
 

 



De artistas para artistas. 

Crónica viva de (deriva sutil en torno a) los espacios alternativos (independientes, 

autogestionados, autónomos) en Bogotá.
1
 

 

Mientras el oteador era capaz de mantener la variedad del relato, mientras lograba 

convencer a sus oyentes acerca de la realidad del mundo luminoso, entonces el mundo del 

horror permanecía como la otra ficción. La realidad del mundo luminoso y la realidad del 

mundo de la muerte se sostenían la una a la otra como ficciones mutuas. 

Fragmento de la definición de artista 

Diccionario de las artes.  

Félix de Azúa. 

 

De cómo una crónica deviene deriva 

Según parece una crónica es una historia que respeta el orden de los acontecimientos y que 

generalmente es narrada por un testigo presencial. Implicación vivencial y veracidad 

histórica son atributos deseables en un cronista. Por ello, al iniciar esta investigación (cuyo 

resultado final proyectaba como una crónica) tuve la disposición de trabajar por inmersión, 

visitar todos los espacios posibles, asistir a cuanto evento pautaran y desarrollar un registro 

exhaustivo sobre la movida bogotana desde la presencia de actor implicado. Mi propia 

naturaleza introvertida, y la complejidad de las iniciativas auto-gestionadas que encontré, 

atentaron contra tan descabellado plan. Así que terminé abordando el asunto con menos 

actividad social forzada y un par de herramientas clásicas de investigación social: las visitas 

formales y la aplicación de una encuesta, que me permitiera establecer un patrón de 

comparación entre los espacios visitados.  

 

Finalmente este proyecto terminó siendo una deriva, no una crónica, y sus resultados son 

más extensivos que exhaustivos. La primera brújula en este viaje sin destino estuvo dada 

por la consulta del Mapa de las Artes, publicado en el 2012 por el IDARTES
2
, y los 

archivos recogidos en la página web esferapublica.org bajo la etiqueta de “independientes”. 

Ambas son fuentes confiables en la escena colombiana y representan dos posiciones que 
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me interesaban como investigadora: la institucional y la independiente.  El mapa no 

discrimina claramente entre espacios con sede estable, talleres de artistas, establecimientos 

dedicados a la comercialización de diseño colombiano y cafés de artistas. Esfera pública 

privilegia proyectos que podríamos etiquetar bajo el rótulo de prácticas artísticas 

contemporáneas. Desde allí fijan postura. Lo institucional pretende ampliar el campo del 

arte hasta licuar sus bordes con esfuerzos inclusivos. Lo independiente intenta presentar 

una postura reflexiva sobre la idea de arte. Las dos posturas, puestas en tensión, podrían 

resumir muchos de los problemas que movilizan la escena de lo alternativo. ¿Cómo se 

establece quienes pueden ser considerados espacios autónomos y que clase de actividades 

deberían desarrollar? En términos de investigación esta tensión (y estas preguntas) 

problematizan el centro básico de cualquier proyecto: delimitación y conceptualización.  

 

De cómo se reconstruyen los límites  

Armada con encuesta, mapa y datos generales empecé las visitas, los encuentros, las 

conversaciones y la acumulación de sugerencias. La idea original, construir un cuerpo 

documental sobre iniciativas lideradas por artistas que se enfocaran en el arte 

contemporáneo y contaran con una sede estable, fue mutando. Restringir la exposición a 

proyectos localizados perdió interés frente a la diversidad de estrategias de circulación 

desplegadas por los bogotanos. La variedad se hacía a un tiempo seductora y confusa. 

¿Incluir todo lo que encontraba en una mezcla heterogénea que emulará al Mapa de las 

Artes? ¿Considerar sólo los lugares más visibles? ¿O aquellos con un programa de 

actividades continuo? ¿Desechar lo virtual, lo comercial, lo intermitente, lo retro? La 

solución fue un punto medio, la exposición resulta del acercamiento a unas cuarenta 

iniciativas, entre actuales e históricas.  

 

El núcleo sigue siendo la acción del artista como gestor y no sólo como productor de 

objetos, pero las especificidades de los proyectos desarrollados en Bogotá no me permitió 

insistir en la condición de contar con un lugar concreto. Más que lugares de exhibición la 

investigación demostró que son importantes las estrategias de circulación, porque la cultura 

es siempre intercambio, transacción, puesta en valor. Coincidiendo con Víctor Albarracín 

(s.f.:19) en su texto “El emprendimiento de la causa pérdida”:  



“… podría decir que entiendo la cultura como un proceso activo de 

intercambio, comunicación y transformación, en el cual es la circulación de 

informaciones, saberes o prácticas la que constituye eso que podríamos llamar 

“capital cultural”. Así, es el flujo y no la acumulación la que da forma y 

posibilidad a aquello que decidamos llamar “cultura”… Bajo esa perspectiva, 

el capital cultural trabaja a pérdida, dejando ir lo que produce y tomando lo que 

necesita para transformarlo y dejarlo ir de nuevo.”  

 

De artistas, para artistas aspira a ser un archivo y una red. Un documento extenso sobre la 

historia reciente del arte en Bogotá y un punto de encuentro entre distintos espacios y 

distintos actores que comparten la necesidad de producir espacios de visibilidad desde el 

margen como una vía para legitimar sus prácticas. Para cumplir ese objetivo la etiqueta de 

“circulación” resultó ser más útil que la de “sede”. 

 

De cómo las definiciones se escurren entre los dedos 

No sé si el lector desprevenido ha notado como he estado usado (indiscriminadamente) las 

palabras: alternativos, independientes, auto-gestionados y autónomos, para referirme a las 

iniciativas de circulación abordadas por agentes privados. En un ejercicio contra académico 

decidí que podía ser muy enriquecedor alternar términos. Cada uno representa un esfuerzo 

por comprender, por teorizar. Y como cualquier esfuerzo teórico, al ser contrastadas con la 

realidad, estas palabras sólo definen de modo parcial, se muestran incompletas, imprecisas. 

Buscan etiquetar sin mucho éxito las acciones privadas, no comerciales, desarrolladas por 

actores no institucionales en el campo del arte bogotano.  

 

Antes de continuar con este ejercicio de evadir las definiciones precisas me gustaría 

mostrarles algunas elaboradas por estudiosos más serios, para que fijemos el contexto 

donde se despliega mi rebeldía y cada lector pueda escoger el término que considere más 

adecuado. 

 

Según Michele Faguet le explica a José Ignacio Roca (2005:s.p.), en una entrevista 

publicada en el número 4 de Arteria, lo alternativo es siempre contextual:  



“Hay una contradicción implícita en la idea de los espacios alternativos, o 

manejados por artistas, entendidos como fenómenos propios de países o 

contextos en los que la compleja organización de sofisticadas infraestructuras 

culturales no se echa de menos. Se podría argumentar que el modus operandi 

de esta clase de espacios, que rechazan o critican la estructura institucional y 

del mercado de arte con sus respectivos (y a menudo traslapados) procesos de 

legitimación, requiere formas de acción espontánea, basadas en las condiciones 

materiales inmediatas y en un deseo de (sacando buen partido) adaptarse a la 

escasez de recursos y, aún más importante, la libre elección de una posición o 

espacio marginal (en el buen sentido del término). Por otro lado, podríamos 

afirmar que estos espacios encontrarían su hábitat natural en contextos 

“marginales” caracterizados por la presencia de instituciones disfuncionales y 

la ausencia de un mercado de arte real. En otras palabras, lo que resulta una 

alternativa de acción en un contexto particular, puede ser condición ineludible 

en otro.” 

 

Para Ilze Petroni y Jorge Sepúlveda (2011: s.p.), la mejor palabra para referirse a la 

actividad de los artistas como gestores no institucionales es “autonomía”:  

“ … ¿por qué autónomos y no independientes? Porque la 

independencia encierra –en su enunciación- dominación y su correlativa 

emancipación; y nosotros no creemos en autoridad alguna de la cual liberarnos. 

Pero además, porque creemos en la co-dependencia como un sistema de 

trabajo, de amistad y de deseo. Porque nos queremos y nos necesitamos: pero a 

sabiendas de que eso no implica la subordinación a un manifiesto, ni la 

supremacía de los objetivos de unos sobre otros; que no forzaremos a otros a 

encajar con nuestros conceptos, porque para nosotros el arte contemporáneo no 

es un ejército ni una empresa, aunque a veces sea la vía más eficiente de 

ejecutarlo. Porque para nosotros es –ni más, ni menos- un sistema 

de interrogación de la realidad.” 

 



Para Petroni y Sepúlveda es importante reconocer que ninguna iniciativa puede funcionar 

aislada, por ello se alejan del término independiente, usando autonomía como posibilidad 

de autodeterminación. Según ellos el trabajo en red es posible gracias al reconocimiento de 

lazos afectivos y a los deseos compartidos, pero sin necesidad de asumir una sólo forma de 

pensamiento o expresión. 

 

Mientras que Alix Camacho y Fernanda Ariza proponen en Sobre la autogestión como 

práctica artística (2010), publicado en Emergencia 4, que: “La (auto)gestión es una 

técnica, un medio de traducción de propuestas con determinados fines y para determinadas 

instituciones” (p. 65). En el artículo: Emergencias colectivas. Mapa de vínculos de 

actividades artísticas (autogestionadas) en la Comunidad Valenciana, 2001-2011 (s.f.), los 

profesores Teresa Marín García, Juan José Martín Andrés y Raquel Villar Pérez definen la 

autogestión como un proceso deseable, pero complicado: 

“El concepto de autogestión tiene que ver con diferentes modos y estrategias de 

autoorganización para conseguir logros o proyectos que parten de la iniciativa 

particular de quien pretende desarrollarlos. Es un concepto que se suele utilizar 

para identificar altos niveles de compromiso y corresponsabilidad entre distintos 

miembros que comparten algún tipo de actividad grupal o colectiva, para 

diferenciarlas de otras metodologías o estrategias de colaboración, de tipo 

dependiente o jerarquizada. Este tipo de autoorganización otorga una mayor 

libertad en el desarrollo de actividades, pero a su vez va acompañado de un 

mayor compromiso y responsabilidad de cada miembro del propio colectivo, o 

de la persona que trabaja siguiendo estos planteamientos. Sin embargo, estas 

nuevas estrategias, que muchas veces se sustentan en el entusiasmo y la fuerte 

motivación, más que en una verdadera planificación viable, también conllevan 

grandes peligros para los artistas, pudiendo producir un efecto paradójico de 

mayor precariedad.” (p. 7) 

 

Para Carlos Felipe Guzmán, en su texto Ensayo y error para espacios independientes 

(2010), publicado en el número 4 de la revista Emergencia, los artistas impulsan espacios 

de circulación porque se sienten fuera del sistema y “toman la palabra” (p. 19) al auto-



inducir espacios de visibilidad en lo que considera una acción política, por lo que se 

producen quiebres y transformaciones gracias a la voz de los no tenían ni nombre ni 

espacio para ser oídos. También explica la independencia como una definición por 

oposición a lo institucional.  

 

En Espacios de posibilidad. Sobre las formas y los alcances de los proyectos de 

(auto)gestión (2004), publicado también en Emergencia número 4, Juliana Escobar y David 

Ayala Alfonso tocan un tema que considero muy relevante dentro de esta investigación, 

para ellos: “Generar un proyecto (auto)gestionado no se reduce a propiciar un espacio-

tiempo, que existe fuera de las dinámicas de un conjunto de instituciones y lógicas de 

mercado.  Se trata de construir condiciones de posibilidad para la emergencia de estos 

“modos de subjetivación singulares”, de los que hablan Rolnik y Guattari.” 

 

Todas las definiciones parecen coincidir en la tensión entre los espacios 

(alternativos/independientes/autónomos/autogestionados) y las instituciones. Aparecen 

también las nociones de voz propia, de autonomía discursiva y asimilación de la práctica 

con la de gestión de recursos, pero solo Escobar y Ayala piensan en la subjetividad. 

 

Durante el trabajo de campo, en la investigación para De artistas para artistas, fue 

interesante identificar conjunto de rasgos comunes más o menos entre todas las iniciativas 

encontradas, rasgos que no parecían poder restringirse en una las definiciones existentes, 

pero que tenían puntos de contactos con todas. Son remarcables, la propensión al trabajo 

colaborativo, la solidaridad, la recursividad, el aprovechamiento de recursos mínimos  y la 

crítica mordaz, y a veces desenfocada, contra las instituciones. Pero quizás el único rasgo 

realmente común es el despliegue desvergonzado de la subjetividad. Lugares, eventos y 

dispositivos están pensados para “el arte” o “la idea de arte” que a cada quien le interesa 

exhibir. Muestras de objetos propios o de amigos. Eventos que expresan intereses 

personales. Prácticas que habitan los márgenes de las definiciones institucionales pero 

“merecen” un espacio de visibilidad. En ningún caso se pretende ser objetivo, al contrario 

todas las acciones parecen provenir de intereses subjetivos expresados abiertamente en una 



vitrina pública auto-propiciada, buscando legitimación y encuentro con otras subjetividades 

para construir comunidad de forma natural.  

 

Sería encantador pensar que los espacios de circulación en Bogotá puedan producir esas 

nuevas subjetividades no instrumentalizadas ni masificadas que proponen Rolnik y Guattari 

en Micropolítica. Cartografías del deseo:  

“A esa máquina de producción de subjetividad opondría la idea de que es 

posible desarrollar modos de subjetivación singulares, aquello que podríamos 

llamar «procesos de singularización»: una manera de rechazar todos esos 

modos de codificación preestablecidos, todos esos modos de manipulación y de 

control a distancia, rechazarlos para construir modos de sensibilidad, modos de 

relación con el otro, modos de producción, modos de creatividad que 

produzcan una subjetividad singular. Una singularización existencial que 

coincida con un deseo, con un determinado gusto por vivir, con una voluntad 

de construir el mundo en el cual nos encontramos, con la instauración de 

dispositivos para cambiar los tipos de sociedad, los tipos de valores que no son 

nuestros. Hay así algunas palabras-trampa (como la palabra «cultura»), 

nociones-tabique que nos impiden pensar la realidad de los procesos en 

cuestión.” (Guattari y Rolnik, 2006: p.61) 

 

Repensar el arte, los modos de circulación, las relaciones y los intercambios parece posible 

desde los “procesos de singularización”. Cada lugar/estrategia funciona a su aire. No existe 

ni un qué ni un cómo, generales, pero si varios porque que se repitieron en distintas 

conversaciones: “hay mucha gente haciendo cosas y pocos espacios abiertos a mostrar”, 

subjetividades que se reconocen y se conectan para reconfigurar el mundo, al menos el 

trocito de mundo sobre el que pueden actuar. 

 

Espacio independiente/alternativo/autónomo/autogestionado es sólo una definición en fuga. 

La acción real es irreductible, se modela en cada ocasión manifiesta, en cada evento, es 

plástica y cambiante, y para los fines narrativos (que ocupan este texto) me interesa más 

estructurarla desde la idea de circulación, de puesta en escena, de presentación pública. 



 

De las articulaciones tensas entre acción independiente y acción institucional 

Algo bastante particular del caso bogotano es la actividad institucional que intenta conectar 

con los espacios alternativos. Desde el 2011 el tema cobró interés para las instituciones 

distritales, que percibieron las alianzas con estos lugares como una posibilidad para exhibir 

los proyectos ganadores de las Becas de Circulación, luego del cierre de la sede de Galería 

Santa Fe.  

Activa desde 1980, la Galería Santa Fe tiene como misión el “fomento de la circulación, 

creación, formación, investigación y apropiación de las artes visuales y plásticas 

contemporáneas. Como escenario público cultural depende de la Gerencia de Artes 

Plásticas y Visuales del Instituto Distrital de las Artes - Idartes. En el 2012 se trasladó de su 

sede del Planetario de Bogotá, a la localidad de Teusaquillo”
3
. Luego de 15 años de 

funcionar en el Planetario, la Galería ocupa una sede temporal, mientras se aprueban los 

presupuestos para la adecuación de una sede propia en la Plaza de Mercado de La 

Concordia. La errancia de la Santa Fe supuso, desde el 2011, un problema en el desarrollo 

de los proyectos de circulación y en una mesa de trabajo
4
 con asesores de distintos entes 

culturales surgió la idea de convocar a los espacios alternativos como aliados para fomentar 

el componente de circulación y apoyar al distrito en la exhibición de exposiciones de 

artistas emergentes. Esta sugerencia impulsó la invitación a los espacios alternativos para la 

conformación de la Mesa de Espacios Independientes, activa entre julio del 2011 y 

noviembre del 2012. 

 

Las polémicas, los desencuentros y el cansancio parecen ser las consecuencias inmediatas 

de la mesa
5
, pero más allá de demostrar lo difícil que puede ser articular a los artistas en 

torno a metas comunes, sobre todo cuando esta articulación no surge espontáneamente, creo 

que de su conformación derivaron algunos eventos importantes.  
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El Concurso de Exposiciones en la Galería Santa Fe, establecido desde el 2000, se 

transformó, en el 2011, en el Concurso Proyectos de  Circulación de las Artes Plásticas y/o 

Visuales de Bogotá. Está convocatoria del 2011 premió varios espacios independientes que 

fueron sede, junto con la Galería Santa Fe, de dieciséis exposiciones desarrolladas entre el 

2012 y el 2013. La simbiosis funcionó en la medida en que la Galería pudo resolver sus 

problemas de espacio, entregó aportes que soportaron la gestión de los independientes y 

reconoció el profesionalismo de actores que trabajan fuera del circuito institucional. El 

disenso surgió por el malestar de algunos espacios frente a lo que interpretaron como 

“programación impuesta” y por la queja de algunos de los que no recibieron recursos.  

 

El encuentro de espacios independientes con la especialista española Nekane Aramburu en 

noviembre del 2012, donde se reconoció la necesidad de construir un manual de buenas 

prácticas y se intentó sustituir la noción espacio independiente por la de célula autónoma: 

“Una entidad privada, autónoma y auto-gestionada, sin ánimo de lucro, donde se propone 

desde la investigación y la experimentación, diálogos críticos que aporten visibilidad, 

divulgación e intercambio en el contexto de la práctica artística contemporánea”
6
 Si bien 

esta definición es un ambigua al establecerse en la comodidad de “proponer” y no 

mencionar los riesgos de “actuar”, es muy válida como ejercicio auto-reflexivo. Como 

investigadora extranjera (venezolana), me parece muy saludable que las instituciones en 

Bogotá hayan sido capaces de generar un encuentro entre los gestores autónomos, donde 

estos tuvieron  la posibilidad de mirarse y pensar sobre sus alcances y necesidades. 

 

Esto también se consideró en la versión número 9 del seminario Modus Operandi, Producir 

la escena, historias y expectativas en torno a los espacios y publicaciones de artistas
7
. 

Organizado por la Universidad de los Andes en abril del 2013, se enfocó en la pregunta 

sobre las iniciativas artísticas en el ámbito de la circulación. Durante su primera edición, 

efectuada el 2002, la discusión giró en torno a iniciativas privadas que operaban fuera de 

los circuitos comerciales e institucionales, proyectos que se caracterizaban “por defender el 

poder público del artista como tal, asumiendo directamente la producción de espacios de 
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circulación y discusión, la concepción de herramientas y políticas de representación, la 

creación de plataformas de encuentro y otras formas de sociabilidad.” Once años después la 

intención de los organizadores se enfocó en la pregunta por el cumplimiento de las 

expectativas planteadas por estos proyectos de artistas/gestores y la revisión de las 

herramientas necesarias para su sostenibilidad. Producir la escena abrió espacio para la 

presentación de experiencias históricas y actuales, el tono de las conferencias fue muy 

ameno y permitió ver con claridad que las intenciones y los problemas de los espacios auto-

gestionados parecen ser los mismos, aunque los lugares sean otros
8
. 

 

Paralelo a Modus Operandi, el 25 y 26 de abril del 2013, el Idartes invitó a un Taller 

dirigido a Espacios Autónomos, dictado por Jorge Sepúlveda de Curatoría Forense
9
. Allí 

Sepúlveda explicó su experiencia de trabajo organizando residencias nómadas, encuentros 

de gestores autónomos
10

, redes de trabajadores de arte
11

 y análisis críticos del sistema del 

Arte Argentino
12

. Explicó sus ideas en defensa de la definición de espacio autónomo, para 

él una gestión sólo es autónoma en la medida en que puede conservar su capacidad de 

tomar decisiones sin la injerencia de los entes que lo patrocinan y logra negociar 

condiciones de asociatividad que le permitan regular los cambios. También enfatizó en la 

necesidad de disentir en lugar de favorecer consensos uniformadores, potenciar el trabajo 

colaborativo y establecer parámetros de evaluación que simplemente serían una 

comparación entre las expectativas frente a una acción y los resultados de esta. 

 

En otro orden de ideas quizás una de las experiencias de trabajo colaborativo más exitosa 

entre los espacios autónomos en Bogotá es el proyecto Circular. El proyecto, lanzado en el 

2011, consistió principalmente en una publicación tipo mapa a través de la cual podían 

localizarse once espacios enfocados en el arte contemporáneo. Allí se incluían talleres, 

estudios, salas de exhibición y plataformas de discusión, como un esfuerzo por visibilizar 

procesos durante la época en que se realizan las ferias de arte en la ciudad (ArtBO, La Otra 

y Odeón). La edición del 2012 se amplió incluyendo no sólo direcciones sino también un 
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programa de actividades y una pequeña reseña de los espacios incluidos. Ellos mismos nos 

cuentan en Circular 2012: “Conformada por un grupo heterogéneo de creativos, Circular 

2012 consolida su carácter autónomo, manteniendo un debate abierto que representa las 

diferentes posiciones ideológicas de sus integrantes y su relación con los sistemas de 

circulación del arte.” 

 

Las acciones de asociación y formación que acabamos de revisar demuestran que la 

visibilidad y la sostenibilidad son los dos grandes temas que preocupan a los actores de los 

espacios independientes. Los fondos del estado (asignados a través de becas) son el 

mayoría de los casos el primer recurso económico con el que cuentan y esto profundiza la 

relación amor odio. Quizás aún les falta por descubrir que: “Ninguno de nosotros es tan 

inteligente como todos nosotros juntos” como reza el título del Mapa del programa de 

residencias
13

 de Curatoría Forense.  

 

De la encuesta como herramienta 

Según les contaba al principio del texto, en este proyecto usé como herramientas de 

recopilación de información las entrevistas, la documentación bibliográfica y la aplicación 

de una encuesta. La encuesta aspiraba establecer patrones de comparación medibles entre 

todos los espacios visitados. El instrumento fue enviado en por correo a treinta y dos 

gestores y la mitad de ellos respondió, por lo que la muestra es suficientemente 

representativa de la realidad.  Miremos una síntesis de los datos que arroja. 

 

El instrumento tenía trece apartados
14

:  

1) Misión y perfil. Al definir su misión, entendida como la intención que impulsa el 

trabajo del espacio/proyecto, los encuestados apuntan en general a la difusión y 

promoción de diversas prácticas artísticas, recalcando la idea de autonomía para 

diferenciar su labor desarrollada en los circuitos institucionales.  

2) Organización. En todos los casos los directores/creadores funcionan como “toderos” 

y son voluntarios en sus propios proyectos sin percibir salarios por el trabajo 
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 Ver anexo 1 
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realizado, pueden contar con el apoyo de amigos para los montajes y organizaciones 

y en el mejor de los casos con practicantes universitarios que reciben como única 

contraprestación la experiencia laboral; sólo La Peluquería, por la naturaleza de su 

actividad, cuenta con personal asalariado.  

3) Tiempo de funcionamiento. El proyecto activo más antiguo cuenta con diez años de 

trabajo y los jóvenes sólo un año. El promedio general es de 4 años de 

funcionamiento y 13 de los 16 encuestados iniciaron su ejercicio durante los últimos 

5 años. 

4) Sede. En la mayoría de los casos los encuestados cuentan con una sede o centro de 

operaciones, ocupada en la modalidad de arriendo (5), propiedad (5) o préstamo (3). 

Los restantes (3) no funcionan en ninguna localización específica. 

 

Gráfico 1. Respuestas a la pregunta 4.6 de la encuesta aplicada durante la investigación. 

 

5) Actividades y programación. El 94% los espacios encuestados tienen como 

actividad principal las exposiciones, los talleres y los encuentros de discusión, 

mientras el 75%  reportan que organizan fiestas. Sólo ocho de los espacios con sede 

tienen horario estable de apertura al público.  

 Exposiciones Talleres Conferencias Grupos de 
discusión 

Fiestas 

Paramus      

Espacio Van 
Staseghem 

     

Si nos pagan boys      

La Quincena      

M I A M I      

Fundación WAJA      

La Ramona 
producciones 

     

5 5 

3 

0 

3 

Arrendada Propia Prestada Entregada en
comodato

No tienen
sede

La sede es: 



El Sanatorio      

Espacio Vacío 
(Histórico) 

     

Colectivo Visual 
DUM 

     

Estudios 59      

Fundación Rema      

Estuario      

EXPERIMENTA 
Colombia 

     

La Agencia      

La Peluquería      

Tabla 1. ¿Qué tipo de actividades desarrollan? Respuestas a la pregunta 5.1 de la encuesta 

aplicada durante la investigación. 

6) Fuentes de financiamiento. El 88% de los gestores hace aportes propios para el 

mantenimiento de sus proyectos. 70% de las iniciativas ha ganado algún tipo de 

beca. También el 70%  ejerce algún tipo de actividad comercial: venta de obras, 

cobro por talleres, alquiler de espacios o venta de bebidas durante los eventos.  

 Aportes 
personales 

Cobro por 
talleres o 
actividades  

Becas o 
estímulos 
nacionales 

Becas o 
estímulos 
distritales 

Becas o 
estímulos 
internacionales 

Venta 
de 
obras 

Venta de 
bebidas 
durante 
los 
eventos 

Paramus        

Espacio Van 
Staseghem 

       

Si nos pagan 
boys 

       

La Quincena        

M I A M I        

Fundación 
WAJA 

       

La Ramona 
proyectos 

       

El Sanatorio        

Espacio Vacío 
(Histórico) 

       

Colectivo Visual 
DUM 

       

Estudios 59        

Fundación 
Rema 

       

Estuario        

EXPERIMENTA 
Colombia 

       

La Agencia        

La Peluquería        

Tabla 2. ¿Cuál es la principal fuente de financiamiento con la que cuenta? Respuestas a la 

pregunta 6.1 de la encuesta aplicada durante la investigación. 



7) Colaboradores/Alianzas. En cuanto al trabajo en red, el 70% de los encuestados ha 

establecido colaboraciones; principalmente con otras iniciativas autónomas 

(nacionales e internacionales), universidades e instituciones culturales. El 24% que 

no ha tejido esos nexos tiene la disposición de hacerlo y solo 6% considera 

necesario mantener absoluta independencia. 

8) Visión/sustentabilidad. Cuando se proyectan hacia futuro los directores de las 

iniciativas auto-gestionadas sueñan con continuar ampliar la proyección de sus 

actividades, pero además todos los proyectos activos tocan el problema dela auto-

sostenibilidad y la plantean como una meta. En general, comparando los recursos 

mínimos requeridos para el funcionamiento de los proyectos con los recursos 

ideales de operación, todos  trabajan “a pérdida”, hay desfases de hasta 70% entre lo 

que usan para mantenerse y lo que quisieran recaudar para funcionar idealmente. 

Todos coinciden en la necesidad de mejorar la gestión de recursos, en la mayoría de 

los casos proponen como salida posible las becas nacionales e internacionales, 

también conseguir apoyo de empresas privadas o ampliar las actividades 

comerciales que cada uno desarrolla. En Laagencia a veces compran el baloto. 

9) Relación con el público. El 70% de los espacios alternativos aspira que sus 

actividades toquen a públicos diversos, mientras que el 30% restante dirige su 

acción a públicos relacionados con el campo del arte. 94% admite que la afluencia 

de público varía de acuerdo al tipo de actividades, la convocatoria es más efectiva 

para inauguraciones y eventos nocturnos que para conferencias o talleres. Sólo el 

32% aplica herramientas de medición de públicos atendidos y apenas la mitad de 

ellos establece algún tipo de caracterización que les permita identificar cómo son 

sus visitantes. Otro rasgo interesante es que el 50% informa tener relaciones los 

vecinos (de las sedes estables o itinerantes), pero la forma de estas relaciones varía 

desde la colaboración mutua hasta la simple cordialidad, por lo que vinculación de 

los vecinos con los proyectos de arte es efectiva sólo en el 30% de los casos. 

10) Relación con los medios de comunicación. Todos los espacios activos hacen uso de 

los recursos web para difundir sus actividades, 94% produce impresos publicitarios. 

Mientras que apenas 42% cuenta con vínculos son medios de comunicación masiva. 

Principalmente con Arteria, Arcadia, Cartel Urbano, periódico ADN, Radionica, El 



tiempo y El espectador; sólo 19% refieren nexos con los canales de televisión local 

y nacionales.  

 

Gráfico 2. Respuestas a la pregunta 10.1 de la encuesta aplicada durante la investigación. 

11) Publicaciones y archivos. La publicación de impresos es una práctica normal para el 

88% de los espacios alternativos y todos realizan registro fotográfico y/o 

audiovisual de sus actividades. Los archivos están disponibles al público a través de 

medios electrónicos en el 75% y directamente en la sede del proyecto en el 6%.   

 

Gráfico 3. Respuestas a la pregunta 11.2 de la encuesta aplicada durante la 

investigación. 

 

12) Relación con los artistas. Como ya podemos imaginar en este punto, los gestores  

entrevistados privilegian proyectos emergentes, críticos e insertos en las tendencias 

contemporáneas, además casi todos tienen interés por acciones que toquen los 

límites de la definición de artístico y se vinculen con prácticas ancladas en la 
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cotidianidad. La encuesta también arroja como resultado que para acceder a estos 

espacios de circulación los interesados en mostrar/mostrarse deben apelar a diversas 

vías: convocatoria, presentación de propuestas, investigaciones e intereses 

particulares de los directores de los espacios (cualquier parecido con la realidad 

institucional es mera coincidencia) 

13) Modelo expositivo. En todos proyectos los recursos, como espacio, mobiliario e 

iluminación, permiten flexibilidad para adoptar distintos modos de hacer 

exposiciones, en el 63% de los casos los artistas invitados pueden participar 

activamente en las decisiones de montaje.  

 Planean la museografía 
previamente 

Trabajan in 
situ 

Hay un líder en la 
ejecución de los 
montajes 

Las decisiones 
museográficas se discuten 
con los artistas 

Paramus     

Espacio Van 
Staseghem 

    

Si nos pagan boys     

La Quincena     

M I A M I     

Fundación WAJA     

La Ramona proyectos     

El Sanatorio     

Espacio Vacío 
(Histórico) 

    

Colectivo Visual DUM     

Estudios 59     

Fundación Rema     

Estuario     

EXPERIMENTA 
Colombia 

    

La Agencia     

La Peluquería     

Tabla 3. ¿Cómo organizan los montajes? Respuestas a la pregunta 13.2 de la encuesta aplicada 

durante la investigación. 

 

De la conjetura propuesta y el modelo expositivo a aplicar 

Habiendo aclarado ya que la experiencia en Bogotá transformó mi interés por los 

“espacios” en interés por la “circulación”, que las herramientas usadas no fueron 

exhaustivas ni muy ortodoxas, pero intentaron ser formales; sólo queda aventurar una 

apresurada conjetura sobre el papel de estas estrategias alternativas en el campo del arte en 

Bogotá y explicar cuál será el modo de exponer la información recopilada e intuida durante 

la residencia. 



 

Según cuenta Pierre Bourdieu (2002: p. 33) en un texto original de 1966 (Campo intelectual 

y proyecto creador): “Todo acto cultural, creación o consumo, encierra la afirmación 

implícita del derecho de expresarse legítimamente, y por ello compromete la posición del 

sujeto en el campo intelectual y el tipo de legitimidad que se le atribuye.” Todo el que 

asume una voz (o inicia un “proceso de singularización” como lo definen Guattari y 

Rolnik) siente el derecho y la necesidad de ser escuchado. Nadie grita al vacío, menos al 

asumir tomar la palabra frente a una comunidad. Los espacios/estrategias, dicen lo que 

dicen buscando resonar en los otros, tratando de ser escuchados por sus pares en el campo 

del arte. Se consideran legítimos y sus acciones pretenden legitimación. La tensión (“los 

conflictos, ficticios o fundamentados”) entre instituciones y acciones emergentes es para el 

autor francés “el factor más decisivo del cambio cultural”, pero depende no sólo de las 

posiciones de cada actor vinculado al campo sino también de cuáles son las razones que “se 

dan para vincularse” (Bourdieu, 2002: p. 41). En el juego entran no sólo el problema del 

ejercicio de la circulación y visibilización, sino la pregunta por la propia legitimidad. 

 

Las razones problemáticas para legitimar los vínculos son muchas. Preguntas sobre la idea 

de arte, preocupaciones por la apertura de las instituciones, conciencia sobre la asunción de 

la propia voz como acción política, reconocimiento de nuevos públicos, posibilidad de 

plantear ajustes a las políticas públicas, inclusión de nuevas prácticas en el campo del arte, 

crítica al mercado, a la cultura, a los clichés de la contracultura. La cuestión de los espacios 

de arte pasa por pretender una definición absoluta de arte, como Jacques Ranciere (2005: p. 

69) señala en un texto publicado por el MAMBA15:  

“La cuestión de los espacios del arte sería simple si se refiriese a la de los 

modos de presentación de los productos del arte definidos por sí mismos. 

Desgraciadamente semejante relación de continente a contenido no existe en 

ninguna parte. La idea de que existe el arte en general –y no distintos artes al 

servicio de tal o cual fin- es característica del régimen estético del arte”  

No hay arte sin un contexto que construya la definición, “sin un régimen de percepción y de 

pensamiento que permita distinguir sus formas como formas comunes”. (Ranciere, 2005: p. 
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18). Al situarse en el campo, desde su propia declaración de intención, los espacios 

alternativos producen formas distinguibles como arte. Además la visibilidad funciona como 

una instancia de legitimación social donde los jóvenes (estudiantes, profesionales recién 

graduados, artistas emergentes, etc.) optan por generar sus propios espacios de circulación 

como un camino expedito hacia la realización de sus proyectos. 

 

La paradoja del campo es que la pretendida legitimación, ocurre en la medida en que los 

proyectos se vuelven prestigiosos y logran la articulación con otros proyectos o con la 

institución, lo que implica un cierto grado de institucionalidad, aquella contra la que se 

revelaban en sus acciones iniciales. Las tensiones de la legitimidad son las tensiones de la 

justificación de la propia existencia. Detentar el discurso, o auto-esgrimirse con él requiere 

un grado de validación colectiva que no debería anquilosar las prácticas. Ranciere (2005: p. 

72) propone la solución de esta paradoja desde la producción de nuevas ficciones, de 

nuevos modos de presentación. 

“… el problema no consiste en denunciar la información oficial, el papel de los 

medios, etc. El problema consiste en crear formas de intervención que no se 

limiten a suministrar otros datos, sino que cuestionen esta distribución de lo 

dado y de sus interpretaciones, de lo real y de lo ficticio. Los espacios del arte 

pueden servir para este cuestionamiento si se dedican menos a los estereotipos 

de la denuncia automática o a las facilidades de la parodia indeterminada que a 

la producción de dispositivos de ficción nuevos. Porque la ficción no es la 

irrealidad, es el descubrimiento de dispositivos que prescinden de las relaciones 

establecidas entre los signos y' las imágenes, entre la manera en que unos 

significan y otros, hacen ver.”  

En lugar de la crítica destemplada, el remedo al cubo blanco o las relaciones verticales entre 

las distintas instancias de gestión, los proyectos alternativos tienen, por su propia naturaleza, 

la obligación de generar otras posibilidades realmente capaces de diferenciarse de lo 

establecido. Las propuestas incluidas dentro de la muestra tienen ese propósito, aunque 

algunas sean más eficaces que otras en alcanzarlo. 



Coherente con esta necesidad De artistas para Artista no será una exposición restringida a 

un espacio determinado, que exponga una síntesis de los resultados de la investigación. La 

enorme cantidad de material recopilado y la diversidad de proyectos identificados, obligó a 

buscar un nuevo dispositivo, que permitiera concentrar datos y facilitar al público el acceso 

a contenidos alojados en la web, que ayudan a perfilar de un panorama general. 

Con el apoyo de Plataforma Bogotá, Laboratorio de Arte, Ciencia y 

Tecnología  de la Fundación Gilberto Alzate Avendaño, el producto final de esta exposición 

es una página web que se sirve usara un modelo de Visualización de Datos para presentar 

contenidos interrelacionados. Al hacer uso de una interfase amigable y una representación 

visual interactiva, la meta es concentrar todos los contenidos web disponibles, acerca de los 

espacios auto-gestionados, y presentar de forma comprensible la enorme estructura de 

información que da cuenta de las acciones, exhibiciones, polémicas e ideas, cruzando los 

medios existentes en una sola plataforma. 

Los espacios/estrategias están agrupados en seis núcleos. De artistas para artistas, 

localizados, iniciativas de artistas que cuentan con una sede estable para el desarrollo de sus 

actividades de circulación. De artistas para artistas, itinerantes, acciones de circulación 

emprendidas por artistas en espacios, móviles, inestables o virtuales. Galerías sostenibles, 

proyectos comerciales emprendidos por artistas que no buscan lucro sino la sostenibilidad 

del espacio y la posibilidad de potenciar proyectos formativos y visibilizar a artistas 

emergentes. Open studios, centros de talleres de artistas que desarrollan alguna actividad de 

circulación a lo largo del año. Históricos, espacios autónomos cuyo trabajo se desarrolló 

entre el 2000 y el 2012, pero en la actualidad no están activos. Además, como un pequeño 

extra presentaré una lista sencilla, (…algunos que no son de artistas…) donde incluyo 

algunas iniciativas de autogestión, con sede estable, que no son regentadas por artistas pero 

aplican modos de acción con lógicas distintas a la comercial y la institucional.  

Susana Quintero Borowiak. 
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Directorio razonado 

(Cuando no se indique lo contrario, los textos entrecomillados han sido tomados de las 

encuestas aplicadas) En cada apartado los espacios están ordenados cronológicamente, del  

más antiguo al más reciente. Dada la naturaleza de la investigación se sobreentiende que 

todas las direcciones son en Bogotá, Colombia. 

 

 

 

 

 

 

 

 

 

 

 

 

 

 

 

 

 

 

 

 

 

 

 

 

 

 



De Artistas para artistas, localizados. 

Iniciativas de artistas que cuentan con una sede estable para el desarrollo de sus actividades 

de circulación.  

 

 

Mapa Teatro. Fachada. Foto: Carlos Gómez. 

 

Mapa Teatro 

Carrera 7 # 23-08. 

https://www.facebook.com/mapateatro?fref=ts 

http://www.mapateatro.org/ 

Inicio de actividades: 2000 

Director: Rolf Abderhalden 

El horario de apertura depende los eventos desarrollados. 

Mapa Teatro ocupa un espacio no convencional en el centro de Bogotá. Allí convergen las 

acciones de un laboratorio de artistas, de una residencia y un espacio de creación 

https://www.facebook.com/mapateatro?fref=ts
http://www.mapateatro.org/


interdisciplinar; todo esto es posible a la autonomía y la capacidad de autogestión que 

despliegan. En su página web refieren: “El laboratorio de artistas de Mapa Teatro ofrece a 

los bogotanos que transitan el centro de la ciudad un lugar gratuito donde experimentar 

alrededor de propuestas artísticas no convencionales… (además) trabaja en asocio con 

diferentes entidades financiadoras para presentar Cabaret Literarios, Lecturas Dramáticas, 

Exposiciones, conciertos.” 

 

 

La Ramona Proyectos/Espacio 101. Entrada a la sala. Foto: Carlos Gómez. 

 

La Ramona Proyectos/Espacio 101 

Cra 5 # 18-54// Cll 19 # 4-71 

https://www.facebook.com/espacio.cientouno?fref=ts 

laramonaproyectos.wix.com/laramonaproyectos 

Inicio de actividades: Febrero 2008. 

Directores: Andrés Bustamante y Viviana Cárdenas. 

El horario de apertura depende los eventos desarrollados. 



“LA RAMONA PROYECTOS- ESPACIO 101 es una plataforma de circulación, edición, 

publicación,  y creación audiovisual que se propone articular una serie de actividades de 

reflexión estética y social tramando nuevas formas de asociación, se trata de un ejercicio de 

práctica artística en el que las nociones de colaboración y reflexión crítica sobre la 

cotidianeidad configuran el cuerpo de la investigación.” 

Privilegian “prácticas artísticas que pongan en relación un punto de vista crítico con 

respecto a la cotidianidad y una reflexión estética en cuanto al contexto actual del arte. Y 

artistas que proponen discusiones y plantean proyectos de investigación relacionados con la 

narrativa gráfica, la autogestión, el do it yourself abordados siempre desde los lenguajes de 

la plástica y enmarcados en el contexto latinoamericano.” 

 

 

La Peluquería. Fachada. Foto: Carlos Gómez. 

 

La Peluquería 

Cra 3 # 12d - 83 

www.lapeluqueriabogota.com 

https://www.facebook.com/lapeluqueriabogota?fref=ts 



Inicio de actividades: abril de 2008 

Directora: Melissa Paerez  

Horario de apertura al público: 11 am a 8 pm, eventos nocturnos de 8 pm a 2:30 am. 

“Nuestra misión es brindar a Bogotá un espacio alternativo en constante movimiento, 

creado por mujeres, que permita la exploración en el arte, la creatividad, el diseño y en la 

peluquería como expresión y práctica artística, promoviendo inquietudes artísticas, estéticas 

y culturales que permitan la activación de redes sociales y el encuentro de nuevas ideas y 

nuevas propuestas.” Sus actividades abarcan distintas acciones que van de “la Peluquería 

como práctica artística principal y permanente, (mediante) laboratorios o espacios de 

creación en peluquería artística.”; hasta la “exposición de artistas plásticos colectivos y 

emergentes, eventos de tipo social y relaciones públicas del sector cultural, conversatorios 

artísticos y sociales, y convocatorias (para) muestras artísticas.” Privilegian “los proyectos 

emergentes, los colectivos artísticos,  lo underground, más bien fuera del "medio del arte."” 

Como proyecto esperan continuar consolidando “una red de mujeres artistas increíbles, un 

proyecto de formación artística a través de las tijeras, un espacio abierto con programación 

más estable, trabajando en colaboración con otros espacios de la ciudad, del pais y del 

mundo.” Apuntan a fortalecer políticas, potenciar la creatividad, usar el arte como una 

herramienta sanadora de la sociedad y ganar nuevos públicos. 

 

 



 

El Parche. Fachada. Foto: Carlos Gómez. 

 

El Parche  

Cra 9 # 22 - 87 apto.202. 

http://www.elparche.org/ 

https://www.facebook.com/el.artistresidency?fref=ts 

https://www.facebook.com/colomborama 

http://colomborama.net/ 

Inicio de actividades: Julio de 2009. 

Directores: Marius Wang y Olga Robayo. 

El horario de apertura depende los eventos desarrollados. 

Se definen como un espacio cultural y de residencias interesado establecer colaboraciones 

con artistas, investigadores y curadores de distintas regiones. Sus proyectos privilegian 

residencias y trabajos artísticos con interés social, capaces de construir vínculos con la 

comunidad local y con el medio artístico bogotano y colombiano. Cada residencia culmina 

con una exposición producida por El Parche.  

Entre febrero y junio del 2013 desarrollaron, en Oslo, el proyecto COLOMBORAMA, 

gracias al cual exhibieron, en colaboración con seis espacios de la capital noruega, una 

muestra representativa de la actividad cultural y el arte actual en Colombia, al tiempo que 

http://colomborama.net/


daban cuenta de la transformación sufrida por el campo artístico en Bogotá durante los 

últimos diez años.  Como explican en la página web del proyecto: “Con 

COLOMBORAMA queremos intervenir y transferir parte de la escena del arte 

contemporáneo de Bogotá a Oslo, a través de la presentación de una veintena de artistas 

que viven y trabajan en Colombia.”  

 

 

El Sanatorio. Fachada. Foto: Carlos Gómez 

 

El Sanatorio 

Crra 22 #45-16, Barrio Palermo. 

http://elsanatorioceramica.blogspot.com/ 

www.facebook.com/groups/elsanatorioceramica/ 

Inicio de actividades: Mediados del año 2009. 

Directores: Nicolás Chacón y Sergio Ferro. 

Horario de apertura al público: 10am a 6pm. 

“El Sanatorio es un espacio de creación artística en el que se  promueven proyectos de 

inclusión social, presentándose así como un espacio de apertura cultural e ideológica, 



permitiendo el intercambio de diferentes visiones y puntos de vista de las personas cercanas 

y ajenas a  la actividad creativa. Un lugar para soñar con los ojos abiertos, para buscarse 

uno mismo a través del contacto con los otros, para impulsar la libertad.” 

El eje de su trabajo es enseñar, producir y exhibir “cerámica que ayuda a sanar el cuerpo, el 

alma, el espíritu, el corazón, la mente”; pero además desarrollan “eventos culturales con 

diferentes disciplinas artísticas tales como: exposiciones de arte, presentaciones musicales 

(djs, vjs, grupos pequeños, artistas reconocidos, etc.), talleres de dibujo, talleres de 

cerámica, proyecciones de películas, performance, entre otros.” 

Esperan proyectarse “como un Espacio reconocido que sirva como punto de referencia 

cultural en el país por la calidad de sus proyectos. Promoviendo proyectos únicos que nos 

identifiquen, incentivando el intercambio de ideas.” 

 

 

 

 

 

 

 



 

Laagencia. Fachada. Foto: Santiago Pinyol. 

 

Laagencia 

Calle 64 # 8 – 34 

laagencia.net 

@porlosagentes 

https://www.facebook.com/pages/Laagencia/106376402755301 

Directores: Diego García, Mónica Zamudio, Mariana Murcia,  

Sebastián Cruz y Santiago Pinyol 

Inicio de actividades: Agosto del 2010  

Horario: de jueves a sábado de 3 a 7 pm, durante las exposiciones 

Su principal foco de acción está en “co-producir proyectos culturales de carácter 

experimental.” Aunque, “en un principio privilegiamos exposiciones individuales, en este 

momento privilegiamos proyectos de residencia y generación de contenido. 

Fundamentalmente nuestra actividad ha cambiado de enfoque y nuestro interés está ahora 

mismo en procesos de generación de contenido a través de escuelas informales, proyectos 



editoriales y ferias de arte internacionales.” Las muestras individuales eran propuestas por 

los artistas, y co-producidos por laagencia, considerando el sitio específico.  

“El espacio de exposición fue un ejercicio de acercamiento constante con la comunidad de 

vecinos, hubo varios que entraron a ver exposiciones, con Guillermo de la Libreria el Trilce 

hicimos hace poco una colaboración dentro del evento del Motto Móvil pero otros aún 

después de tres años pensaron que era un lugar de fiesta” Estas tensiones y ambivalencias 

son inherentes a la condición alternativa del lugar. 

 

 

M I A M I. Fachada. Foto: Carlos Gómez. 

M I A M I 

Carrera 17 # 36-61 

www.m-i-a-m-i.net 

www.facebook.com/MIAMI.Bogota 

www.miami-bogota.tumblr.com 

Fundadores: Gabriel Mejía, Daniela Marín, Juan Peláez, Adriana Martínez, María Paola 

Sánchez y Paula Tejada. 

Directores actuales: Juan Peláez, Adriana Martínez y María Paola Sánchez. 

Inicio de actividades: Febrero 2011. 

http://www.miami-bogota.tumblr.com/


El horario de apertura depende los eventos desarrollados. 

“M I A M I es un espacio autónomo y autogestionado que funciona en el barrio Teusaquillo 

en la ciudad de Bogotá. Nuestra naturaleza nos permite independencia conceptual en todos 

los proyectos que generamos, los cuales mantienen coherencia entre lo que se presenta y  

nuestra postura frente al arte contemporáneo. No funcionamos como una galería comercial, 

no manejamos artistas, nos interesan en cambio los proyectos, los productores, sin importar 

el potencial comercial que los mismos representen. Mantenemos nuestro espacio rentando 

talleres y oficinas para diseñadores y artistas, esto nos permite cubrir lo básico de los costos 

administrativos; para el resto de gestión hacemos lo que muchos, vendemos cerveza, 

choripanes, aportes de los socios,  becas del distrito o ministerio que ayudan a alivianar los 

gastos de producción. La base de la operación de M I A M I es la colaboración y el 

intercambio de ideas con curadores, artistas o talleristas. Para M I A M I el espacio de 

exhibición es un espacio de incertidumbre y al mismo tiempo de interacción y aprendizaje 

con los procesos que llegan hasta sus puertas.” 

“M I A M I es un espacio interesado en la circulación y discusión sobre arte 

contemporáneo.” 

 



 

LA REDADA, miscelánea cultural. Fachada. Foto: Carlos Gómez. 

 

LA REDADA, miscelánea cultural 

CALLE 17 # 2-51 

http://laredada.org/ 

https://www.facebook.com/laredada?fref=ts 

 http://www.facebook.com/15dieciseis 

twiter: @laredadada 

Inicio de actividades: 2011 

Horario de apertura al público: de 2 a 9pm. 

Según cuentan en la presentación de página web, llevan “algún tiempo intentando 

establecer un llamado espacio cultural. Sin saber realmente lo que es. Sin haber realizado 

estudios culturales, ni planificado, definido o planteado objetivos y metas… Hemos 

recorrido un corto camino en donde la experiencia, el empirismo, el actuar, han formado 

ideas que tienen vida y que constituyen lo que para nosotros podría considerarse este lugar 

https://www.facebook.com/laredada?fref=ts
http://www.facebook.com/15dieciseis


común. Ideas que nos han dado pie para generar una construcción de opiniones propias 

y también para visibilizar lo construido con la excusa de abordar un espacio.” 

“La Redada está conformada por varios colectivos de acción directa sobre el arte, la 

comunidad, el medio ambiente, el espacio público, y la sociedad contemporánea.” Estos 

colectivos son: El Eje Centro cultural (2009) ocupante original de la casa cuya línea de 

trabajo aborda acciones de formación que aspiran promover la acción política y que tiene 

como antecedente autogestión al espacio Piso Uno (Calle 32 # 13-43); Casaentrecomillas 

(2009) colectivo interesado en la creación y gestión cultural de manifestaciones artísticas 

capaces de impactar en el espacio público por medio de la experimentación, el dialogo y la 

activación de proyectos multidisciplinares; Quince 16 (2009) colectivo de artistas no 

conformado que aspira poder negociar las reglas y los significados, trabajar por proyectos 

sin pretender cumplir objetivos específicos, generar formas inestables y divertirse 

generando comunidad y Tinta Libertaria.  

 

 

La Quincena. Fachada. Foto: Carlos Gómez. 

 

La Quincena 



Calle 28A # 16 - 41 

www.facebook.com/laquincenaespacio 

www.facebook.com/laquincenabogota 

laquincena.tumblr.com 

@laquincena15 

Directores fundadores: Juan Manuel Blanco, Catalina Bulla y Santiago Castro 

Inicio de actividades: 26 de abril de 2012 

Horario de apertura al público: 2 pm a 7 pm 

Su interés es “poner en juego, además del arte, prácticas subyacentes a éste. Desde su inicio 

el espacio ha pretendido buscar y acoger personas, disciplinas, oficios y formas de 

producción que, aunque no circulen dentro de los circuitos hegemónicos, puedan ser 

llamados para entrar en discusión con dinámicas propias del arte.” 

Se proyectan en el tiempo como espacio consolidado dentro de las dinámicas de circulación 

de las artes en Bogotá. Desarrollan exposiciones y actividades formativas en las que 

privilegian “prácticas que aborden disciplinas no vinculadas tradicionalmente con el arte, 

pero que de alguna forma se ponen en diálogo con éste al ser insertarlas en el circuito 

expositivo de LA QUINCENA” Entre abril del 2012 y junio del 2013 han desarrollado 

veintidós proyectos que ha implicado el contacto con disciplinas como el tatuaje y el 

cartelismo, este intercambio es de ida y vuelta porque por un lado promueve la reflexión 

sobre los límites de lo artístico y por otro acerca públicos diversos al campo del arte. 

 

SinFin  

Calle 70 # 12- 81 

Directores: Rafael Castañeda y Germán Bonil. 

El horario de apertura depende los eventos desarrollados. 

SinFín se define como un espacio independiente, vinculado a las artes plásticas y cuyo 

interés se enfoca en los procesos colaborativos y la construcción de un ambiente de apertura 

y cooperación entre los actores del campo del arte que permitan dinámicas de participación 

dirigidas a consolidar procesos autónomos. Su lema “lo que haces merece un espacio” es 

muy diciente en cuanto a las relaciones de horizontalidad que aspiran establecer con los 

artistas. 



 

 

 

 

 

 

 

 

 

 

 

 

 

 

De artistas para artistas, itinerantes. 

Acciones de circulación emprendidas por artistas en espacios, móviles, inestables o 

virtuales. 

 



 

Captura de pantalla. Página de inicio Esfera Pública. 

 

Esfera Pública 

http://esferapublica.org/nfblog 

https://www.facebook.com/esfera.publica?fref=ts 

https://www.facebook.com/groups/esferapublica/?ref=ts&fref=ts 

https://www.facebook.com/groups/5454228386/?ref=ts&fref=ts 

Inicio de actividades: 2000 

Director: Jaime Iregi 

Esfera Pública es un espacio virtual de discusión, abierto al diálogo y el debate sobre temas 

referidos al medio artístico. Su antecedentes se remontan a 1995 cuan Iregui fundó la Red 

Alterna que dio paso al proyecto Momento Crítico y finalmente migró al formato web en el 

2000 bajo el muy explícito nombre de Esfera Pública. No manejan una línea editorial 

predeterminada, pero sus publicaciones responden a las propuestas e intereses de sus 

diversos colaboradores, buscando ser un espacio abierto a distintas voces y en su archivo se 

pueden consultar unas 200 discusiones y 2500 textos. La plataforma cuenta con 16000 

afiliados, además se sirven de un grupo y un perfil en Facebook para difundir los 

http://esferapublica.org/nfblog
https://www.facebook.com/esfera.publica?fref=ts
https://www.facebook.com/groups/esferapublica/?ref=ts&fref=ts
https://www.facebook.com/groups/5454228386/?ref=ts&fref=ts


contenidos publicados (allí suman 9200 afiliados), mientras que su cuenta de Twitter y su 

lista de correos Yahoo tienen 5350 seguidores y 2286 afiliados respectivamente. Estas 

cifras pueden dar una idea de la capacidad de Esfera Pública para construir visibilidad 

entorno a los temas que pone en discusión.  

 

 

Captura de pantalla. Página de inicio Si nos pagan boys. 

 

Si nos pagan boys 

sinospaganboys.com 

flickr.com/sinospaganboys 

facebook.com/sinospaganboys 

sinospaganboys.tumblr.com 

twitter.com/sinospaganboys 

Inicio de actividades: 2/2/2002. 

Directores: Andrés Felipe Castaño-Abdelnur (Sandy), Marcela Varela (Vicca), Laura Peña, 

Brayan Méndez, Javier Mauricio Vanegas, Andrés V. Londoño, Sebastián Camacho, Juan 

Sebastián Corcione, Daniel Montero Fayad, Mario Chejab, Sebastián Ramírez, Boris Pérez 

Arteaga, Jaime Gamboa y Gonzalo García Gaitán. 



Si nos pagan boys es un colectivo de artistas que eventualmente comparten taller, ideas o 

tardes de futbol, pensando que la amistad es un buen aglutinante para consolidar las 

acciones artísticas. Su interés está en “realizar ágapes, convites, exposiciones, reuniones, 

iniciativas, propuestas, pachangas y muestras artísticas… (buscan) dinamizar el panorama 

cultural de las artes en la escena artística local generando proyectos.” Trabajan de modo 

muy organico “los proyectos que surgen del seno de las actividades que desarrollamos 

como colectivo. Por lo general pensamos una idea para una exposición y se lleva a cabo. 

Por lo regular (organizan) exposiciones colectivas que giran en torno a temas que nos 

interesan”, en las que incluyen “artistas de todas las edades, y cualquier técnica.”  

Su apuesta a futuro es consolidar un modelo colaborativo, con una visión más 

descentralizada que permita autonomía a cada uno de los integrantes.  

 

Captura de pantalla. Página de inicio Fundación Waja 

 

Fundación Waja 

Oficina: Calle 21 No. 5-90 apto 704 

www.laboratorioexperimentalperformance.blogspot.com 

Inicio de actividades: 20 de agosto del 2003. 

Fundadores: Marcela Gavassa, Marcela Betancourt, Ana María Álvarez 



Directores actuales: Gustavo Gutiérrez y Paola Correa 

“La Fundación Cultural Waja está orientada a formular y ejecutar todo tipo de proyecto, 

actividad y evento de carácter cultural, teniendo el arte en todas sus manifestaciones como 

herramienta para la transformación social, a través de espacios que incidan en la 

construcción de ciudad, en la preservación del patrimonio cultural, en la formación humana 

y en el reconocimiento y el respeto de la diferencia.” 

Con énfasis en el performance, sus intereses son amplios y abarcan “proyectos que tengan 

el arte como herramienta para la transformación social (a través de) procesos de largo 

aliento.” 

 

Captura de pantalla. Página de inicio Experimenta. 

 

Experimenta Colombia, Festival Latinoamericano de Artes Electrónicas 

 

http://www.arte-sur.org/es/festivales/experimenta-colombia-festival-latinoamericano-de-artes-

mediaticas/ 

 

http://esferapublica.org/nfblog/?p=12985 



 

http://www.youtube.com/watch?v=HnZmzvE1Kyc 

 

Inicio de actividades: 2005 

Directores: Andrés García La Rota, Raquel Solórzano y Mario Opazo 

“Experimenta Colombia, Festival Latinoamericano de Artes Electrónicas, se concibe como 

un lugar de investigación, exhibición, reflexión, formación y encuentro entre realizadores, 

académicos y teóricos para dar a conocer el panorama de la producción de video 

experimental nacional y latinoamericano y para incentivar la renovación creativa de las 

artes electrónicas nacionales, abrir camino a los artistas nacionales en eventos 

internacionales y generar un intercambio y comunicación permanente entre los realizadores 

de la región.” 

“Experimenta Colombia, se centra en la  curaduría y difusión de producción de obras 

audiovisuales en Colombia y Latinoamérica, así mismo en los campos de formación de 

creación teórica y práctica a través de actividades como laboratorios, exposiciones, 

conferencias e intervenciones, producción de textos de estudio y a través de itinerancias 

nacionales e internacionales. Experimenta Colombia es un festival que con cada versión 

busca reformarse y replantearse para así convertirse en una propuesta de encuentro 

disidente y de refugio; en un contenedor auto gestionado e independiente de las artes 

mediáticas en Latinoamérica.” 

“El grupo organizador toma forma desde artistas plásticos consolidados, emergentes y 

profesionales en otras disciplinas, que habitan dentro de  un espíritu reflexivo, 

interdisciplinario y experimental; más allá de organizar  un festival y ser  un equipo de 

trabajo, se convierten en un espacio  de  pensamiento; investigación; reflexión-creación y 

plataforma para múltiples proyectos en torno a las obras de arte sobre soportes 

electrónicos.” 

 



Captura de pantalla. Página de inicio Paramus. 

 

Paramus 

www.eparamus.org 

https://www.facebook.com/pages/Par%C4%83mus-Ecosistema-Creativo-Creative-

Ecosystem/186833861373978?fref=ts 

Inicio de actividades: Febrero del 2009.  

Directores: Margarita Vásquez Cárdenas y David Anaya Maya. 

“Parămus expande el campo de acción del arte dentro de las dinámicas de la sociedad 

contemporánea, a través de: La interdependencia de sus organismos y el flujo de 

intercambios entre ellos. La formulación de interrogantes, la estimulación de reflexiones, y 

la disposición de espacios contenedores de respuestas diversas.(y) La concientización 

colectiva de la importancia de las prácticas artísticas en la vida diaria.” Están enfocados en 

el apoyo a “Procesos creativos con artistas y su socialización con los públicos.” 

Se proyectan a futuro “Despertando la conciencia creativa del individuo, estimulando la 

capacidad renovadora del ser humano, y manifestando formas de pensamiento colectivo, 

Parămus es reflejo de una sociedad enriquecida por la cultura, interesada en el quehacer 

artístico, que se nutre de fuentes creativas renovadoras y se mira a sí misma a través del 

arte.” Su proyecto está estructurado en tres programas de circulación: “Programa de 

https://www.facebook.com/pages/Par%C4%83mus-Ecosistema-Creativo-Creative-Ecosystem/186833861373978?fref=ts
https://www.facebook.com/pages/Par%C4%83mus-Ecosistema-Creativo-Creative-Ecosystem/186833861373978?fref=ts


Artistas en Diálogo, propicia espacios de encuentro para artistas cuya experiencia previa, 

que como bagaje personal, pueda ser compartida con un público. Acoplamientos Estéticos: 

Los Acoplamientos Estéticos crean puentes entre procesos artísticos contemporáneos y la 

cotidianidad de comunidades interesadas en enriquecer su sensibilidad.  Las actividades 

realizadas en este programa buscan acercar la cotidianidad de un grupo de personas al 

lenguaje y la naturaleza del Arte, con el fin de suscitar diálogos en un mismo espacio y en 

un mismo tiempo. Aproximaciones Temáticas Colectivas: Las Aproximaciones Temáticas 

Colectivas (ATC) son reflexiones colectivas desarrolladas por medio de interrogantes que 

han sido previamente identificados en el ámbito de lo público. Haciendo uso de 

herramientas propias del arte contemporáneo, estos interrogantes son dispuestos en su 

contexto originario, en forma de prácticas artísticas dinamizadas por estrategias 

socializadoras.” 

 

Captura de pantalla. Página de inicio Umallikuy TV. 

 

Umallikuy TV 

https://www.facebook.com/umallikuy.tv?fref=ts 

https://www.facebook.com/pages/Umallikuytv/158042194205938?ref=ts&fref=ts 

http://www.umallikuy.tv/  

https://www.facebook.com/umallikuy.tv?fref=ts
https://www.facebook.com/pages/Umallikuytv/158042194205938?ref=ts&fref=ts
http://www.umallikuy.tv/


http://umallikuy.tumblr.com/ 

Inicio de actividades: junio 2009. 

Director: Federico Daza. 

Bajo los lemas de "Otra forma de imaginar" y "Vestir la imaginación" Umallikuy.tv 

funciona como un espacio de intercambio para el desarrollo de proyectos artísticos, 

culturales y noticiosos. Como canal de producción de video por internet, les interesa 

construir una visión alternativa, alejada de los procesos audiovisuales tradicionales, capaz 

de construir historias usando recursos narrativos y plásticos para favorecer en cruce de 

miradas entre el arte y su entorno.  

 

Yavería 

http://www.yaveria.org/ 

http://plataformayaveria.tumblr.com/ 

https://www.facebook.com/yaveria.org?fref=ts 

Inicio de actividades: 2009. 

Directores: Jaime Barbosa, Juan Rojas, Juan Guillermo Ramírez y Santiago Ayerbe. 

La plataforma Yavería es un “Proyecto de apoyo mutuo por el arte al alcance de todos.”A 

través de “la Yave” fluye un torrente de ideas refrescantes y renovadoras, la metáfora se 

extiende al hecho permitir entrada y salida para iniciar oportunidades y encontrar nuevos 

horizontes, posibles gracias a la participación colectiva. Los espacios de circulación que 

proponen son exposiciones de arte, talleres relacionados con arte, música y gestión cultural 

y el Festival Yavería. El Festival Yaveria es un encuentro anual que reúne diferentes 

expresiones artísticas (plásticas-gráficas-audiovisuales, música, talleres y conversatorios). 

Su objetivo es favorecer la circulación y dinamizar las actividades del campo del arte, a 

través del encuentro, la discusión y la formación de redes de trabajo que impliquen a los 

participantes y al público asistente en forma horizontal. 

 

http://umallikuy.tumblr.com/
http://www.yaveria.org/
http://plataformayaveria.tumblr.com/
https://www.facebook.com/yaveria.org?fref=ts
http://festivalyaveria.tumblr.com/


Captura de pantalla. Página de inicio Colectivo Visual DUM. 

 

Colectivo Visual DUM 

https://www.facebook.com/dum.colectivovisual/photos_all 

https://www.facebook.com/ElBoteColectivo?fref=ts 

http://elbotecolectivo.com/ 

Inicio de actividades: Febrero de 2010. 

Fundadores: Luis Barragán Castro, Solmi Angarita y Andrés Torres. 

Directores actuales: Andrés Torres, Luis Barragán. 

Bajo la onomatopeya del sonido de un tambor, tres estudiantes de Artes Plásticas de la 

Universidad Nacional decidieron en el 2010 crear una plataforma de circulación para 

“autogestionar y agendar espacios para la difusión y  muestra de proyectos, trabajos de arte 

que de un modo participativo y por convocatorias incluyan artistas de nuestro contexto.” 

Han tomado espacios no convencionales para producir “exposiciones de arte, 

(acompañadas con) eventos… como música en vivo, conferencias y talleres.” En el futuro 

planean continuar ubicando espacios no convencionales para difundir el  arte joven en 

Bogota y organizar eventos en otras regiones de Colombia a través de la consolidación del 

trabajo en red. También aspiran a legalizar sus actividades bajo la figura de una fundación. 

 



 

Festejo Pachone. Junio 2013. Parque de la 85, Bogotá. Foto: Carlos Gómez. 

 

Fundación Rema 

https://www.facebook.com/FundaREMA 

http://www.fundacionrema.org/ 

Inicio de actividades: noviembre 2010 

Directores: Rafael Oliver, Diana Arias y Juan Felipe Pérez  

Festejo Pachone 

http://www.radiopachone.org/home/2013/08/01/panel-de-editoriales-independientes-

festejo-radio-pachone-de-cultura-independiente/ 

http://www.radiopachone.org/home/2013/08/07/panel-de-casas-culturales-redes-de-gestion-

cultural-festejo-radio-pachone-de-cultura-independiente/ 

http://www.fundacionrema.org/
http://www.radiopachone.org/home/2013/08/01/panel-de-editoriales-independientes-festejo-radio-pachone-de-cultura-independiente/
http://www.radiopachone.org/home/2013/08/01/panel-de-editoriales-independientes-festejo-radio-pachone-de-cultura-independiente/
http://www.radiopachone.org/home/2013/08/07/panel-de-casas-culturales-redes-de-gestion-cultural-festejo-radio-pachone-de-cultura-independiente/
http://www.radiopachone.org/home/2013/08/07/panel-de-casas-culturales-redes-de-gestion-cultural-festejo-radio-pachone-de-cultura-independiente/


http://www.radiopachone.org/home/2013/08/08/panel-de-produccion-audiovisual-i-festejo-

radio-pachone-de-cultura-independiente/ 

La motivación de REMA es “crear nuevos espacios de difusión cultural”, en forma de 

“conciertos, ferias y paneles” Para junio del 2013 organizaron, junto a la emisora Radio 

Pachone, el Primer Festejo Pachone como un encuentro de proyectos que reflexionaron 

sobre la gestión de cultural. Con el apoyo del IDARTES y el crowdfounding obtenido a 

través de la plataforma La Chévre se instaló una feria de diseño, publicaciones 

independientes y música en vivo en la plazoleta de la calle 85. Además se desarrollaron tres 

paneles de discusión, en Matik-matik, alrededor de las especificidades propias de la gestión 

independiente. Allí estuvieron invitados actores de cada sector para hablar de sus propias 

experiencias en el trabajo editorial, las casas culturales y la producción audiovisual. El 

festejo y la actividad habitual de REMA son particularmente interesantes porque están 

dirigidas a potenciar las sinergias, los encuentros. 

 

Interfase 32  

http://www.interfase32.com/index.html 

http://www.flickr.com/photos/interfase32 

https://www.facebook.com/interfase32 

Inicio de actividades: 2012 

Investigadora: Claudia M. León Arango 

Es un portal que explora la historia de siete proyectos culturales, artísticos y políticos que 

usaron como sede, en distintos momentos, el edificio ubicado en el # 13-43 de la calle 32. 

Durante siete años este lugar acogió iniciativas contraculturales auto-gestionadas e Interfase 

32 funciona como el archivo de una investigación histórica acerca de esas iniciativas, 

recogiendo textos periodísticos, textos académicos, entrevistas, archivos de audios, fotográ-

fia y video en una página web.  

En su el texto de presentación nos explican que:  

“Desde el año 2004 hasta mediados del año 2010 las puertas de un edificio 

blanco de tres pisos, ubicado en la calle 32 con carrera 13 de Bogotá, se abrieron 

para agrupar a miles de jóvenes, artistas, pensadores, críticos, músicos, 

miembros de diversas tribus urbanas y curiosos que encontraban en esta 

http://www.radiopachone.org/home/2013/08/08/panel-de-produccion-audiovisual-i-festejo-radio-pachone-de-cultura-independiente/
http://www.radiopachone.org/home/2013/08/08/panel-de-produccion-audiovisual-i-festejo-radio-pachone-de-cultura-independiente/
http://www.interfase32.com/index.html
http://www.flickr.com/photos/interfase32
https://www.facebook.com/interfase32


edificación un espacio propio para la cultura. Un espacio para el activismo, el 

esparcimiento y el ocio. Un lugar donde compartían sus gustos y era posible 

liberarse de presiones sociales.  

Una de las razones más importantes para reconstruir la memoria de lo ocurrido 

radica en pensar las motivaciones y dinámicas de los grupos e individuos que 

asistieron y habitaron el edificio pues este lugar se convirtió en un eje de 

transformación para jóvenes con sensibilidades políticas y artísticas. Además, 

estas sensibilidades multiplicaron la creación colectiva de espacios en Bogotá 

que se denominan "independientes" y "autogestionados" 

Para las personas que estuvieron alejadas de las acciones que se llevaron a cabo, 

para quienes sólo escucharon rumores de lo que allí sucedía, e inuso para 

algunas personas que visitaron el espacio suelen primar conceptos que 

estigmatizaban a quienes frecuentaban y habitaban el lugar. Calificativos como 

"drogadictos", "locos", "violentos", "izquierdosos" o "rebeldes revolucionarios" 

son comunes cuando se hace referencia a quienes hacían uso constante del lugar. 

Por esta razón, Interfase32, tiene como objetivo exponer las motivaciones de 

quienes generaron vivencias de transformación en el edificio a partir de 

propuestas individuales y colectivas para así potenciar nuestra capacidad de 

conocer, re-conocer y aceptar que vivimos en una gran y variada sociedad.” 

Los proyectos historiados por León son:  

PISO TR3S (2004-2009)  

“Motivación: Salir del campo académico y accionar en lo cotidiano. Liberar 

espacios, formar redes, crear plataformas, abrir puertas, enseñar y aprender de 

las acciones individuales, colectivas y libres.” 

SURWAY (2009 - 2010)  

“Motivación: Generar un espacio para la cultura donde se pudiera expresar 

libremente un pensamiento, opinión, idea y postura frente a los diversos temas 

sociales, políticos, espirituales y ambientales por medio del arte. Sur Way, nace 

como una propuesta nueva trabajando sobre los aciertos y desaciertos de los 

procesos pasados.” 

GALERÍA M.A.R (2004 - 2005)  



“Motivación: Una lucha constante contra la elitización de las artes. Crear redes 

de artistas para penetrar diferentes estamentos y disciplinas. Formar una empresa 

de arte en la que las posibilidades de interrelacionarse y los proyectos fueran 

cada vez más grandes.” 

CREACCIÓN ESPACIOS (2005-2007)  

“Motivación: Promover formas de existencia solidarias y colectivas con tres 

propósitos: la autonomía, la autogestión y el antiautoritarismo. Abrir un lugar de 

articulación de múltiples posibilidades y potencias de transformación.” 

SALMÓN CULTURAL (2005 – 2009)  

“Motivación: Formar pensamiento a través de la cultura política. Crear un 

territorio libre para experimentar y dar espacio a la tolerancia - individual y 

colectiva- hacia diferentes estilos de vida, ideologías y concepciones políticas o 

artísticas. Continuar con los procesos políticos que se venían desarrollando con 

la campaña contra la brutalidad policial.” 

PISO UNO (2005 – 2009)  

“Motivación: Crear un espacio de tolerancia para las culturas, encontrarse con 

personas que tuvieran iniciativas sociales y crear un pensamiento consciente 

frente a la represión, el abuso de la autoridad, la discriminación, el hambre, y los 

problemas sociales que afectan el país.” 

ABNOCTO (2007 – 2009)  

“Motivación: Promover la escena gótica de Bogotá, generando un espacio que 

no existía en la ciudad.” 

 

Burdel 

http://burdl.wordpress.com/ 

Inicio de actividades: 2012 

Daniel Castellanos  

Burdel, plataforma de proyectos interdisciplinarios declara en su blog: “Somos una 

agrupación para la realización nuevas propuestas, difusión de proyectos, producción y 

movilización de prácticas artísticas. Hacemos Carteles para artistas y no artistas en 

carteles.  Somos sus proxenetas. Hacemos Exhibiciones Temporales y 

http://burdl.wordpress.com/


Eventos.  Concertamos un lugar de encuentro para sus deseos. Hacemos Acciones 

Efímeras, tenemos poco performance (desempeño).  Preferimos ser un Espacio autónomo 

antes que un espacio independiente (aunque necesitemos del bolsillo de otros para 

subsistir). No nos consideramos un espacio porque no creemos que este exista; más bien 

configuramos distintos entornos y contextos. Creemos que nuestro plan en este mundo es 

no tener plan por lo tanto no queremos ajustarnos al tiempo de los demás (Burdel va 

sucediendo en el tiempo). Burdel es un momento y lugar de encuentro en donde todos 

tenemos un común denominador: EL JUEGO. Quién va a un Burdel sabe a qué 

atenerse.  No tenga culpa, ni miedo ni límites que respetar.  Hablemos y hagamos lo que 

queramos. Venga tal cual es, si no le dejan venir, ESCÁPESE.” 

 

El Ring. Exposición Al Borde. Fachada. Foto: Carlos Gómez. 

 

El Ring 

https://www.facebook.com/colectivo.elring 

https://www.facebook.com/colectivo.elring


Inicio de actividades: 2012 

Directores: Natalia Mora, Sebastian Mesa y Margarita Cancino. 

Es un proyecto itinerante iniciado por estudiantes de arte, que apropia de espacios no 

convencionales para producir exposiciones. Su intención es establecer un espacio de 

encuentro entre artistas y curadores,  desarrollar la conciencia de la función del artista como 

gestor. Apuestan por estrategias que generen tensiones en torno a la idea de arte e invitan a 

artistas a participar en conversaciones dentro de las exposiciones que desarrollan. Natalia y 

Margarita explican la motivación personal de su proyecto afirmando que: “Esta generación 

siente no la necesidad de estar al cobijo de algo si no de actuar.”
16

 

 

Captura de pantalla. Página de inicio Mercadito Mentidero 

 

Mercadito Mentidero 

Mercado de las Pulgas, carrera 7 con calle 24 

https://www.facebook.com/mercaditomentidero?fref=ts 

Directores: Paulo Licona y Ana Rivera Uribe. 

Actividades estables desarrolladas entre: el 7 de octubre de 2012 y el 10 de junio 2013. 
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 Entrevista realizada a Natalia Mora y Margarita Cancino el 10 de abril del 2013. 

https://www.facebook.com/mercaditomentidero?fref=ts


El Mercadito Mentidero es un modelo de negocios, una galería itinerante, un proyecto de 

circulación y una broma de muy buen gusto. El arte irrumpió todos los domingos en el 

Mercado de las pulgas San Alejo de Bogotá entre los meses de octubre 2012 y junio 2013 

bajo la premisa de vender, como indica su presentación en facebook: “Basurita cultural de 

aquí y allá. ¡Basurita cultural! ¡Arte de primera y de segunda mano! ¡Segundazos 

editoriales! ¡Gangas y remates! ¡Sorpresas gratis!”  

Luego de nueve meses de actividades estables en el Mercado de Pulgas de Bogotá 

decidieron dejar de sacrificar las mañanas del domingo y ahora aparecerán esporádicamente 

según el contexto y el humor les indiquen. Para muestra está su inclusión en Artecámara 

que explican así: “No hemos triunfado aún, pero lo seguimos intentando. Del Mercadito 

nos quedaron varias cosas y afortunadamente cero deudas. También nos presentamos a 

Artecámara y pasamos, no ganamos -porque no dan nada- así que la cosa va por ahí: 

queremos hacer un libro pequeño del Mercadito. Tenemos algunos ahorros, pero para la 

policromía no alcanza, así que estamos vendiendo ¡óigase - vendiendo! la pauta en la mejor 

publicación que circulará en tan magna feria.” Mercado, mentiras, ¿arte? 

 

Movimiento de fotógrafos de Ciudad Bolívar 

https://www.facebook.com/groups/272274576224614/ 

https://new.livestream.com/accounts/3603797/events/2024351 316 4605060 – 316 8668290  

El Movimiento de Fotógrafos de Ciudad Bolívar y Soacha está conformado por un grupo 

de jóvenes que viven en esas localidades y consideran que la fotografía puede ser usada 

como una herramienta para fomentar la crítica social y la acción colectiva. En sus filas se 

suman fotógrafos y artistas dedicados a otras disciplinas como murales, video, artes 

plásticas y graffiti, para demostrar su aprecio por la diversidad. Les interesa llevar a cabo 

proyectos propios, a los que pueden sumarse colaboradores externos, para “ser 

movilizadores de y desde nuestro territorio.”   

Su trabajo está organizado en tres grandes ejes: Formación, Intervenciones con fotografía 

en gran formato y mural en espacio público y Recopilación de memoria fotográfica de las 

comunidades. 

 

 

https://www.facebook.com/groups/272274576224614/


Galerías sostenibles 

Proyectos comerciales emprendidos por artistas que no buscan lucro sino la sostenibilidad 

del espacio y la posibilidad de potenciar proyectos formativos y visibilizar a artistas 

emergentes.  

 

 
Estuario. Centro para el desarrollo de las artes. Ingresos. Foto: Carlos Gómez 

  

Estuario. Centro para el desarrollo de las artes. 

Transversal 24 # 60 A-15, San Luis  

www.artmajeur.com/estuaryartgallery/ 

http://estuaryartgallery.wordpress.com/ 

www.facebook.com/pages/Estuario-centro-para-el-desarrollo-de-las-

artes/112971585410861?ref=ts&fref=ts 

https://twitter.com/EstuaryGallery 

Inicio de actividades: mayo 2008 

Directora: Soraya Cristo 



Horario de apertura al público: Varía de acuerdo a las actividades. Cuando hay 

exposiciones de 10 am a 6 pm. Si hay taller depende de lo acordado. 

Se definen desde una “decidida vocación de servicio público para integrar, presentar, 

promover y debatir el arte de la sociedad actual, desarrollar talentos y asumiendo el 

compromiso de generar cultura a través de proyectos artísticos e investigaciones, con la 

intención de convertirse en una especial y excelente referencia por la calidad y la diversidad 

de sus actividades culturales y poniendo especial énfasis en el acento humanista y de 

compromiso social en nuestro país.” 

 

Espacio Van Staseghem. Detalle fachada. Foto: Carlos Gómez. 

 

Espacio Van Staseghem 

Carrera 7 bis # 124-64. Usaquén. 

https://www.facebook.com/espaciovanstaseghem.vanstaseghem?fref=ts 

Inicio de actividades: diciembre del 2011 

Director: Lorenzo Freydell 

https://www.facebook.com/espaciovanstaseghem.vanstaseghem?fref=ts


Horario: De lunes a viernes de 11 am a 1pm y de 2pm a 4pm, sábados de 11am a 1pm. 

Lorenzo Freydell inicio su trabajo en Espacio Van Staseghem como un homenaje a su 

madre Lilianne Van staseghem. Las intenciones del proyecto son “Difundir y acrecentar las 

últimas tendencias del arte contemporáneo. Ser un lugar de encuentro para todos aquellos 

que de distintos lugares y miradas deseen ser parte del hecho artístico.”  

Sus actividades abarcan: exposiciones, tanto individuales como colectivas, lanzamientos de 

libros y discos, conferencias sobre cultura y ambiente, proyecciones de cine, música, 

charlas, visitas de colegios y universidades. Privilegian proyectos: “Si la palabra vale, 

contemporáneos, atrevidos y por qué no revolucionarios en cuanto a conceptos y técnicas.” 

Aspiran actuar “como un generador de oportunidades para todos aquellos que gocen el 

hecho artístico.” Y consolidarse para apoyar a “jóvenes artistas sin recursos. Por ejemplo 

crear la beca Lilianne Van staseghem”. 

Para EVS “el arte es una opción de paz y de terapia social.” 

 

 

 

 

 

 

 

 

 

 

 

 

 

 

 

 

 

 



Open Studios 

Talleres de artistas que desarrollan alguna actividad de circulación a lo largo del año. 

 

Cooperartes. Detalle fachada. Foto: Carlos Gómez. 

 

Cooperartes 

Calle 59 # 3ª-51 

https://www.facebook.com/cooperartes.cooperativadeartistas?fref=ts 

http://www.cooperartes.com.co/ 

Inicio de actividades: 1983 

El horario de apertura depende los eventos desarrollados. 

La cooperativa de Artes Plásticas, Cooperartes, es una organización creada por artistas para 

artistas. 

“Gracias a la visión de los fundadores de la casa en 1983, quienes reconocieron la 

importancia de la educación artística, de la venta de arte y de la disponibilidad de espacios 

de trabajo como las claves de la longevidad para la Cooperativa… 

https://www.facebook.com/cooperartes.cooperativadeartistas?fref=ts
http://www.cooperartes.com.co/


La Cooperativa hace parte de la vida de los artistas en sus distintas etapas. Es así como 

jóvenes que han asistido a clases antes de ser estudiantes universitarios, vuelven como 

artistas profesionales para desempeñarse como docentes o para desarrollar proyectos de 

investigación artística en nuestros talleres.”
17

 

Entre los proyectos que ofrecen están: Biblioteca abierta, centro de documentación en 

construcción que permite a los estudiantes de pregrado la posibilidad de realizar una 

pasantía en la Cooperativa. Gabinete de dibujo, dirigido también a jóvenes, su objetivo 

fundamental es “impulsar una nueva práctica de archivo que propicie diversas lecturas 

sobre el material, los libros y los documentos que forman parte de la Biblioteca abierta”
18

 y 

generar contenidos locales desde la reformulación del hacer en la investigación artística. 

Finalmente, también cuentan con un programa de becas: Programa de Residencias 

Artísticas Cooperartes PRAC, que otorga residencias para la creación a artistas bogotanos. 

 

                                                           
17

 Tomado de: http://www.cooperartes.com.co/La_Cooperativa/index.html 
18

 Tomado del dossier de Cooperartes. 

http://www.cooperartes.com.co/La_Cooperativa/index.html


 

Espacio 4/4. Fachada. Foto: Carlos Gómez. 

 

Espacio 4/4 

Calle 45 # 21-20 

Según se autodefine en el texto de Circular 2012
19

: “Espacio 4/4 es un espacio de creación 

donde existen los recursos necesarios para hacer realidad las ideas. Es un proyecto de 

artistas contemporáneos en donde hay intercambios, conversaciones y divergencias. Son 

150 metros preparados para la circulación de propuestas, la producción intelectual y 

material, una tarde de amigos o 24 horas de dialéctica con sí mismo para dar luz verde a 

una obra. Es un taller con herencia por donde han pasado artistas que están en las grandes 

ligas y que según algunos tiene su propio duende” 
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 Circular: Mapa de Recorridos por Espacios Artísticos, producido gracias a la autogestión de los lugares 
incluidos y que se publica durante la Feria de Arte de Bogotá. 



 

Estudios 59. Fachada. Foto: Carlos Gómez. 

 

Estudios 59 

Carrera 4 # 58-90, Chapinero Alto 

https://www.facebook.com/Estudios59?fref=ts 

www.espacios59.com  

Inicio de actividades: abril 2012. 

Directora: Martha Gonzales. 

Horario de apertura al público: 10 am a 5 pm. 

Su intención básica es: “proveer espacios prácticos para la producción creativa 

interdisciplinaria, en un ambiente seguro y cómodo” junto a este programa de talleres se 

desarrollan eventos expositivos que coinciden con ArtBo, organizados por Cristina 

Rodríguez, para garantizarle a los artistas y creativos residentes un “espacio para la muestra 

y venta de su producción.”  Las actividades que les interesan son todas aquellas que están 

vinculadas a la creación, “artes plásticas, música, diseño, y cine.” 

Se proyectan a futuro “establecidos como un sitio duradero y estable donde trabajan artistas 

plásticos serios y dedicados y con buena proyección internacional.” Sus metas abarcan “ser 

https://www.facebook.com/Estudios59?fref=ts


un sitio donde haya un ambiente de cooperación entre los artistas” y “ser un sitio asequible 

para el público interesado en el arte, donde puedan venir a ver las obras en su contexto de 

creación” 

La autonomía está garantizada: “arrendando los espacios a creativos que cuenten con la 

capacidad de firmar contratos de un año, lo que permite renta fija y estabilidad en los 

artistas residentes”, pero además “fomentando la amistad y cooperación entre los artistas ya 

residentes de modo que haya una cooperación en la creación, difusión y promoción del 

trabajo” 

 

 

ArtVersus/Polígono. Vista de la avenida 7 y la pantalla del Proyecto AFUERA. Foto: 

Carlos Gómez 

 

ArtVersus/Polígono 

Carrera 7 # 50-20. Apartamento 302 

https://www.facebook.com/poligono.artversus 

Inicio de actividades: 2011 

Directores: Jorge Sarmiento y Juan Bocanegra (Colectivo Don Nadie). 

El horario de apertura depende los eventos desarrollados. 

https://www.facebook.com/poligono.artversus


ArtVersus es un espacio de talleres de artistas que eventualmente articula exposiciones y 

estudios abiertos. En la misma sede, con los mismos directores, funciona Polígono que “es 

un espacio dispuesto para la confluencia de puntos de vista en una zona de interacción 

trazada según las prácticas particulares de sus participantes, dentro del territorio de las artes 

plásticas contemporáneas”
20

. El principal proyecto de exhibición desarrollado por Polígono 

es AFUERA, que consiste en la proyección de videos sobre pantalla visible desde la carrera 

séptima. 

 

Históricos 

Espacios autónomos cuyo trabajo se desarrolló entre el 2000 y el 2012, pero en la 

actualidad no están activos.  

 

Bienal de Venecia de Bogotá 

Barrio Venecia 

http://www.bienal-venecia-bogota.blogspot.com/ 

http://historia-bvb.tumblr.com/ 

Inicio de actividades: 1995 

Cierre: 2010 

Director: Franklin Aguirre 

“La Bienal de Venecia busca explorar formas de aproximación entre el arte y el barrio 

Venecia de Bogotá D.C., mediante estrategias pedagógicas articuladas con el contexto de la 

comunidad. Cuando hablamos de pedagogía en el marco de la Bienal, la entendemos como 

un espacio donde circulan y se confrontan distintos saberes en torno al arte, su papel, sus 

audiencias. La Bienal pretende apoyar la búsqueda de la propia comunidad para 

transformar sus formas de vida, explorando con ella nuevos elementos de interpretación de 

su cotidianidad, nuevos referentes para leer y experimentar su relación con el espacio 

urbano, el barrio y consigo mismos. 

Esta Bienal busca aportar a los esfuerzos que se vienen haciendo desde distintos sectores 

sociales, públicos, profesionales y académicos para movilizar nuevos conceptos y prácticas 

de lo comunitario. Para los artistas esto implica un compromiso diferente con los resultados 
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 Circular 2012 

http://www.bienal-venecia-bogota.blogspot.com/
http://historia-bvb.tumblr.com/


de su obra, puesto que la Bienal propone la búsqueda de “otras” soluciones, condiciones y 

campos de acción para sus proyectos en un escenario único: el barrio.”
21

  

 

 

Espacio Vacío. Fachada. Foto: Jaime Iregui. 

 

Espacio Vacío 

Carrera 15 A # 58-74 

http://esferapublica.org/nfblog/?p=22053 

Inicio de actividades: julio 1997 

Cierre: noviembre 2002 

Directores: José Hernández y Jaime Iregui 
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 Tomado de: http://historia-bvb.tumblr.com/ 

http://esferapublica.org/nfblog/?p=22053
http://historia-bvb.tumblr.com/


Nos cuenta Jaime Iregui al responder la encuesta que: “Espacio Vacío abrió sus puertas al 

público a comienzos de 1997. Su primer evento no fue una exposición, sino una invitación 

a la comunidad artística a conocer el espacio. No había obra expuesta, programación 

predeterminada, manifiestos excluyentes, apologías a estilos o tendencias, ni ideas 

preconcebidas acerca de lo que “debía” acontecer en el Espacio.  

Era un espacio abierto y vacío. 

A partir de este primer evento algunos artistas y curadores comenzaron a proponer eventos, 

exposiciones y proyectos cuya duración, relación con el lugar y procesos de divulgación 

eran enteramente definidos por cada proponente.  

De este modo, se fueron perfilando un tipo de propuestas especialmente pensadas para 

Espacio Vacío. 

En términos operativos, una vez aceptada la propuesta, se definía una fecha y se le  

entregaban las llaves del espacio al artista, quien se encargaba, con plena autonomía, de 

realizar todas las labores relacionadas con la producción y presentación de su propuesta. 

La confianza fue un elemento fundamental en cada una de las actividades del Espacio: 

permitió su construcción física y teórica, el abrirlo al público sin una programación 

predeterminada y con unas reglas de juego que han privilegiado la autonomía del artista al 

hora de concebir su propuesta, formalizarla en el Espacio y presentarla al público.  

La totalidad de actividades que tuvieron lugar en Espacio Vacío eran autogestionadas por el 

artista con el apoyo de Espacio Vacío.” “Es decir, tenía sus propias reglas de operación, 

relación con el espacio, los distintos públicos (comunidad artística, académica, ciudadana)” 

“Igualmente, se decidió -por primera vez en el medio- vender las bebidas (vino, cerveza) 

que usualmente se ofrecen gratis en las inauguraciones. La idea, más que ganar dinero con 

esta actividad, era recuperar el costo de las bebidas y los honorarios de la persona que se 

ofrecería al público. 

Se hicieron eventos que duraron un par de horas, como fue el caso del Circo de las Pulgas 

de María Fernanda Cardoso, el cual se presentó un domingo y estuvo dirigido a todos los 

públicos. 

Hubo varios proyectos realizados con la comunidad del barrio como "La Colección de la 

Cuadra" y "Escenas de Caza", cuyo objeto fue propiciar, documentar y divulgar las 



colecciones personales y la forma en que dicha colección se dispone en el espacio 

doméstico por excelencia: la Casa. 

Otros proyectos fueron netamente expositivos y ponían en juego la relación con el cubo 

blanco, como fue el caso de Ejercicios de Calentamiento de Rafael Ortiz, Coloring Book de 

Franklin Aguirre, Envíos de Juan Fernando Herrán, Indecente. Reflexiones sobre el lugar 

de la belleza de Danilo Dueñas, Jaime Iregui y Carlos Salas. Dibujos de Lucas Ospina, 

Construcciones de Luz Marina Tréllez, La mirada Expuesta proyecto de investigación de 

Rolf Abderhalden y Clemencia Echeverri, profesores de la Universidad Nacional. 

También hubo fiestas, conciertos ("toques" como el del artista Alberto Lezaca) y reuniones 

con los vecinos.” 

Espacio Vacío cerró porque ya había cumplido su ciclo como proyecto de carácter artístico, 

Iregui decidió dedicarse a su obra y al espacio de discusión esferapública, mientras que 

José Hernández decidió mudarse a Quito, Ecuador. 

En resumen, cada evento generó sus propias expectativas, así como metas alcanzadas y por 

alcanzar: unos fluyeron con gracia e intensidad, otros trascendieron este medio llegando a 

personas de otras disciplinas, ámbitos académicos, vecinos del Espacio y público en 

general; se dieron también los que han tenido un proceso más lento de recepción y los que 

simplemente no lograron despertar el interés deseado.” 

 

Casa Guillermo 

Calle 72 con carrera 13 (La casa ya no existe, dio paso a un parqueadero) 

http://colectivocasaguillermo.blogspot.com/ 

http://www.emergenciaemergenciaemergencia.com/revista/index.php/especiales/directorio/

casa-guillermo/ 

Inicio de actividades: 1997 

Cierre: 2001 

Fundadores: Renato Benavides, Fernando Pertuz, Javier Ruiz y Diego Benavides 

“La CASA GUILLERMO nace de la necesidad de buscar nuevos espacios que permitan 

establecer intercambios culturales y humanos. El centro cultural se crea a principios de 

1998, ante la dificultad de encontrar un espacio en el cual mostrar los diferentes proyectos 

de índole artístico y además la posibilidad de un espacio de trabajo. Un taller comunal que 

http://colectivocasaguillermo.blogspot.com/
http://www.emergenciaemergenciaemergencia.com/revista/index.php/especiales/directorio/casa-guillermo/
http://www.emergenciaemergenciaemergencia.com/revista/index.php/especiales/directorio/casa-guillermo/


permita construir realidades entre diversas personas. UN TALLER DE PUERTAS 

ABIERTAS LLAMADO CENTRO CULTURAL CASA GUILLERMO, 

Un lugar que encuentra sentido en las necesidades de los demás.”
22

 

 

Espacio 3300 

Calle 33, Teusaquillo 

http://www.emergenciaemergenciaemergencia.com/revista/index.php/especiales/directorio/

espacio-3300/ 

Inicio de actividades: 1999 

Cierre: 2001 

Directores: Gustavo Villa, Raúl Naranjo y Diana Martín. 

“Fue un espacio de talleres y exposiciones, organizado por Raúl Naranjo, Diana Martín y 

Gustavo Villa, cuando eran estudiantes de la Academia Superior de Artes de Bogotá 

(ASAB). Surgió por la necesidad de contar con un espacio de trabajo y vivienda. Con el 

tiempo se transformó en un lugar de exposiciones para diversos artistas jóvenes, estudiantes 

e incluso profesores de la ciudad. 

Allí se realizaron algunas exposiciones de trabajos de grado de estudiantes de la ASAB, y 

tres grandes proyectos curatoriales dirigidos por los organizadores del espacio. Además se 

realizaron una serie de ‘Laboratorios’, para desarrollar ejercicios de performance en torno a 

ideas y conceptos específicos. 

Ya que no se exigía ninguna retribución económica a los artistas invitados de las 

exposiciones y proyectos, los organizadores optaron por seguir un modelo de producción de 

bajo costo, que incluía el diseño y producción manual de las invitaciones para cada evento 

y la elaboración de cocteles para ofrecer a los visitantes en las inauguraciones .En 2001 y 

después de tres años de trabajo, el espacio cerró sus puertas.”
23

 

 

La Rebeca 

Primera sede: Carrera 5 # 26-28, primer piso de la Galería Valenzuela y Klenner. Segunda 

sede: Transversal 17  #. 36-21 
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 Tomado de: http://gestioncultural-ccg.blogspot.com/ 
23

 Tomado de: 
http://www.emergenciaemergenciaemergencia.com/revista/index.php/especiales/directorio/espacio-3300/ 

http://www.emergenciaemergenciaemergencia.com/revista/index.php/especiales/directorio/espacio-3300/
http://www.emergenciaemergenciaemergencia.com/revista/index.php/especiales/directorio/espacio-3300/
http://gestioncultural-ccg.blogspot.com/
http://www.emergenciaemergenciaemergencia.com/revista/index.php/especiales/directorio/espacio-3300/


http://www.michica.org/index.html 

http://www.proyectotrama.org/00/trama/2000-2004/EPGI/rebeca.htm 

http://esferapublica.org/nfblog/?p=22021 

http://www.emergenciaemergenciaemergencia.com/revista/index.php/especiales/directorio/

la-rebeca/ 

Inicio de actividades: agosto 2002 

Cierre: 2005 

Directora: Michèle Faguet 

Teniendo como antecedente al proyecto El Parche dirigido por: Eduardo Consuegra, 

Alejandro Volovsky, José Tomás Giraldo y Michele Faguet, La Rebeca empieza 

actividades a mediados del 2002. 

“Bautizada como referencia a una fuente pública en el centro de Bogotá que había hecho 

parte de un elegante parque para luego ser desterrada a un sitio muerto y descuidado 

generado por la construcción de una gran avenida (la calle 26) en uno de los precarios 

intentos de modernización de la ciudad, La Rebeca fue un proyecto comprometido con el 

rigor intelectual y organizacional, la sostenibilidad y la transparencia económica y, en 

términos conceptuales, con el establecimiento de una red internacional de diversos artistas 

y escritores de vocación crítica que, en últimas, trabajaran en contra de la idea de unas 

comunidades definidas exclusivamente a partir de criterios geográficos o nacionalistas... 

Por algo menos de tres años, La Rebeca albergó exposiciones mensuales divididas 

equitativamente entre artistas colombianos y extranjeros, muchos de los cuales producían 

nueva obra o emprendían proyectos nuevos para el espacio… Es un mito el que, en tanto 

espacio alternativo, La Rebeca estuviera necesariamente interesada en promover a los 

llamados “artistas emergentes”; esto hace parte de un gran cliché y de unas expectativas 

impuestas a los espacios independientes o no institucionales para que actúen como filtros 

de las instituciones. Por ello nunca fue mi misión darme a la búsqueda de “nuevos talentos” 

(la sola idea ya está cargada en formas muy negativas y por ello, el término “emergente” 

debería ser desterrado inmediatamente de cualquier discusión seria); de hecho, trabajé 

básicamente con artistas de mi propia generación (rondando la primera mitad de los 30), 

muchos de los cuales ya estaban bien establecidos en sus intereses y prácticas.”
24

 

                                                           
24

 Tomado de un texto de Michele Faguet (2008) Publicado en: http://www.michica.org/mision.html 

http://www.michica.org/index.html
http://www.proyectotrama.org/00/trama/2000-2004/EPGI/rebeca.htm
http://esferapublica.org/nfblog/?p=22021
http://www.emergenciaemergenciaemergencia.com/revista/index.php/especiales/directorio/la-rebeca/
http://www.emergenciaemergenciaemergencia.com/revista/index.php/especiales/directorio/la-rebeca/
http://www.michica.org/mision.html


 

El Bodegón 

Primera sede: Cra 2 # 22 A – 08.  

Segunda sede: Calle 22 # 6-24 local 3.  

http://esfera-publica.org/?x=-862&y=-13&s=el+bodegon 

http://www.emergenciaemergenciaemergencia.com/revista/index.php/especiales/directorio/

el-bodeg-n/ 

http://esferapublica.org/nfblog/?p=1434 

Inicio de actividades: 2005 

Cierre: 2009. 

Artistas/asociados/directores: Natalia Ávila, Kevin Mancera, Juan Peláez, Paola Sánchez, 

Lorena Espitia, Francisco Toquica, Cindy Triana, Carlos Bonil, María Isabel Rueda, 

Humberto Junca y Víctor Albarracín.  

“Ríos de tinta han corrido sobre El Bodegón desde su cierre, hasta en COLOMBORAMA
25

 

se dedicó un capitulo para hablar de la experiencia, pero cuando aún estaban activos se 

definían a sí mismos en estos términos: “El Bodegón es un espacio independiente manejado 

por artistas. Allí se realizan eventos diversos (exposiciones, fiestas, conciertos y 

lanzamiento de publicaciones, discos y audiovisuales)… No es una galería comercial y 

hasta la fecha se sostiene gracias al aporte de sus miembros. Surgió como una iniciativa 

grupal ante la ausencia de escenarios para la exhibición de prácticas alternativas, proyectos 

de artistas emergentes y obras de vocación crítica. Su programa de exposiciones esta 

centrado en el diálogo y la fricción entre procesos y contenidos diversos y, en múltiples 

ocasiones, contradictorios entre sí. Las exhibiciones de arte y los lanzamientos de productos 

culturales que realizamos intentan sostenerse sobre una base conceptual sólida que espera 

del público una respuesta activa. Para el Bodegón es importante el disenso. Fiestas, 

conciertos y otras actividades pretenden generar espacios para la reunión informal de 

artistas, estudiantes y vecinos de la zona, deseosos de encontrarse, chismear y divertirse. 

Consideramos que en el entorno artístico, la vida social es fundamental como dispositivo de 

movilización. Creemos que la conciencia crítica suele no estar involucrada con esquemas 

                                                           
25

 Proyecto desarrollado en Oslo entre febrero y junio del 2013 por El Parche (ver referencia en la nota sobre 
ese espacio) 

http://esfera-publica.org/?x=-862&y=-13&s=el+bodegon
http://www.emergenciaemergenciaemergencia.com/revista/index.php/especiales/directorio/el-bodeg-n/
http://www.emergenciaemergenciaemergencia.com/revista/index.php/especiales/directorio/el-bodeg-n/
http://esferapublica.org/nfblog/?p=1434


aburridos; junto a Benjamín, podríamos afirmar que el carácter destructivo es joven y 

alegre. Porque destruir rejuvenece, ya que aparta del camino las huellas de nuestra edad; y 

alegra, puesto que para el que destruye dar de lado significa una reducción perfecta, una 

erradicación incluso de la situación en que se encuentra. 

La estructura interna del Bodegón intenta ser horizontal y nutrirse del dialogo y el 

conflicto. A medio camino entre la pandilla y el museo, quiere generar procesos 

pedagógicos en cuanto a su propio funcionamiento, basado en el valor del error y la 

conciencia del fracaso. Sus miembros son estudiantes y profesores universitarios.”
26

 

 

La Junta 

Calle 85 A- Bis # 28 C- 53 

http://rutacircular.tumblr.com/lajunta 

http://cincodearte.wordpress.com/2013/02/04/fotojunta/ (articulo) 

Directores: Giorgio Simone, David Salge, Carlos Javier Medina Salazar y Lorena Ortiz. 

Inicio de actividades: 2012. 

Cierre: 2013. 

Horarios de apertura al público: martes y jueves de 2 a 6 pm. 

“Era un espacio independiente donde artistas interdisciplinarios combinaban la 

contemplación, la poética, y el espíritu salvaje con el quehacer artístico.”
27

 Funcionaron 

como casa taller y espacio de exposiciones. En entrevista con Giorgio Simone, explicó que 

todos los proyectos fueron autofinanciados como una forma de invertir en la libertad, 

evitando el peligro de volverse una galería. Según  Giorgio la idea del espacio era fomentar 

procesos colaborativos y construir una nueva manera de entender la gestión tratando de 

sacar al dinero de la ecuación. La creación de espacios es parte de la práctica artística, 

como cualquier obra pueden salir bien o salir mal. Las relaciones con la gente son obra. Las 

disciplinas cerradas son las que mantienen el sistema del mercado, pero mientras no existan 

otras formas de ciudadanías, otros de públicos conectados desde la implicación y no desde 

la contemplación los espacios independientes no serán independientes, ni los espacios auto-
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 Texto de presentación tomado de un catálogo sin título publicado por El Bodegón en el 2007. 
27

 Tomado de Circular 2012 

http://rutacircular.tumblr.com/lajunta
http://cincodearte.wordpress.com/2013/02/04/fotojunta/


gestionados serán auto-gestionados. Considera que la construcción de estos espacios es un 

proceso naciente y que hace falta atreverse a soñar. 

 

 (…algunos que no son de artistas…)  

Lista que reseña algunas iniciativas de autogestión, con sede estable, que no son regentadas 

por artistas pero aplican modos de acción con lógicas distintas a la comercial y la 

institucional. 

 

Fundación Teatro Odeón. Fachada. Foto: Carlos Gómez. 

 

Fundación Teatro Odeón 

Carrera 5 #12c-73 

http://www.espacioodeon.com/ 

https://www.facebook.com/espacioodeon?fref=ts 

Inicio de actividades: 2011 

http://www.espacioodeon.com/
https://www.facebook.com/espacioodeon?fref=ts


Directoras: Tatiana Rais, Juliana Steiner, Maria Fernanda Currea y Vanessa Adatto 

Horarios apertura al público (durante las exposiciones):  

Martes a viernes de 10 am- 5pm. Sábados de 1 – 4pm. 

“La Fundación Teatro Odeón (FTO) nace como un centro cultural sin ánimo de lucro 

dedicado a las artes contemporáneas. A través de sus amplias actividades que incluyen 

exposiciones de artes plásticas, talleres, presentaciones de teatro alternativo y conciertos, 

entre otros, invitamos al público a acercarse a los procesos artísticos y a ampliar sus 

horizontes culturales. Así mismo, buscamos proveerle a la ciudad un espacio en donde la 

gente pueda disponer de su tiempo libre de un modo sano e interactivo, donde se pueda 

experimentar la ciudad y las artes de manera distinta. 

Creemos que las actividades artísticas y culturales tienen un gran poder de transformación y 

movilización, condiciones esenciales para el desarrollo humano. Por eso, incentivar la 

creatividad, la diversidad y la innovación contribuye al fortalecimiento de la ciudadanía, 

generando nuevas posibilidades de calidad de vida para la población.”
28
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 Tomado de: http://www.espacioodeon.com/nosotros/nosotros/ 

http://www.espacioodeon.com/nosotros/nosotros/


 

LIA. Laboratorio para las artes. Fachada. Foto: Carlos Gómez 

 

LIA. Laboratorio para las artes. 

Calle 12b # 2-71 La Candelaria 

http://www.lialab.com/ 

https://www.facebook.com/laboratorioliaarte.lialab?fref=ts 

Inicio de actividades: 2011 

“LIA (Laboratorio Interdisciplinario para las Artes), busca suplir la necesidad de un espacio 

de exhibición independiente para artistas locales e internacionales con más de 1000 m2 en 

el casco histórico de Bogotá. Lugar en donde hay cinco universidades, flujo continuo de 

estudiantes, y turistas extranjeros que visitan la capital. 

La actividad de LIA  gira  entorno a los siguientes ejes: 

1. Laboratorio: Ofrece el uso de espacios y equipamientos, como servicio a los artistas y a 

otros agentes culturales que formulen propuestas de creación y/o exhibición basadas en la 



experimentación con otros artistas, otros medios, otras disciplinas o en la búsqueda de 

nuevos públicos. 

2. Curadurías: El programa curatorial es realizado por un comité de expertos que propone y 

evalúa iniciativas concebidas para ser llevadas a cabo en este espacio. Con esto, además de 

garantizar la confluencia de distintas miradas para la programación, se consolida la 

colección de LIA, con las obras donadas por los artistas que pasan por las exposiciones o 

las residencias. 

3. Formación: LIA centra sus esfuerzos en la formación continuada de artistas en ejercicio. 

Por eso sus talleres son concebidos como herramientas prácticas para aquellos que 

desarrollan actividades en distintos campos del arte. 

4. Divulgación: Uno de los objetivos centrales de LIA es difundir las actividades que 

realiza y generar diálogos a partir de las mismas. Su sitio www. Es la plataforma para el 

diálogo entre saberes relacionados, además del lugar en que se alojan los eventos pasados y 

en desarrollo. Así mismo realiza publicaciones paralelas a los procesos que así lo 

requieran.”
29

 

 

                                                           
29

 Tomado de: http://www.lialab.com/ 

http://www.lialab.com/


 

Neebex Fachada. Foto: Carlos Gómez. 

 

Neebex 

Carrera 3 # 12-42 

https://www.facebook.com/neebex?fref=ts 

Inicio de actividades: febrero 2012 

Director: Thierry Harribey 

Horarios apertura al público: Lunes a viernes de 10 am a 6pm, sábado de 10 am a 3 pm, 

domingo previa cita. 

“La galería Neebex es un espacio independiente que le interesa apostarle a la circulación de 

las artes, donde es importante generar espacios de diálogos que cuenten con la presencia de 

artistas, dirigidos hacia todo tipo de públicos.  

Nos interesan prácticas como: video, foto, escultura, sonido, performance, instalaciones y 

obras gráficas. 

Nos gusta trabajar e implicarnos con artistas colombianos y sus proyectos personales. 

Nos gusta lo que nos hace pensar, nos hace reír, nos provoca. 

Nos gusta la entropía, las cosas inacabadas, y los estados de tránsito que podamos entender. 

https://www.facebook.com/neebex?fref=ts
https://www.facebook.com/thy1138


La galería se única en Bogotá, barrio la Candelaria, en una casa colonial adaptada para 

exposiciones y eventos”
30

 

 

 

Casa La Corte. Fachada. Foto: Carlos Gómez. 

 

Casa La Corte 

Calle 53 a # 16 -43 

http://www.casalacorte.com/ 

https://www.facebook.com/casa.lacorte.3?fref=ts 

Inicio de actividades: junio 2012 

Director: William Corredor 

La Casa La Corte, propone un espacio cultural abierto para propuestas jóvenes que tengan 

que ver con cualquier disciplina en las artes, ya sea danza, cocina, plásticas, entre otras. 

Más que un lugar de exhibición se consideran un centro cultural donde suceden clases de 

baile, encuentros de teatreros, ferias de trueque, talleres sobre gestión comunitaria y 

actividades que se vinculen con las necesidades del entorno. 
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 Tomado del dossier de la Galería Neebex. 
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