia directamente a la premisa de Ensayos sobre la felicidad, al
proponer formas no hegemdnicas de pensar y sentir la felicidad: ni
como producto ni como mandato, sino a modo de experiencia sensible
y efimera que puede construirse en comunidad.

La accién performdtica puso en escena los ejes curatoriales “goce
y ocio” —a través del juego corporal, el movimiento ralentizado y la
participacion espontanea de transelntes— y también “la promesa”,
al visibilizar la presencia de personas migrantes que encuentran en
Bogotaun espacio para surgir, creando nuevas oportunidades de vida.
La gran tela amarilla, el nido simbélico, evocaba la idea de una ciudad
que cuida, acoge y da lugar. Generando recuerdos afectivos y pausas
compartidas, la felicidad no se representa: se encarna, se caminay se
contagia. Suspiros de ciudad convirtié a Bogota en escenario, y a su
ciudadania en parte activa de la experiencia, reforzando el propésito
de tender puentes entre arte, territorio y convivencia social.
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CIUDAD DE MEXICO: CIUDAD INVITADA DE HONOR A LA B0G25 , _
MEXICO CITY, GUEST CITY OF HONOR AT B0G25 :

EN EL MARCO DEL CONVENIO SUSCRITO ENTRE LA SECRETARIA DE CULTURA, RECREACION Y DEPORTE DE BOGOTA (SCRD) Y LA
SECRETARIA DE CULTURA DE LA CIUDAD DE MEXICO, LA BIENAL INTERNACIONAL DE ARTE Y CIUDAD - B0G25 CONTG CON UNA
IMPORTANTE REPRESENTACION DE ARTISTAS MEXICANAS QUE INTERVINIERON DIFERENTES PUNTOS DE LA CAPITAL.

WITHIN THE FRAMEWORK OF AN AGREEMENT SIGNED BETWEEN BOGOTA’S SECRETARIAT OF CULTURE, RECREATION, AND SPORTS AND
MEXICO CITY’S SECRETARIAT OF CULTURE, THE FIRST EDITION OF B0G25 INTERNATIONAL BIENNIAL OF ART AND CITY FEATURED A
SIGNIFICANT REPRESENTATION OF MEXICAN ARTISTS WHO ACTIVATED DIFFERENT SITES ACROSS THE CAPITAL.
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AMARANTA ALMARAZ

(Ciudad de México, 1982)

PLAZA CULTURAL DE LA SANTA MARIA

Amaranta Almaraz & NUUCH producciones

Latido de la Tierra, 2025

Instalacion de 6 cuerpos hechos en tela bordada a mano, cartoneria
tradicional mexicana

Medidas variables

Latido de la Tierra (Heartbeat of the Earth), 2025

Installation of bodies in hand-embroidered fabric, traditional Mexican
papier-maché

6 bodies, variable dimensions

Latido de la Tierra surge de la investigacion de Amaranta Almaraz sobre
los paralelismos culturales entre México y Colombia, especialmente en
torno al agua como matriz de vida. Esta obra fue concebida para la Bienal
Internacional de Arte y Ciudad - BOG25 y pensada para habitar la Plaza
de Toros: un espacio circular que dialoga con el caracter ceremonial del
proyecto y con la forma del espejo de agua en su nicleo.

En su préctica artistica, Almaraz combina lenguajes contempo-
rdneos con técnicas artesanales —cartoneria, bordado, ensamblaje—
para subrayar la vigencia de los saberes tradicionales. En esta obra
los elementos materiales y simbdélicos se funden en una experiencia
sensorial y meditativa, que propone una reflexién sobre el bienestar
como acto colectivo y espiritual.

En Latido de la Tierra se entrelazaron simbolos y cosmovisiones
de los mexicas y de los muiscas, convocando a Chalchiuhtlicue y a
Bachué, diosas vinculadas a lagos y rios, para tejer un puente espiri-
tual entre ambas culturas. En el centro un espejo de agua reflejaba el
cieloy los cuerpos de quienes se acercan: “Quiero que el espectador
sienta que también estd dentro de la obra, que se reconozca en ese
reflejo y se pregunte c6mo se relaciona con la tierray con lo sagrado”,
explica Almaraz. Sobre esa superficie flotaban dos figuras femeninas
hechas en tela, tomadas de la mano en postura de rezo, como gesto
de renacimiento y unién. Sus mdscaras doradas, hechas en cartoneria
mexicana, evocan la sacralidad del oro en las culturas prehispanicas;
los bordados que recorren sus cuerpos, trazando sistemas nerviosos
y digestivos, sugieren que la felicidad no es un estado abstracto, sino
un equilibrio entre emocién, alimento, espiritu y territorio.

“La obra habla de la felicidad como un latido, como una vibracién
que surge cuando naturaleza, memoria e identidad se encuentran’.

The piece emerged from Amaranta Almaraz’s research on cultural paral-
lels between Mexico and Colombia, especially around water as a matrix
of life. Latido de la Tierra was conceived for the Bogotda International
Art Biennial 2025, designed to inhabit the Plaza de Toros (Bullfighting
Arena)—its circular shape resonating with the ceremonial character of
the project and with the water-mirror form at its core.

In her practice, Almaraz combines contemporary languages
with artisanal techniques—papier-maché, embroidery, assemblage—
to highlight the relevance of traditional knowledge. In this work,
material and symbolic elements merged in a sensory and meditative
experience that proposes a reflection on well-being as a collective
and spiritual act.

Latido de la Tierra wove together symbols and cosmovisions of
the Mexica and Muisca peoples, invoking Chalchiuhtlicue and Bachué,
goddesses associated with lakes and rivers, to create a spiritual bri-
dge between the two cultures. At the center, a water mirror reflected
the sky and the bodies of those who approached: “l want the viewer
to feel that they are also inside the work, to recognize themselves
in that reflection and to ask how they relate to the earth and to the
sacred,” Almaraz explained. Floating on this surface were two female
fabric figures holding hands in a prayer posture—a gesture of rebirth
and union. Their golden masks, made with Mexican papier-maché,
evoke the sacredness of gold in pre-Hispanic cultures; the embroide-
red nervous and digestive systems across their bodies suggest that
happiness is not an abstract state but a balance between emotion,
nourishment, spirit, and territory.

“The work speaks of happiness as a heartbeat, as a vibration that
emerges when nature, memory, and identity come together.”

273



274

YUNUEN DIAZ

Ciudad de México Mexico City,1982

CENTRO CULTURAL GABRIEL
GARCIA MARQUEZ

LTapazolli-Uze, 2025
Tejido de chusque y audio
10 nidos de 2 m x 1 m de didmetro, 1 nido de 4m x 2 m de didmetro

LTapazolli-Uze, 2025

Chusque weaving and audio

10 nests measuring 2 m x 1 m in diameter, and 1 nest measuring 4 m x
2 m in diameter

Colaboracion en la produccion | Production collaboration
Péjaros de Apulo (Apulo Birds) (hermanos brothers Arbey y Jairo
Jiménez, Eduardo Lépez, Marta Rodriguez, Arbey Jiménez, Jairo
Jiménez, German Jiménez, Marcos Jiménez), y el lider de la asociacién
de cesteros, Angel Rodriguez and the leader of the basket-weavers’
association, Angel Rodriguez.

Yunuen Diaz es artista, escritora y jardinera. Su practica combina el
pensamiento poético e investigaciones medioambientales. Entre sus
principales proyectos expositivos se encuentra Barro y Arroz: Tierra cocina
y resistencia; Semillas al vuelo, futuros enraizados y Flores de chia, refo-
restar la memoria. Su obra ha sido expuesta en espacios como La Tallera
del Proyecto Siqueiros, Casa del Lago UNAM, Centro Cultural de Espaia
en México, Centro de las Artes de San Luis Potosi, Museo Morelense de
Arte Contempordneo y Museo de Arte Contempordneo de Querétaro,
entre otros. Como escritora, su obra ha recibido el Premio Nacional de
Ensayo Joven José Vasconcelos (2015, Tierra Adentro), el Premio Bellas
Artes de Crénica Literaria Carlos Montemayor (2019, INBAL) y el Premio
Bellas Artes de Ensayo Literario José Revueltas, 2025.

El canto de las aves es un indicador importante del estado de
salud de los ecosistemas, asi como la voz de las poetas es un indicador
de nuestra sensibilidad como seres sentipensantes. Ambos sonidos
coexisten en ambientes colonizados por la humanidad; sin embargo,
pese a la hostilidad de las ciudades hacia especies no humanas, las
parvadas de pdjaros han aprendido a adaptarse a los ecosistemas
antropogénicos, desarrollando relaciones simbiéticas, en las que ambas

Agradecimientos a Poetas Bogotanas | Acknowledgments to
Bogota Poets

Alejandra Becerra, Angelita Acero, Carolina Déavila, Catalina Gonzalez
Restrepo, Diana Carolina, Laura Andrea Garzdn, Luz Mary Giraldo, Maria
Paz Guerrero, Sara Fernadez, Yirama Castafno

Agradecimientos a Poetas de Ciudad de México
Acknowledgments to Mexico City Poets

Ana Franco, Ave Barrera, Brenda Rios, Claudina Domingo, Elsa Cross, Maria
Baranda, Maricela Guerrero, Ménica Nepote, Nadia Lépez, Rocio Cerdn.

especies interactian (mayormente en privilegio del homo sapiens):
Los pdjaros se adaptan a habitar y a alimentarse en techos, balcones
y ventanas, mientras siguen compartiendo su canto, su belleza y su
capacidad polinizadora.

Bogota y Ciudad de México son dos de las ciudades con mayor
diversidad de aves en el mundo; Bogotd cuenta con 550 especies mien-
tras que en la Ciudad de México habitan 365 especies. Paralelamente
a estariqueza natural, ambas ciudades cuentan con una vida literaria
en constante efervescencia, asi como muchos anos de profundo inter-
cambio cultural entre ellas, siendo una muestra de ello la creacién
en Bogotd del Centro Cultural Gabriel Garcia Marquez del Fondo de
Cultura Econémica.

Allf, Yunuen Diaz creé una instalacién conformada por diez nidos
de lectura, concebidos como espacios para la contemplacién, el des-
canso y el goce de los transeuntes, quienes, al habitarlos, escucharon
cantos de pajaros y voces de poetas de la Ciudad de México y Bogota.
Bajo el titulo de Tapazolli-Uze —siendo Tapazollila palabra ndhuatl para
nido y Uze la forma de nombrar al nido en la lengua muisca— la artista
planteé una obra que reflexionaba sensiblemente sobre las relaciones
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simbidticas mds que humanas, el sonido como un medio de lenguaje
interespecie y la fragilidad de los ecosistemas naturales y culturales.

Actualmente, el trabajo en chusque (bambu andino) y la cesteria,
se han convertido en oficios en riesgo de desaparicién de cara a pro-
cesos industrializados. De la misma manera, el territorio de las aves
se ve amenazado por la ampliacién de las urbes. En este escenario,
los nidos creados por Yunuen Diaz, junto a los artesanos de la comu-
nidad cestera de Apulo, se ofrecen como un homenaje al entramado
biocultural de Bogota y Ciudad de México: un espacio para imaginar
otras formas de habitar, para pensar en una ciudad mds atenta al
lenguaje de la naturaleza.

Manuel Vasquez Ortega

Sonidos de pajaros CDMX
Chipe rabadilla amarilla
Cuitlacoche pico curvo
Gorrién cantor

Jilguero dominico

Mirlo dorso canela
Papamoscas cardenalito
Picogordo tigrillo
Pinzon mexicano
Saltapared cola larga
Zanate mayor

Sonido pajaros Bogota
Copetdn cranioleucas
Mirla turdus

Pibi tropical surefio
Pijui de Cundinamarca
Rascén de Bogota
Copetén comin
Monjita bogotana
Jilguero andino
Alondra cornuda
Toche pico de plata
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Yunuen Diaz is an artist, writer, and gardener. Her practice combines
poetic thinking with environmental research. Among her main exhi-
bition projects are Barro y Arroz: Tierra cocina y resistencia (Clay and
Rice: Land, Cuisine, and Resistance); Semillas al vuelo, futuros enraizados
(Scattered Seeds, Rooted Futures); and Flores de chia, reforestar la memo-
ria (Chia Blossoms, Reforesting Memory). Her work has been exhibited
at La Tallera / Proyecto Siqueiros, Casa del Lago UNAM, Spain Cultural
Center in México, San Luis Potosi Arts Center, Morelense Contemporary
Art Museum, Querétaro Contemporary Art Museum, among others. As
a writer, she has received the José Vasconcelos National Young Essay
Prize (2015/Tierra Adentro), the Carlos Montemayor Fine Arts Literary
Chronicle Prize (2019/INBAL), and the José Revueltas Fine Arts Literary
Essay Prize 2025.

Birdsong is an important indicator of ecosystem health, just as
the voice of poets indicates our sensitivity as sentipensante (Feel-
Thinking) beings. Both sounds coexist in environments colonized by
humanity; yet, despite the hostility of cities toward non-human spe-
cies, bird flocks have learned to adapt to anthropogenic ecosystems,
developing symbiotic relationships in which both species interact
(mostly to the advantage of homo sapiens): birds adapt to living and
feeding on roofs, balconies, and windows in exchange for their song,
beauty, and pollinating abilities.

Bogotd and Mexico City are two of the world’s cities with the
greatest bird diversity—Bogotd with 550 species, Mexico City with
365. Parallel to this natural richness, both cities maintain a literary
life in constant effervescence, connected for many years through
deep cultural exchanges, evidenced, among other examples, by the
creation of the Gabriel Garcia Marquez Cultural Center of the Fondo
de Cultura Econémica.

In this context, Yunuen Diaz created a space composed of ten
reading nests conceived as moments of contemplation, rest, and
delight for passersby, who, upon entering them, could listen to bird-
song and to the voices of poets from Mexico City and Bogotd. Under
the title Tapazolli-Uze—Tapazollibeing the Nahuatl word for nest, and
Uze the Muysccubun word—the artist proposed an installation that
sensitively reflected on more-than-human symbiotic relationships,
on sound as an interspecies language, and on the fraqgility of both
natural and cultural ecosystems.

Today, chusque (Andean bamboo) weaving and basketry face a
risk of disappearance in the face of industrial processes. Likewise, bird
territories are threatened by the expansion of urban areas. Against
this backdrop, the nests created by Yunuen Diaz together with the
basket-weavers of Apulo offered a tribute to the biocultural fabric of
Bogota and Mexico City: a space for imagining new ways of inhabiting
a city more attuned to the language of nature.

Bird sounds - Mexico City:

Yellow-rumped warbler
Curve-billed thrasher

Song sparrow

Lesser goldfinch
Cinnamon-rumped solitaire
Northern cardinal
Black-headed grosbeak
Mexican chipping sparrow
Long-tailed wren
Great-tailed grackle

Bird sounds - Bogota:
Rufous-collared sparrow
Great thrush

Southern tropical pewee
Cundinamarca antpitta
Bogota rail

Common rufous-collared sparrow
Black-and-white shrike-tyrant

Andean siskin
Horned lark
Silver-beaked tanager
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MONICA MAYER

(Ciudad de México, 1954)

Soy tan, pero tan vieja..., 2025

Base de acrilico, impresién en vinilo autoadhesivo, impresion en papel
bond de 90 gr

10 habladores de 150 x 90 cm; impresos de 14 cm x 10.5 cm

En colaboracién con Brenda Herndndez Novoa.

Soy tan, pero tan vieja... (I’'m so, so old...), 2025

Acrylic base and self-adhesive vinyl print, and 90-g bond paper prints
10 display panels measuring 150 x 90 cm, and prints measuring
14 x 10.5 cm in bond paper

In collaboration with Brenda Hernandez Novoa.

Mdénica Mayer es una reconocida artista visual, con una trayectoria de
mas de cuatro décadas, durante las cuales se ha dedicado al arte con-
ceptual y al performance. Pionera del arte feminista en América Latina
y de la gréfica digital en México, ha desarrollado un enfoque integral en
el que considera parte esencial de su practica, no sélo los performances,
dibujos e intervenciones, sino también la escritura, la docencia, la labor
de archivo y la participacién activa en la comunidad.

Fue cofundadora de Polvo de Gallina Negra —el primer grupo de
arte feminista en México— y junto con Victor Lerma lanzé el proyecto
Pinto mi Raya en 1989. Entre sus publicaciones destacan Rosa Chillante:
mujeres y performance en México (2004) e Intimidades... o no. Arte, vida
y feminismo (2021), que reline cuatro décadas de sus textos. En 2021
recibié la Medalla Bellas Artes otorgada por el INBAL y actualmente
es miembro del Sistema Nacional de Creadores de Arte.

Para la BOG25, Mayer presenté la instalacién Soy tan, pero tan
vieja... que, al igual que otros proyectos artisticos de la artista, se
trata de una pieza de larga duracién, con miltiples reactivaciones.

El proyecto inicié en 2018 cuando la artista fue invitada a realizar
un performance sobre la vejez —un tema que, a sus 64 afios, aiin no
habia explorado—. Mayer comenzé compartiendo en Facebook frases
personales sobre la vejez entendida desde el cuerpo, la experiencia,
la historia y el contexto social. Las respuestas llegaron pronto y el
didlogo continda hasta hoy.

Ademas del performance, Soy tan, pero tan vieja... ha adoptado
diversos formatos: una pagina en Instagram con cerca de 900 frases
escritas hasta la fecha, una instalacién efimera en la que el pidblico
puede llevarse las frases hasta que desaparecen, y presentaciones
como la esta, conformada por frases seleccionadas para cada con-
texto e impresas sobre acrilico. En esta ocasién, por primera vez, se
incluylo también un espacio participativo para el publico.

Como en otras obras de Mayer, sabemos cudndo empezé, pero
no cudndo —ni cémo— terminara.

Ménica Mayer is a renowned visual artist whose four-decade career has
been devoted to conceptual art and performance. A pioneer of feminist
artin Latin America and of digital graphics in Mexico, she has developed
an integral approach in which performance, drawing, and interventions
coexist with writing, teaching, archival work, and active community
engagement.

She co-founded Polvo de Gallina Negra (Black Hen Powder), Mexico’s
first feminist art collective, and in 1989, together with Victor Lerma,
launched the project Pinto mi Raya (I Draw My Line). Her major publi-
cations include Rosa Chillante: mujeres y performance en México (Shrill
Pink: Women and Performance in Mexico) (2004) and Intimidades... o
no. Arte, vida y feminismo (Intimiacies... or Not. Art, Live, and Feminism)
(2021), gathering four decades of her writing. In 2021 she received
the Bellas Artes Medal awarded by INBAL and is currently a member
of Mexico’s National System of Art Creators.

For BOG25, Mayer presented the installation Soy tan, pero tan
vieja..., which, like many of her artistic projects, is a long-term piece
with multiple reactivations.

The project began in 2018, when the artist was invited to create
a performance about aging—a subject that, at 64, she had not yet
explored. Mayer began by sharing personal phrases about aging on
Facebook, from the body, experience, history, and social context.
Responses came quickly, and the dialogue continues to this day.

Beyond the performance, Soy tan, pero tan vieja... has taken
multiple formats: an Instagram page with nearly 900 phrases to
date; an ephemeral installation from which the public may take the
printed phrases until they disappear; and presentations such as this
one, composed of context-specific phrases printed on acrylic panels.
For the first time, this version also included a participatory space for
the audience.

As in other works by Mayer, we know when it began—but not when,
or how, it will end.
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PILAR CARDENAS-FUSCA

(Culiacan, 1977)

EDIFICIO CORFICOLOMBIANA

El camino del oro, 2025
Intervenciéon mural en Edificio Corficolombiana.

El Camino del Oro (The Path of Gold), 2025
Mural intervention at the Corficolombiana Building.

Pilar Cdrdenas —conocida como Fusca— es una artista visual originaria
de Culiacan, México, cuyos murales han transformado espacios urbanos
en ciudades como Bogota, Medellin, Ciudad de México, Londres, Paris,
Barcelona, Valencia, Rabat y Nueva York, entre otras. Su préactica se
sitta en lainterseccién entre arte, territorio y psique: unainvestigacién
sensible sobre cdmo la imaginacién puede reconfigurar lo real.

Este mural nombra el camino del oro, pero no el oro codiciado,
sino el oro sagrado: aquel que representa luz, tiempo y transforma-
cion; en esta obra, ese oro es caminable. Es la imaginacién radical,
persistente, colectiva, la que traza este camino luminoso entre capas
de historia, duelo y deseo,

El camino del oro surge de la necesidad de construir un mapa que
no represente un territorio fisico, sino un espacio de posibilidades.
Un camino no trazado por orientacién geografica ni dominio, sino por
la intuicién, la memoria y la imaginacién. En lugar de sequir rutas ya
establecidas, propone reorganizar fragmentos de lo conocido —sim-
bolos, patrones, texturas de nuestras culturas— para formar una nueva
constelacién de sentido.

La pieza se inscribe dentro de la larga tradicion del mural y el arte
callejero como lenguajes de resistencia, especialmente en ciudades
como Bogotd y Ciudad de México, donde el muro ha funcionado his-
téricamente como superficie de disputa: una piel viva donde se ins-
criben los relatos que no caben en los discursos oficiales. En Bogota
el arte urbano ha sido una herramienta de memoria, duelo colectivo
y afirmacidn territorial; en Ciudad de México, el muralismo nacié
como un grito revolucionario, pero ha sabido desbordar los margenes
institucionales para habitar las grietas, las esquinas, los barrios que
resisten desde lo popular. Ambas ciudades comparten una tensién
vital: narrar desde lo colectivo sin dejarse asimilar por lo hegeménico.
En este cruce, esta obra propone un gesto de reconfiguracién: tomar
elementos reconocibles de nuestro paisaje simbélico y reorganizar-
los en un nuevo relato. Como en la estratigrafia, en la que cada capa
revela una historia enterrada, aqui los fragmentos no se explican,
sino que se disponen para activar una lectura abierta. Un mapa que
no orienta, pero que invita a perderse y encontrarse de otro modo.
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Elcamino del oro no alude al mineral codiciado ni a la promesa de
rigueza. Es una metafora del trayecto mds valioso —el que se construye
desde la imaginacién radical- que nace de nuestras memorias en
resistencia, y se proyecta como posibilidad futura. Esta obra es una
rendija, un camino dorado trazado con simbolos vivos. En este caso,
resistir no es confrontar directamente, sino imaginar; es interrumpir
lainercia de los relatos heredados, para proponer caminos sensibles,
en los cuales lo personal, lo politico y lo espiritual, se entrelazan a
través de la imaginaciéon como herramienta de supervivencia.

Pilar Cardenas, known as Fusca, is a visual artist from Culiacdn, Mexico,
whose mural work has transformed urban spaces in Bogotd, Medellin,
Mexico City, London, Paris, Barcelona, Valencia, Rabat, New York, among
others. Her practice lies at the intersection of art, territory, and psyche—a
sensitive inquiry into how imagination can reconfigure reality.

This mural named the “path of gold”—but not the coveted metal;
rather, the sacred gold that represents light, time, and transformation.
In this work, that gold is walked. It’s radical, persistent, collective
imagination that draws this luminous path through layers of history,
mourning, and desire.

El Camino del Oro stemmed from the impulse to build a map that
does not represent a physical territory but a space of possibilities. A
path not traced by geographic orientation or dominion, but by intuition,
memory, and imagination. Instead of following established routes, it
proposed reorganizing fragments of the known—symbols, patterns,
textures from our cultures—to form a new constellation of meaning.

The piece was inscribed within the long tradition of muralism
and street art as languages of resistance, especially in cities like
Bogota and Mexico City, where the wall has historically served as a
surface of dispute: a living skin on which stories that do not fit within
official narratives are inscribed. In Bogotd, urban art has been a
tool for memory, collective mourning, and territorial affirmation; in
Mexico City, muralism was born as a revolutionary cry but eventually
overflowed institutional margins to inhabit the cracks, corners, and

neighborhoods that resist from the grassroots. Both cities share a
vital tension: narrating from the collective without being absorbed
by the hegemonic. At this intersection, this work proposed a gesture
of reconfiguration: to take recognizable elements from our symbolic
landscape and reorganize them into a new story. As in stratigraphy,
where each layer reveals a buried history, the fragments are not
explained but arranged to activate an open reading. A map that does
not guide, but invites one to get lost—and to find oneself differently.

Here, “the path of gold” does not allude to a coveted mineral nor
to the promise of wealth. It is a metaphor for the most valuable jour-
ney: the one built through radical imagination—born from memories in
resistance and projected as future possibility. This work is a fissure: a
golden path traced with living symbols. To resist through this gesture
is not to confront directly but to imagine. It is to interrupt the inertia
of inherited narratives to propose sensitive pathways where the per-
sonal, the political, and the spiritual intertwine through imagination
as a tool for survival.
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ALI GUA GUA

(Veracruz, 1974)

AUDITORIO MARIO LASERNA

Cumbia Ciudad, 2025
Dj set y performance artistico en colaboracién con la Orquesta Filarménica
de Bogotd

Cumbia Ciudad (Cumbia City), 2025
DJ set and artistic performance in collaboration with the Bogota
Philharmonic Orchestra.

Ali Gardoqui de la Requera es musica desde los quince anos. Adopta
el pseudénimo Ali Gua Gua al hacer parte del grupo femenino de
garage rock —Las Ultrasénicas— donde, como guitarrista y compo-
sitora, usa un pedal de efectos wah-wah que define su sonido en
el instrumento. Fue fundadora y compositora del grupo de cumbia
electrénica Afroditay cantante y compositora del grupo femenino de
cumbia punk Kumbia Queers (Argentina/México) donde toca el gliiro.
También se ha dado a conocer como solista y DJ (Dj Gliaguis o Dj Ali
Gua Gua la Jarochilanga).

Cumbia ciudad buscé ilustrar paisajes y ambientes sonoros/visua-
les, acompafados de un beat digital electrénico que se compaginaba
con instrumentos acusticos de la Orquesta Filarmdnica de Bogota,
con el fin de lograr aspectos que nos recuerden y remitan a la diversa
cultura musical y a larica y colorida grafica de Ciudad de México.

A través de la curaduria de un repertorio que palpé el entorno
citadino, se rompié con la convencion cldsica de la filarménica, en un
ensamble Gnico presentado como un DJ set y performance artistico,
acompanado de visuales y con una hora de duracién.

Ali Gardoqui de la Reguera has been a musician since the age of fifteen.
She adopted the pseudonym Ali Gua Gua when she became part of the
all-female garage rock band Las Ultrasdnicas (The Ultrasonics), where, as
quitarist and songwriter, she used a wah-wah effects pedal that defined
her sound on the instrument. She was the founder and composer of the
electronic-cumbia group Afrodita (Aphorodite), and singer and songwriter
for the all-female punk-cumbia band Kumbia Queers (Argentina/Mexico),
where she plays the guiro. She has also become known as a solo artist
and DJ (Dj Guaguis or Dj Ali Gua Gua la Jarochilanga).

Cumbia Ciudad seeked to illustrate sonic/visual landscapes and
atmospheres accompanied by an electronic digital beat that blended
with the acoustic instruments of the Bogotd Philharmonic Orchestra,
aiming to evoke the diverse musical culture and the rich, colorful
graphic identity of Mexico City.

Through a curated repertoire that captured the pulse of urban
life, the classical conventions of the philharmonic were broken in
a unique ensemble presented as a DJ set and artistic performance
accompanied by one hour of visuals.
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UHBRAL La obra Umbral presentada

por el artista colombiano Carlos Castro, fue seleccionada por la Academia
Nacional de Medicina y la Secretaria de Cultura, Recreacién y Deporte,
como la propuesta ganadora de la convocatoria para crear el monumento
homenaje al personal de la salud, quienes enfrentaron la pandemia del
Covid-19 en Colombia.

“Umbral es una herida en el espacio. Una presencia contundente que
se impone en el paisaje urbano como un grito silente, como una memoria
suspendida en el tiempo. Su estructura parte de la cruz roja: un simbolo
que el mundo entero reconoce. Un emblema concebido para proteger la
vida en los escenarios mds hostiles —la querra, la catastrofe, la enferme-
dad—y que, desde sus origenes, evoca la presencia del personal médico
encargado de brindar auxilio, neutralidad y humanidad. La obra toma esta
cruz y ladescompone, la fragmenta, la vuelve vulnerable. Las mds de 50
barras de acero que la conforman, dispuestas horizontal y verticalmente,
ya no forman un signo perfecto. Son vestigios de un equilibrio quebra-
do, ecos de un sistema tensionado por el peso de lo irremediable. Cada
barra se convierte en un pilar, una vértebra dentro de una columna rota
pero adn erguida. Juntas sostienen un bloque de piedra monumental, de
mas de cinco toneladas, que simboliza lainmensa carga emocional de la
presencia del Coronavirus, que el personal médico debié cargar durante
los dias mds inciertos de la pandemia”. Falta autor cita

La pieza, de mds de ocho metros de altura y casi siete metros de
ancho, estd ubicada en el poligono de la Biblioteca Publica Virgilio Barco,
a la altura de la Calle 63 frente al Parque Simén Bolivar, y le ofrece un
nuevo sitio de interés turistico y cultural a los bogotanos, visitantantes y
transelntes que a diario circulan por este punto de la ciudad.

ol i

Ao o

K
E
L
1 :
0 5
il C
' i A
i i B
E I c
[r : A
IR ¥ M
E: & n
[ 8 i
A u
W .
' 1 "
._1 M
£ I B
n r N
I u I .
L : C : _ e . e T
M N B L i s S T e e Ay, e AT S 0 ey
A i ) e e T SR R = e B e e S e e I
T 1 = e N A o gl iy T A = | 'h'l"_lv-'.-l’_t._;".'_"' T e,
o A f » AT gl gt 1
g K

e L

288




AURAS ANONIMAS

Enelafo 2009, la artista Beatriz Gonzalez instalé Auras Andnimas en los
nichos vacios del antiguo “Cementerio de Pobres”. Sobre miles de Idpidas
de concreto, plasmé imdgenes en serigrafia de siluetas de cargueros
—hombres que trasladan cuerpos de las victimas del conflicto armado—
tomadas de fotografias de prensa.

Concebida como unaintervencién efimera, la obra convirtié el anoni-
mato del lugar en un gesto colectivo de memoria. Con el paso del tiempo,
Auras Andénimas fue reconocida como patrimonio cultural y artistico de
Bogota, convirtiéndose en una de las intervenciones de arte piblico més
importantes de América Latina y en un referente sobre la relacién entre
arte, politica y memoria.

En el 2024, la instalacién recibié el Regional Grant Award del
International Award for Public Art (IAPA), otorgado por el International
Institute of Public Art de la Universidad de Shanghdi, consolidando asi su
reconocimiento internacional.

“Larestauracién de los columbarios, recupera una obra fundamental
del arte publico colombiano y proyecta una visién de ciudad que reconoce
su pasado para construir el futuro. En la Bogotd que estamos imaginando,
lamemoria se conserva también en los espacios que permiten el encuentro
y el didlogo ciudadano”, afirmé Diego Parra, director del IDPC.

El homenaje a la maestra Beatriz Gonzdlez coincide con el inicio de la
intervencién arquitecténica de los columbarios —actualmente en estado
de conservacidén critico— con cubiertas colapsadas, bévedas fisuradas y
pérdida parcial de la obra Auras Anénimas. Bajo la direccién del Instituto
Distrital de Patrimonio Cultural (IDPC), la restauracién abordard el reforza-
miento estructural y la recuperacién integral de este conjunto funerario,
construido en la década de 1940, para asequrar la permanencia de sus
valores histéricos, artisticos y simbdlicos. De esta forma, Bogota da un
paso decisivo hacia la proteccién de uno de los lugares en los cuales ar-
quitectura, arte y memoria dialogan como testimonios vivos del siglo XX.
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TAPAS POR LA FELICIDAD

Tapas por la Felicidad es un mural ubicado a las afueras de la estacién
Bicentenario, sobre la Avenida Carrera 10, entre calles 6 y 3, fue construido
con mas de 80.000 tapas plasticas recicladas, recolectadas y transformadas
por 24 ciudadanos en proceso de superacién de vida en calle, en didlogo
con el artista ambientalista Eduardo Butrén Hodwalker. La propuesta
combina sostenibilidad, participacién ciudadana y resignificacién urbana.

“Trabajar con materiales reciclados es una manera de darle voz a
los residuos, transformarlos en color y vida. Este mural quiere transmitir
felicidad, pero también recordar que la belleza puede surgir de aquello
que muchas veces desechamos; ademds, que esta obra sea hechay tenga
forma gracias a las manos de ciudadanos en busca de un cambio, le da un
valor humano y colectivo ain més profundo”.




EN TRANSMI PASAN COSAS
BUENAS

Segun unaencuestarealizada en 2024 por la Direccién de Observatorio y
Gestién del Conocimiento Cultural de la Secretaria de Culturay el IDIPRON,
el 85% de los usuarios de Transmilenio, consideraba a este sistema de
transporte como parte fundamental de la cultura bogotana, y el 88% de
ellos, rechaza los dafios a la infraestructura. Estos datos evidenciaron
gue la mayoria de los ciudadanos valora y cuida este sistema, y desde alli,
surge la iniciativa de reforzar el vinculo con la ciudad a través del arte.

“Con el convenio ‘En TransMi Pasan Cosas Buenas’ buscamos promover
las acciones positivas, los gestos cotidianos de respeto, colaboracién y
cuidado que hacen posible que la ciudadania tenga una mejor experiencia
de viaje en el sistema. Este afio nuestro enfoque es la corresponsabilidad,
poner en didlogo la manera en la que todas y todos podemos aportar para
movernos mejor. Por eso, con los murales buscamos que las y los usuarios
se conecten con el sistema, reconozcan laimportancia de lo comin y se
apropien de TransMilenio, que es un bien de toda la ciudadania”, explicé
Maria Fernanda Ortiz, gerente de TRANSMILENIO S.A.

Estas intervenciones son el resultado de la invitacién cultural “Ensayos
sobre la felicidad en TransMi”, una iniciativa conjunta que busca promover
la corresponsabilidad de ciudadanos e instituciones, y fortalecer el sen-
tido de pertenencia a uno de los espacios mas emblemaéticos de Bogota:
TransMilenio. Ocho portales y treinta y seis estaciones fueron intervenidos
por 41 artistas muralistas con muros, tétems y espacios intervenidos en el
sistema, transformando la experiencia cotidiana de viaje para los usuarios.
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COREOGRAFIAS DE LA FICCION:
LA MEDIACION COMO PUESTA
EN ESCENA

Juan Nicolds Ayala Rico
Miembro del equipo de mediacién de la Bienal. Con aportes de Cristina
Lleras.

“—;Qué es eso que hay ahi adentro?
—No sé muy bien. Dime tu, ;qué crees que es?
—Profe, si no sabe qué es, ;qué estd haciendo aqui?”

EL ENCUENTRO CON EL AZAR Y LO DESCONOCIDO

La mediacién es un instante que concentra trayectos, lecturas, conver-
saciones, recorridos imaginados y reales. El mediador se prepara para
ese encuentro con un publico posible, espectadores bosquejados en su
mente. Mira las obras, las estudia, las rumiay las discute con otros. Ensaya
preguntas, hipétesis y silencios. Sin embargo, basta un breve intercambio
para revelar que casi siempre se ha preparado para otro escenario, para
otras personas, para otro tipo de interrogacién.

Como aquel estudiante que cuestioné en una visita escolar al Palacio
de San Francisco: “Profe, si no sabe qué es, ¢qué estd haciendo aqui?”
Hay preguntas que sorprenden, que descolocan, que ponen en entredicho
el “lugar” del mediador y reactivan el miedo: ¢Y si soy un impostor? ;Un
tramoyero? ;Y si no sé? ;Y si no tengo nada para decir? Pero ahi estd la
primera verdad del oficio: ser mediador es aceptar no saberlo todo. Es
sostener lo desconocido sin clausurarlo; abrir el umbral y esforzarse para
gue todos, incluido el propio mediador, puedan entrar en él. Estar frente
al no saber, asumirlo, escucharlo y tramitarlo.

Sila premisa para la mediacién de laBOG25 fue “no entender” como
punto de partida fundamental para la exploracién y la creacién de signi-
ficados de las obras, esta se convirtié también en un reto constante para
el equipo de mediacién frente a la tentaciéon de descifrar, de una vez por
todas, el sentido de las piezas. ;Cédmo mantener un estado constante de
duda frente a miles de personas que transitaron las distintas sedes de la
Bienal?;Cémo no entender y no saber?

La duda, lo desconocido, las reglas propias del mundo de cada obra
constituyen el umbral de ingreso a la ficcién que éstas proponen. Al mismo
tiempo, la persona con el rol de mediadora construye una ficcién en la que
participa con los pablicos. Este espacio y tiempo Gnicos (en palabras de
Foucault, una heterotopia) concentra a su vez todos los tiempos del arte
y de las personas que interacttian con las piezas y entre si.

LA BIENAL COMO FICCION HABITADA
La Bienal ofrecié un espacio que oscil6 entre la fiesta y el espectaculo. Un
lugar que abarcé distintos lugares, donde fue posible que la diversidad
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de personas que habitan la ciudad se encontrase, aln sin conocerse.
Este “contraespacio” acogié tanto a bailarinas de danza urbana como a
jugadores de trompo, repartidores de amasijos y chocolate, expertas en
lo inttil, caminantes del rio Vicachd, huerteras de la localidad de Santa
Fe, entre muchas otras. Rara vez en Bogotd es posible que, bajo una sola
ficcidn, se rocen vidas tan distintas.

Este encuentro de simultaneidades fue posible y necesario en un
evento que construyé un territorio ficcional y ritual, a partir de algunos
hitos del paisaje urbanoy las obras de arte. Los visitantes llegaron a este
escenario como cuerpos habitados por sus propias historias, construidas
a lo largo de sus vidas y, en menor o mayor medida, susceptibles a la
transformacion a través de la friccién, el cruce y la contaminacién con lo
otro. Quienes transitaron este territorio momentdneamente y lo fijaron
fugazmente en miles de fotografias, no fueron los tinicos observadores;
esta coincidencia en el espacio es un acto escénico abierto, en el que
las presencias se construyen en tiempo real y los mediadores devienen
otra suerte de publico: observan a desconocidos que observan, intentan
ver a través de ellos, captar cdmo las obras se refractan en cada mirada.

Los actores en escena también son membranas: superficies porosas
que separan, conectan y transforman lo que pasa a través de ellas. En el
encuentro, siempre imprevisible, entre mediadores y publicos circulan
pequefios intercambios de densidades. Los roles, lejos de ser fijos, se
desplazan: a veces la obra atraviesa a quien media; a veces es el visitante
quien propone una interpretacién que perfora el guién planeado; a veces
todos se quedan suspendidos en una pregunta sin respuesta. Fue esencial
para la mediacién sostener, como minimo, un intercambio bidireccional
que capaz de multiplicar las derivaciones del lenguaje. De ahi que al

estudiante que pedia una respuesta taxativa el
mediador respondié: “Digo que no sé muy bien
porque una cosa no significa una sola cosa. Por
eso me gustaria escuchar esto qué les parece
a ustedes”.

Cada devolucién es una variacién. Nada llega
intacto al otro lado. Nada sale igual que como
entrd. Habitar la ficcién que propuso la bienal
implicé reconocer que ni mediadores ni publicos
son figuras monoliticas, ni cumplen roles defini-
tivos. En el ejercicio diario de observar a los que
observan se dibuja una coreografia de miradas,
un baile de espejos mdviles. Las obras se vuelven
inagotables porque los sentidos rebotan, giran,
se enroscan, se reflejan unos en otros:

— Parecen felices de flotar pero frustrados por
no poder salir de ahi.

— Rebotan como pensamientos que uno no
logra sacar.

— Son como paises chocando entre ellos sin encontrar una salida.

Entre estas visiones compartidas por el piblico de la mediacién sobre la
obra Zero Tolerance Silver Clouds de Marild Dardot nada se quedaba quieto.
Los destellos de los globos de helio devolvian versiones distintas de la misma
inquietud; porque la mediacién no ofrece interpretaciones concluyentes.
Por el contrario, habilita el movimiento perpetuo de la mente. Como en una
sala de espejos, la comprensién es un pliegue que vuelve sobre si mismo.

Para habitar una ficcién, no hace falta dar respuestas correctas o
univocas. El reconocimiento de que nadie sabe del todo abre el espacio
de las preguntas: activa recorridos, enciende la conversacién. Los publicos
aportan imaginarios, recuerdos, deseos, intuiciones, experiencias que a
veces nada tienen que ver -al menos en apariencia- con la obra, pero
que la transforman, la expanden, la vuelven otra. La obra es un punto de
partida, nunca un final. La ficcién no se explica: se activa, se contamina, se
habita eninteraccién: “(...) se vuelve un esqueleto reseco, mil veces pelado
y vuelto a recubrir con la carnadura relativa de las diferentes verdades
que van sustituyéndose unas a otras.” (Saer, 1997, p.13)
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MODO BIENAL-UNIVERSIDADES:
ACCIONES ARTISTICAS EN
EL ESPACIO PUBLICO

Modo Bienal - Universidades es el programa de la BOG25 que articulé a las
Facultades de Artes de Bogotd en el marco de la bienal. Su propésito fue
convertir el espacio plblico en un laboratorio compartido entre estudiantes,
docentes y comunidades, activando la ciudad mediante intervenciones
performativas, procesuales y participativas que acompafaron la bienal
hasta su Gltima semana.

Cada propuesta supuso un reto técnico, logistico y creativo distinto:
procesiones mdviles, ejercicios coreogréficos de deriva urbana, publicacio-
nes instanténeas, acciones de siembra ritual, recorridos multisensoriales, g, TR AT ST
performances colaborativos, cartografias afectivas y dispositivos luminicos. - .
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EL ARTE COMO CONVERSACION DE CIUDAD

La estrategia de comunicaciones de la Bienal Internacional de Arte y Ciudad
BOG25 se concibié desde la conviccién de que el arte y la cultura son
experiencias compartidas. M&s allé de divulgar su programacién, buscé
instalar una conversacion sobre lo que significa habitar una ciudad diversa
y compleja como Bogotd desde la interpelacién del arte contempordneo.
Asimismo, se propuso profundizar el sentimiento de orqullo ciudadano al
llevar lenguajes y propuestas artisticas a los territorios fisicos y digitales,
para convertirlos en relato comun.

Durante cuatro meses, la conversacién digital dio lugar a una comunidad
de mds de 42.495 sequidores en Instagram, con un engagement del 7,56 %,
217 contenidos publicados, mds de 169.934 interacciones y 7,7 millones
de visualizaciones. Mds que alcance, estas cifras evidencian apropiacién
y resonancia. La alianza con cerca de 30 creadores de contenido amplié
las voces en circulacién y sostuvo el intercambio en el tiempo.

El impacto comunicativo amplificé un hito cultural sin precedentes
en Bogotd, movilizando a mds de tres millones de personas en 28 sedes
y espacios publicos. Con 862 impactos en medios nacionales, regionales
e internacionales, la Bienal se consolidé como referente de comunicacién
publica cultural en Colombia.
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EL ARTE COMO TERRITORIO PARA
EL AGUA: LA PARTICIPACION DE
LA CAR EN LA BIENAL DE ARTE
DE BOGOTA

La Corporacion Auténoma Regional de Cundinamarca-CAR

La primera versién de la Bienal Internacional de Arte y Ciudad de Bogota
abrié sus puertas a una propuesta inédita que unié creacién artistica,
pedagogia y conciencia ambiental. La Corporacién Auténoma Regional
de Cundinamarca -CAR- hizo parte de este encuentro cultural de gran
envergadura, lo que permitié llevar al escenario del arte uno de los men-
sajes mas urgentes del territorio: la proteccién del agua y la necesidad
de transformar nuestra relacién con los ecosistemas.

La participacién de la CAR se materializé en diferentes frentes: ta-
lleres creativos en instituciones educativas, recorridos-taller abiertos al
puablico, la presencia de las Aulas Ambientales los dias 8 y 9 de noviembre,
un performance desarrollado para la Bienal y un espacio en la agenda
académica que permitié reflexionar sobre el papel del arte en la construc-
cién de ciudadania ambiental. Cada uno de estos componentes llevd al
publico areconocer que el cuidado del agua no es solo un asunto técnico
o institucional, sino una oportunidad para sensibilizar, conectar y movili-
zar a la comunidad desde el lenguaje sensible y transformador del arte.

Uno de los hitos mds significativos fue el ciclo de talleres en colegios,
donde nifas, nifios y jévenes trabajaron alrededor de la pregunta cen-
tral de la Bienal: ;qué historias nos cuenta el agua? A través de
ejercicios pldsticos y narrativos, los participantes reflexionaron
sobre su relacién cotidiana con las fuentes hidricas, la impor-
tancia de las cuencas y la responsabilidad de cada actor en la
gobernanza del agua. Estos procesos demostraron quela
educacién ambiental, cuando se articula con me-
todologias artisticas, tiene un impacto profundo
y duradero en la manera como los estudiantes
comprenden su entorno.

Los recorridos-taller realizados el 5 y 7 de noviembre
profundizaron en esta experiencia, invitando a la ciudadania
a reconocer el agua como un elemento vital y simbdlico. A
través del recorrido, los asistentes exploraron conceptos como
ciclo del agua, consumo responsable, proteccién de rondas
hidricas y soluciones basadas en la naturaleza, mientras
vivian una experiencia estética y sensorial que les permitié
conectar emocionalmente con los ecosistemas.

El performance Escenario Hidrico del artista Héctor Zamora
con el apoyo de la CAR se consolidé como un espacio de expresién co-
lectiva y reflexién. A través del movimiento y la metdfora visual, la puesta
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en escena transmitié la fragilidad de los cuerpos de agua, la presién que
ejercen las actividades humanas sobre ellos y la urgencia de actuar para
garantizar su sostenibilidad. La pieza se convirtié en un puente poderoso
entre el publico y las problemdticas ambientales mds apremiantes del
territorio CAR.

Finalmente, la participacién en la agenda académica permitié com-
partir los avances institucionales en educacién ambiental, restauracion
ecolégica, gestién hidrica y cultura ambiental, en un espacio donde
confluyeron artistas, académicos, gestores culturales y lideres comuni-
tarios. Este intercambio demostré que la transicion hacia territorios mas
sostenibles requiere didlogos amplios, interdisciplinarios y sensibles.

Integrar la mirada ambiental en un evento como la Bienal Internacional
de Arte y Ciudad de Bogota significa reconocer que el arte tiene la capa-
cidad de movilizar emociones, cuestionar hdbitos, abrir conversaciones
necesarias y sembrar nuevas formas de relacionarnos con la naturaleza.
La CAR reafirmé asi, su compromiso con la construccién de una cultura
ambiental viva, participativa y profundamente humana, en la que cada
accién —creativa, educativa o institucional— sume a la proteccién del
aguay de la vida.

La Bienal dejé claro que el arte no solo representa la realidad: tam-
bién la transforma. Y en un territorio que enfrenta desafios ambientales
decisivos, ese poder de transformacién es mas necesario que nunca.
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* Los dias 8 y 9 de noviembre, la CAR participara en la Bienal con la presencia de
su Aula Ambiental Movil.

*Los mensajes y obras creadas durante los talleres serviran de inspiracion para
un performance de Héctor Zamora, que se presentara el 8 de noviembre a las 3:
00 p. m. frente al antiguo edificio del Icfes.

* “El arte es un lenguaje poderoso para despertar conciencia. A través de estas
experiencias buscamos que las personas comprendan que cuidar el agua es
cuidar la vida misma, y que todos tenemos un papel en su preservacion”:
subdirectora de Cultura y Gobernanza Ambiental de la CAR.

Bogota, 5 de noviembre de 2025.

https://www.car.gov.co/saladeprensa/el-arte-se-convierte-en-voz-del-agua-la-car-inspira-conciencia-ambiental-en-la-bienal-de-bogota
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Deporte (SCRD), de Bogota, realizando una serie de talleres en instituciones educativas de

la Bogotd rural y otros disefiados pscﬁjg ‘iS %‘cﬁ%ﬁ'\idgbe%ip'bg%?g[até\‘ia esg%lgngga/a%rggr%gas

estudiantes han explorado, por medio de conversaciones y recorridos, la relacion entre el
ser humano y el agua, comprendiendo su valor como fuente de vida y eje de la
sostenibilidad ambiental.

Estas jornadas han permitido que nifios, nifias y jévenes se expresen mediante el dibujo,
la pintura y el movimiento corporal, representando cémo imaginan los rios, lagunas y
guebradas que les rodean. Los mensajes y obras creadas durante los talleres serviran de
inspiracién para un performance colectivo, de Héctor Zamora, que se presentara el 8 de
noviembre a las 3: 00 p. m. frente al antiguo edificio del Icfes, donde los participantes se
uniran para representar —a través del arte— la conexion entre el agua, la comunidad y la
naturaleza.

Ademas, los dias 8 y 9 de noviembre, la CAR participara en la Bienal con la presencia de su Aula
Ambiental Mévil Urbana, un espacio interactivo y pedagdégico que ya ha recorrido mas de 12 mil
kilbmetros en el territorio CAR, acercando la educacién ambiental a mas de 15 mil personas. En
esta ocasion, los visitantes podran experimentar de forma vivencial cdmo pequenas acciones
cotidianas contribuyen al ahorro y uso eficiente del agua, asi como a la reduccién de la huella
ecoldgica.

La agenda también incluira la participacién de la CAR en un espacio académico, en el que
se compartird la experiencia institucional en educacidon ambiental y la integracién del arte
como herramienta de transformacion cultural para un futuro mas sostenible.

"El arte es un lenguaje poderoso para despertar conciencia. A través de estas experiencias
buscamos que las personas comprendan que cuidar el agua es cuidar la vida misma, y que
todos tenemos un papel en su preservacion”, destacd Nidia Riafio, subdirectora General de
Cultura y Gobernanza Ambiental de la CAR.

Con esta participacion, la CAR reafirma su compromiso con la construcciéon de una cultura
ambiental participativa, demostrando que la educacidn, la creatividad y el arte son aliados
estratégicos para proteger los recursos naturales y garantizar la seguridad hidrica en la
region.

Etiquetas: Sostenibilidad, Participacién ciudadana, Bienal, Héctor Zamora, arte,
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El arte como territorio para el agua: la participacion de la CAR en la
Bienal de Arte de Bogota

La version mas reciente de la Bienal de Arte de Bogota abrid sus puertas a una
propuesta inédita que unid creacion artistica, pedagogia y conciencia ambiental. La
Corporacion Autonoma Regional de Cundinamarca —CAR- hizo parte de este
encuentro cultural de gran envergadura, lo que permitio llevar al escenario del arte
uno de los mensajes mas urgentes del territorio: la proteccion del agua vy la
necesidad de transformar nuestra relacion con los ecosistemas.

La participacidon de la CAR se materializd en diferentes frentes: talleres creativos en
instituciones educativas, recorridos-taller abiertos al publico, la presencia de las
Aulas Ambientales los dias 8 y 9 de noviembre, un performance desarrollado para
la Bienal y un espacio en la agenda académica que permitio reflexionar sobre el
papel del arte en la construccion de ciudadania ambiental. Cada uno de estos
componentes llevo al publico a reconocer que el cuidado del agua no es solo un
asunto técnico o institucional, sino una oportunidad para sensibilizar, conectar y
movilizar a la comunidad desde el lenguaje sensible y transformador del arte.

Uno de los hitos mas significativos fue el ciclo de talleres en colegios, donde nifas,
nifos y jévenes trabajaron alrededor de la pregunta central de la Bienal: équé
historias nos cuenta el agua? A través de ejercicios plasticos y narrativos, los
participantes reflexionaron sobre su relacion cotidiana con las fuentes hidricas, la
importancia de las cuencas y la responsabilidad de cada actor en la gobernanza del
agua. Estos procesos demostraron que la educacién ambiental, cuando se articula
con metodologias artisticas, tiene un impacto profundo y duradero en la manera
como los estudiantes comprenden su entorno.

Los recorridos-taller del 5 y 7 de noviembre profundizaron en esta experiencia,
invitando a la ciudadania a reconocer el agua como un elemento vital y simbdlico.
A través del recorrido, los asistentes exploraron conceptos como ciclo del agua,
consumo responsable, proteccién de rondas hidricas y soluciones basadas en la
naturaleza, mientras vivian una experiencia estética y sensorial que les permitio
conectar emocionalmente con los ecosistemas.

El performance presentado por la CAR se consolidé como un espacio de expresion
colectiva y reflexion. A través del movimiento y la metafora visual, la puesta en
escena transmitid la fragilidad de los cuerpos de agua, la presidon que ejercen las
actividades humanas sobre ellos y la urgencia de actuar para garantizar su
sostenibilidad. La pieza se convirtié en un puente poderoso entre el publico y las
problematicas ambientales mas apremiantes del territorio CAR.

Finalmente, la participacion en la agenda académica permitié compartir los
avances institucionales en educacion ambiental, restauracién ecoldgica, gestién



hidrica y cultura ambiental, en un espacio donde confluyeron artistas, académicos,
gestores culturales y lideres comunitarios. Este intercambio demostro que la
transicion hacia territorios mas sostenibles requiere didlogos amplios,
interdisciplinarios y sensibles.

Integrar la mirada ambiental en un evento como la Bienal de Arte de Bogota
significa reconocer que el arte tiene la capacidad de movilizar emociones,
cuestionar habitos, abrir conversaciones necesarias y sembrar nuevas formas de
relacionarnos con la naturaleza. La CAR reafirmd asi su compromiso con la
construccion de una cultura ambiental viva, participativa y profundamente
humana, en la que cada accidon —creativa, educativa o institucional— sume a la
proteccion del agua y de la vida.

La Bienal dejo claro que el arte no solo representa la realidad: también la
transforma. Y en un territorio que enfrenta desafios ambientales decisivos, ese
poder de transformacion es mas necesario que nunca.



