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LA ASTILLA

Julian Salazar Valencia
Director @
Corp. La Astilla en el Ojo

Han pasado diez afios. Una década que nos ha servido para
caer en cuenta de ello, para detenernos, mirar atras, respirar
y preguntarnos qué ha sucedido en este tiempo. Plantear
proyectos, consolidar programas y disefiar estrategias para
fortalecer el sector; generar alianzas, crear contenidos y ofrecer
servicios han sido las actividades que nos han permitido crecer
como personas, como gestores y como audiencias culturales.
Pero la pregunta que nos sigue interpelando es: Para qué ha
servido todo esto? ;Qué hemos logrado realmente?

De esta reflexién surge una segunda cuestion, esencial tras una
década de labor: ;Qué seria pertinente ahora? La respuesta ha
arrojado diversas opciones: cerrar, renovar, delegar, reinventar,
reinterpretar, seguir, respirar... En medio de este interrogante
vital, emergié la posibilidad de parar y ver hacia el pasado.
Recorrer el archivo digital de diez afios de convocatorias
artisticas, filtrar a los artistas locales y conversar con ellos para
construir una visiéon colectiva de la ultima década de las artes
visuales en Pereira.

Es posible que usted, quien tiene esta publicacion en sus manos,
haya escuchado, en algun momento y por alguna razén, de La
Astilla en el Ojo. Quizas asistio al ciclo de conferencias SUR-
REAL en 2018, o vio la serie web Identidades en Emergencia,
o participd en el Desayuno Domestika, o durante la pandemia
presencio el E-Fest, o en 2021 visité la exposicion LATIR en
alianza con el Museo de Arte de Pereira, o se detuvo en alguno
de los dos Salones Visuales en el marco de la Feria del Libro de
Pereira en los ultimos afos, o asistio a alguna de las formaciones
que hemos realizado en esta ultima década. O si, por el contrario,
no habia escuchado de esta organizacion, este libro es una
buena forma de resumir nuestro propdésito.
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Todos estos hitos son resultados del programa Temporada
Creativa, compuesto por proyectos anuales enfocados a la
circulaciéon y formacion de agentes e iniciativas de las artes
visuales. La primera década de trabajo con la Temporada la
celebramos con este libro.

Memorias Fugitivas es nuestra apuesta por analizar y poner
a disposicion el archivo de estos diez afios, un espacio que
ha difundido y formado a mas de cuatrocientos agentes del
sector. Para esta edicion, hemos filtrado a los artistas nacidos
o residentes en Pereira. Seleccionamos a diez que, bajo nuestro
criterio, son parte fundamental tanto del crecimiento de esta
organizacion como, especialmente, del didlogo alrededor de las
artes que se ha sostenido en la ultima década en esta ciudad.

Buscamos que sus obras sean vistas y celebradas como parte
activa del entorno artistico colombiano. No son los unicos,
ni pretendemos establecer una premiacién; ningun criterio
podria determinar la seleccién de los mejores artistas de una
ciudad. Sencillamente, creemos que es necesario mirar y
ordenar el archivo en casa. El tesoro que mas poseemos en
nuestros anaqueles digitales son precisamente estos archivos
artisticos que, a través de esta publicacion y un repositorio
web, se convierten en un insumo publico. Esperamos que otras
organizaciones, gestores, investigadores o artistas puedan
usarlo como componente clave en el analisis y la discusion de la
produccién estética de Pereira.

Esta decision de parar y mirar hacia atras no significa, bajo
ningun concepto, que este programa o La Astilla se detendra.
Por el contrario: sentimos que esta década de labor nos ha
inyectado una nueva motivacion, y la conversaciéon con los
artistas y colectivos de esta publicacion nos ha recordado que el
propésito es mas fuerte que los obstaculos innatos a la gestion
cultural en Colombia.

Esta marafia de reflexiones se suma a un contexto contradictorio
para el gestor cultural y el artista en el pais. Si bien nos
enfrentamos a una nueva narrativa nacional, a escenarios mas
incluyentes y a un debate de pais sobre politicas culturales, al
mismo tiempo convivimos con realidades locales que perpetuan
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la politica tradicional, conservadora y corrupta en entidades
de gobierno; el desinterés de la empresa privada, la falta de
priorizacion del consumo cultural por parte de la ciudadania y
otras situaciones que avanzan poco o nada a favor del sector.

Mas alla del simple embellecimiento de las ciudades, de las
cifras de inversion econdmica que solo sirven para soportar
la burocracia, y de las filas de recomendados por el gobierno
de turno (casi tan largas como las filas de los conciertos en las
festividades), también se erige con firmeza una nueva generacion
de organizaciones, gestores, artistas y agentes dispuestos a la
construccion colaborativa y a la busqueda activa de fuentes de
financiacion. En suma: al desarrollo de modelos sostenibles y
responsables con toda forma de vida.

Comparta este libro y genere dialogo sobre él. Escribanos si
quiere sugerir algo y navegue el repositorio que le compartimos
a través de este coédigo QR.

LB - 7






LA ASTILLA

Memorias

fugitivas: El
Leandro Hernandez Arroyave
uelo de |aS Investigador del archivo

> polilas haciala | curador de Memorias Fugitivas
@

Si las preguntas “¢Para qué ha servido todo esto? ;,Qué hemos
logrado?” nos interpelan, la curaduria de la Temporada Creativa
2025: Memorias Fugitivas emerge precisamente como una
respuesta. No es una respuesta arrogante, sino una que se
construye desde el afecto y la conciencia de la autogestion. Es la
evidencia de que aquello que se ha sembrado durante diez afios
en el sector artistico y cultural de Pereira no solo ha florecido,
sino que ahora exige ser custodiado, nombrado y, sobre todo,
legitimado.

La Astilla en el Ojo se transforma, en este gesto, en un dispositivo
de archivo activo, un mapa de expresiones y lenguajes artisticos
que traza la trayectoria de creadores esenciales. Hemos
detenido la marcha, no para rendirnos, sino para realizar un
acto de inventario critico sobre la Ultima década. La seleccion
de estos diez artistas no obedece a un criterio de premiaciéon o
de hegemonia estética; por el contrario, es una cartografia de la
resistencia, la disidencia y la capacidad de sofar que se gesta
en un territorio fértil, pero desafiante, uno que lucha por definirse
frente a la inercia del centralismo cultural.

La Polilla. Un simbolo de lo fugitivo, la hibridez
y el repositorio de la luz

La polilla, o mariposa nocturna, es un ser asociado a lo fugitivo:
vive en la sombra, trabaja en lo oculto y su existencia es efimera.
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Sin embargo, tiene una pulsion ineludible por la luz, por el foco,
el conocimiento y el centro. En nuestro ecosistema, la luz es el
archivo, la legitimacion y la sostenibilidad. Nuestros artistas,
como polillas, han trabajado arduamente desde los margenes,
pero su obra busca, de manera inevitable, el reconocimiento de
la memoria. Si no los nombramos y si no los archivamos, corren
el riesgo de ser consumidos por el olvido, como la polilla por el
fuego.

El acto de curar Memorias Fugitivas es, entonces, un acto
de proteccion y reexistencia. La luz en esta metafora es la
produccién de conocimiento que valida el hacer, y el archivo de
La Astilla en el Ojo se convierte en ese foco. Este archivo registra
una estética de la hibridez cultural (Néstor Garcia Canclini),
donde lo popular, lo tecnolégico y lo ancestral se fusionan sin
jerarquias. El trabajo de Quinaya Qumir es un ejemplo de ello: su
arte es una traduccion conceptual rigurosa, donde la escritura
visual, el textil y la reapropiacién de la iconografia se vuelven
archivo de la memoria. De igual forma, la lucidez de Edwin
Morales, cuyo arte se alimenta de la atencién concentrada en
el presente y de la jerga popular, ha llevado la estética de lo
cotidiano a esferas globales.

El archivo de LAAAO se vuelve fundamental para creadores que,
como Diego Antia, se definen como “creadores de imagenes” y
no artistas. El ha encontrado en nuestro registro el soporte para
su extravagancia y su espejo introspectivo, un testimonio que no
dependid de los centros tradicionales para legitimarse.

El Cuerpo en el Repertorio: Estéticas de la
Sombra Politica y la Micropolitica

La sombra en la que opera la polila es el contexto de la
precariedad y la invisibilidad. Es alli donde la curaduria debe
activar el repertorio (Diana Taylor), esa dimensiéon performativa
de la memoria donde los gestos y los cuerpos transmiten
conocimiento fuera del documento escrito. Juana Valencia sitta
el cuerpo como “territorio de preguntas, memoria y accién”, y
lleva el teatro y el performance a una dimension ontolégica.
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Esta exploracion se extiende a la disidencia, donde el arte se
vuelve urgente y catartico. Gabby Maéche utiliza el artificio
y el queer performance para incomodar y politizar el cuerpo.
Su declaracion: “el maquillaje era pintura expandida” es un
manifiesto de la expansion estética que lleva la disidencia
a la luz. Este uso del cuerpo como dispositivo catartico y de
transformacién subjetiva dialoga con la micropolitica (Suely
Rolnik), donde el arte es un motor para la creacion de nuevos
mundos y subjetividades frente a la rigidez social.

Asi mismo, la ALThaus ha transformado la exclusién en juntanza.
Han creado una “trinchera de afectos que es un modelo para
la autogestion territorial”. Este enfoque resuena con la nocion
de archivo queer (José Esteban Mufoz): una constelacion de
memorias disidentes que el cuerpo activa frente a las narrativas
dominantes, y que obliga a que lo fugitivo sea visible. La escena
pereirana nos obliga, en definitiva, a pensar el arte como un acto
vital y situado que emerge de las tensiones del cuerpo.

Territorio, Precariedad y Opcién Decolonial

La sombra mas densa es la del poder estructural. Ricardo
Mufioz Izquierdo, parte de la “generacién del giro”, afirma con
contundencia que “nosotros venimos del ghetto”. Su arte (la
satira pop vy el dibujo automatizado) es una respuesta directa a
la necesidad de crear mucho con poco en un ecosistema que,
como lo definen los gestores de Khuyay, es un “estanque muy
pequeno”.

Esta precariedad, este sentimiento de tocar el “cielo raso”, no es
un fracaso local, sino una manifestacion de la colonialidad del
poder (Anibal Quijano), que centraliza la legitimacion y el recurso,
relegando las practicas periféricas a la autosubsistencia. Por
eso la curaduria debe actuar como una opcion decolonial, una
que fortalezca las infraestructuras de la periferia. Esto implica
reconocer el valor de la juntanza y la asociatividad, como
lo practica Khuyay, cuyo propésito es el “amor en el hacer
colectivo”. El Museo Intangible del Confinamiento (MIC), por otro
lado, ha creado un hogar cultural en una periferia abandonada:
asi demuestra que la resistencia se transforma en red.

LB - 1
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Sin embargo, la madurez critica no nos permite ser complacientes
con la fragilidad. Como lo demanda Juana Valencia, la sostenibilidad
tiene que empezar desde que el ejecutor de la accion cultural
tenga, minimamente, una vida digna. El arte es una profesion, y
las Memorias Fugitivas son un recordatorio de la obligacion que
tenemos, como gremio, de exigir y sostener esa luz.

El Vuelo Colectivo, la Dignidad y el Futuro

La curaduria de esta temporada no es un punto final, sino la promesa
de un vuelo colectivo. Es la constatacion de que la juntanza es el
unico lenguaje efectivo contra la inercia institucional. La luz final en
esta metafora no quema a la polilla; la ilumina y la convierte en parte
de la historia.

Honramos a estos diez creadores, a su coraje para habitar la
periferia, la urbe y los limites que se cruzan entre la mente, el cuerpo
y el sentir, asi como el impulso por la excelencia. La curaduria de
Memorias Fugitivas es un disefio de mediacion que busca fortalecer
el anclaje territorial de Pereira y proyectar sus singularidades a
circuitos globales. Les invitamos a reconocer su luz en este archivo
y a seguir forjando, en colectivo, la vida digna que el arte pereirano
se merece.

12 - OB
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Ricardo
Munoz
Izquierdo

Automata del
dibujo

¢ Se puede sostener una conversacion con alguien toda la
vida? Ricardo ha sostenido una conversacién con el juego y la
satira. Desde los personajes de los programas infantiles de la
television-ese otro integrante liquido de la familia-, las laminitas,
hasta la historia y la pornografia, todo fue vértice y estimulo para
anidar un universo onirico Unico que hoy resuena en diferentes
partes del mundo y caracteriza su mirada artistica.

Pareciera casualidad que en el mismo afio en que nacié la
Garbage Pail Kids -Pandilla Basura-, también nacié Ricardo.
Una casualidad que convergeria afios después cuando Ricardo
detuviera su atencién hacia esta gréfica burlesca y disruptiva.
Las Garbage Pail Kids, fueron laminas de una parodia de las
populares Cabbage Patch Kids, mufiecas con una estética dulce,
pulcra y amorosa. Las ldaminas de las Garbage Pail Kids eran una
burla y una satirizacion hacia la pulcritud y lo normativo de esas
mufiecas tan populares en los ochentas. Esa satirizaciéon anidé
en Ricardo, y mas de veinte afios después, germiné en obras
como Piss and love y toda la narrativa visual consolidada que
revierte la mirada sobre el binarismo de lo bello/feo, lo correcto/
incorrecto y lo prohibido/permitido, generando una grieta que
deja ver el lado b y todos esos matices que también configuran
lo humano y la vida en general desde el humor y el juego. “En el
2011 fue el momento en que se fracciond todo. Me di cuenta de
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que lo que estaba haciendo realmente no estaba muy ligado a lo que yo estaba
queriendo y sintiendo en ese momento. Entonces, ahi es donde inicia el proyecto,
ese proyecto esta mucho mas ligado a lo que yo queria, que es el imaginario pop,
vibrante, juguetdn de cierta manera a primera vista, perverso, las perversiones
de la imaginacion, de los deseos, el imaginario, las fantasias, la perversion de la
mirada, etcétera”.

La pulsién por crear, o automatismo en la narrativa visual, se tradujo inicialmente
en dibujos, pinturas e ilustraciones, pero con los afos, se expandieron las
formas de decir y llegaron nuevos formatos a complementar y a sostener una
conversacion interminable con ese nido que ha sido el dibujo para Ricardo;
formatos como la fotografia, el video, la escultura, la instalacién, el muralismo
y hoy el mundo audiovisual. El didlogo que Ricardo ha sostenido entre el dibujo
y otros formatos, en paralelo con el humor, la satira y todo ese universo onirico,
ha migrado hoy a la pantalla grande, el cine se ha anclado como una busqueda
expansiva de sentidos y narraciones.

Esas busquedas graficas al margen de lo establecido no solo se dieron desde
la creacion, en el ser, la vida de Ricardo siempre ha ido en contracorriente de
lo establecido. Su relaciéon con la universidad, por ejemplo, no fue la que se
esperaria y debido a eso, Mufioz ha labrado su propio camino, uno mas personal
e intuitivo entre lecturas, conversaciones e investigaciones a titulo personal
y colectivo. Aunque en diferentes momentos Pereira ha sido escenario de
inspiracioén, las busquedas en Ricardo se expanden siempre y le han permitido
migrar a otros escenarios para seguir cultivando la curiosidad. En ese camino
ha logrado hacer parte de importantes espacios de creacion y formacion
como el tener estudios en Arte Contemporaneo de la Universidad Federal de
Pelotas, en Brasil (2012); haber hecho parte del VIl Laboratorio de Desarrollo de
Cortometrajes Del dicho al hecho - Festival de Cine Corto de Popayan (2023), y
obtener distinciones en ese trasegar: Premio Transefimers med de la Eurorregion
Pirineos Mediterraneos Catalufia y Francia (2020), Premio Artista Cortometraje
Festival de Artes y Cine de Mannheim - Alemania, Premio del Publico Pebbles
Underground cine y videoarte - Canada (2022), mencién honorifica del 16° Festival
IN OUT de Aneta Grzeszykowska, Centro de Arte Contemporaneo Laznia, Polonia
(2024), mencién honorifica “85° Salon Internacional de Fotografia de Japon”
Association of Photographic Societies Tokio, Japén (2025) y otra larga lista de
reconocimientos que solo ratifican la bonanza creativa de la que goza Ricardo.
Un camino de posibilidades que le ha abierto puertas, entre esas, ser nominado
al Xl PREMIO LUIS CABALLERO - IDARTES, Bogota, Colombia (2024), uno de
los mas importantes en el pais.
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Piss and
love

Dibujos e
instalacién
/2011

Por su formacion y manera de hacer arte, Ricardo Mufoz
estuvo incluido en el grupo de artistas locales referenciados
como la generacion del giro en Pereira, un grupo de artistas
que incorporaron de forma mas acentuada otras maneras de
hacer arte, desde lo conceptual hasta la exploracion de técnicas
como la instalacion, la fotografia, el video, entre otras. Artistas
como Gustavo Toro, Freddy Clavijo, Mauricio Rivera, Mario
Alejandro Tobar, Ricardo Mufoz, entre otros. Una generacion
que, en palabras de Mufioz, no nacié con grandes posibilidades
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economicas pero que eso hizo que se expandieran otras narrativas y formas
de hacer arte en la ciudad, desde la gestion de espacios independientes, la
busqueda de financiacién a través de becas, pasantias y convocatorias, la
exploracién de otros formatos y la conceptualizacion de obra, lo que ha ampliado
el horizonte del arte en la ciudad y que permitié6 que llegaran otras formas de
enunciarse dentro del arte mas alla de las mas tradicionales. “Nosotros venimos
del ghetto, todos hemos sido de barrios populares, la mayoria de esa lista, la
generacion del giro. Creo que hay que hacer un fuerte sefialamiento a eso porque
es indispensable para que todo cambie desde la percepcién”. Esa gestion de
espacios independientes, afirma Mufioz, también ha jugado un papel fundamental
en las artes locales. Espacios como La Cuenca Residencias Artisticas en La
Florida, del cual Mufioz fue cofundador; espacios como La Astilla en el Ojo en
la divulgacion de la creacion en la region; Luz de Luna en la parte editorial, entre
otros escenarios que han permitido que siga circulando el arte y la creacion para
que la conversacion no termine.

Sin titubear, al preguntar por el futuro del arte en Pereira, Ricardo lanza una
palabra contundente: Incertidumbre. “Es incierto. Hay mucha gente curiosa,
muchas gente se mete de lleno a procesos de gestion cultural, pero eso siempre
es incierto porque uno se agota muy facilmente, hay intereses individuales de por
medio, la lucha de esos interés y la falta de apoyo estatal agotan, y ese es uno de
los problema de las ciudades intermedias”.

Hoy, su obra Piss and Love (2011), la que gesté un punto de quiebre en su
enfoque conceptual, quizd también sostenga aun una conversacion con
El coleccionista de lapices -su primer cortometraje ligado a la ficcion- y su
reciente y distinguida obra Anoche a la medianoche -nominada al XIll PREMIO
LUIS CABALLERO - IDARTES y expuesta en la Galeria Santafé, en Bogota-,
éstas, cargadas con el universo onirico de Mufoz, se siguen preguntando
por lo que en Ricardo siempre ha sido una constante que invita a jugar a
reirse de la vida; esas otra formas de habitar el mundo desde la grafica,
pero con una sagaz, critica, y satirica manera de enunciar qué puede pasar
alrededor de las dominaciones del poder y sus implicaciones en la sociedad.

Al volver la mirada atras, mas de 10 a 15 afos, las preguntas que sostenia Ricardo
estaban mas influenciadas por la memoria y la infancia, los iconos occidentales
orientales infantiles que sin duda marcaron una identidad en su gréafica. Hoy,
aunque las busquedas creativas lo han hecho sostener una importante relacion
con el movimiento, viajes que han alimentado aun mas su ser creativo, Ricardo
siempre vuelve a Pereira, y con ojo agudo, cultiva preguntas alrededor de la
geografia nacional y latinoamericana, ahora desde el cine y el hacer en colectivo.

AR - 17
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Gabby
Maéche

Incomodar como
despertar del
reconocimiento

La pasién, a veces, funciona como las plantas o las flores, si se riegan y abonan hay
mas chance de queflorezcan de formaabundante, perosidelocontrarionoseriegan
ni se les brinda los nutrientes para que se alimenten, estas mueren y desaparecen;
de esa misma manera podriamos decir que se forjo la pasién por el arte que ha
sostenido durante toda su vida el investigador, docente y artista Gabby Maéche.

José Gabriel Marin Echeverri, nacido en 1985, fue un nifio que corrié con la
suerte y el privilegio, como él mismo hoy lo afirma, de que su pasion por el arte
siempre estuviese en permanente cultivo. “El interés por el arte viene desde
pequeno. Tuve la fortuna de estar en un colegio donde veiamos cinco horas de
estética. Luego pude entrar al Fabio Vazquez Botero donde, antes del 2004 que
yo me graduara, la modalidad era disefio y artes: veiamos diez horas de estas
materias a la semana. Siempre tuve la inquietud de hacer cosas en diferentes
formatos”. En colegios aprendié técnicas como el pastel, carboncillo, dibujo a
lapiz, 6leo, técnicas de impresion, estampado de camisetas e inclusive teatro; los
primeros pasos que serian cimiento para la construcciéon de un universo artistico
que hoy se sostiene y no para de expandirse. Previo a terminar el bachillerato
y mientras hacia el servicio social en el Zoolégico Matecafia, sus companeros
ya empezaban a orientarse por diferentes carreras, sobre todo enfocadas en la
biologia y lo ambiental, pero Gabriel no podia hacer otra cosa que no estuviera
anclada al arte, asi que en 2005 ingresé a la Licenciatura en Artes Visuales de
la Universidad Tecnolégica de Pereira. Era preciso: Gabby no podia escapar
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de sus herencias, puesto que incluso su madre fue una mujer que se dedico
en diferentes areas a lo sensible desde, por ejemplo, la costura y la jardineria.

Al ingresar a la universidad estuvo muy marcado un énfasis en la pintura, sin
embargo, tiempo después, a la llegada de Oscar Salamanca en 2007, docente del
programa y Doctor en Artes, se abre un universo nuevo para Gabriel. Aqui conoce
el mundo de los nuevos medios, del performance y del arte conceptual, enfoques
con los cuales se sentiria muy conectado. Su primer ejercicio de direccion de
arte fue la apertura a todo ese universo: “Cuando conozco este tipo de soportes
que me permiten expandir mas la creacion, como la instalacion, que es una
expansion de la escultura; la fotografia, el performance; el videoarte, el video
performance, la videoinstalacién, termino haciendo un trabajo de grado que es un
video performance en el que toco el tema de las estéticas monstruosas a partir
de la cirugia cosmética”. Alli, Maéche empezaria a dar sus primeras puntadas
mas claras alrededor de las estéticas disruptivas. Paralelo a esas exploraciones,
empezaba a forjar una nueva identidad, creando los primeros vestigios de lo que
seria su alter ego, puesto que en él se sostenia una inquietud por el transformismo
drag, en un principio sin ninguna intencion académica pero que después seria
llevado a este ambito y a los circulos del arte (y tomandolo prestado en ocasiones
para sus soluciones plasticas y creativas). Asi, en 2008, entra Nayla, su alter
ego, a su proceso de investigacion-creacion, y en ese afo realiza su primer
performance encarnando a Anteros, la contraposicién de Eros, quien, segin la
mitologia griega, fue el dios del amor correspondido y el vengador del amor no
correspondido. Mientras Eros incitaba al amor apasionado, Anteros castigaba a
quienes rechazaban el amor de otros. “Anteros no busca hacernos enamorar,
sino desenamorarnos, pero de una forma maldadosa. Era eso lo que mas me
interesaba”: es decir, una busqueda por desdibujar la idea del amor romantico.
Ese ejercicio artistico y el surgimiento de Nayla darian paso a la obra procesual
Los excesos del amor, un proyecto artistico que ha atravesado la vida de Maéche.

Particularmente con ese proyecto, Gabby entendio el sentido personal que
tendria la performance en su vida. “Cuando aparece la performance, veo que es
un mecanismo, un dispositivo catartico, porque lo es, y logro de alguna manera
reparar en ese momento el corazoncito roto que tenia y crear algo a través de
eso”. Este proyecto ha navegado diferentes formatos, como exploraciones
con bombones en forma de corazon, video performances e, incluso, lo ha
hecho merecedor de reconocimientos como el Salon de Arte Traslude de 2017,
uno de los premios de arte local mas importantes en la historia reciente de la
ciudad. “Desarrollamos dos trajes, unas chaquetas largas tipo gabanes hechos
completamente de velcro, con los cuales pretendiamos hacer una performance.
Entonces se instalan los trajes suspendidos que generaban un volumen como una
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tercera columna —entre las dos que hay en la Sala Carlos Drews Castro que fue
donde se expuso— y para eso fueron necesarios tres mil hilos mas los trajes que
parecian alli flotando. Al final, con esa obra, ganamos el premio del Traslude 2017,
lo cual es muy importante para mi carrera”.

Como una brujula, el proyecto seguia dandole busquedas cada vez mas
expansivas a Maéche. “En el 2018 empiezo a explorar el modelaje webcam desde
adentro. Unos seis meses atras construyo un personaje que se llama Barbara. Alli
gano unos tokens y nunca pude reclamarlos. Entonces pienso, ¢qué voy a hacer
con estos tokens? Y empiezo a pagar por una serie de acciones, como consiguete
un bombdn, chupate el bomboén, muéstrame tus brazos, muéstrame la espalda,
mas desde lo erético, no desde lo explicito, sino como salvando ese erotismo que
tiene el modelaje webcam. Esto anclado en dinamicas del postporno. Ya dentro
de mis intereses y todo el trasfondo que esta en el modelaje webcam, también
era importante denunciar su situacion laboral, sus derechos, cémo se vulneraba
esta poblacién. Paradéjicamente hemos sido uno de los principales productores
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en la industria webcam en el mundo incluso desde ese tiempo y ahora. Es
una obra de caracter procesual, lo cual lo hace muy valioso porque ha tenido
multiples soluciones plasticas. Y sigue vigente, ahora en 2025, por ejemplo, esta
en multipantalla, como 0.05, visibilizando el ejercicio de metaperformance que
hago con ese universo de los webcamers. Esta en exhibicién en este momento
en el Museo de Arte de Pereira”

Enese camino, en 2019, ingresa a la Secretaria de Cultura de Pereiracomo docente
de artes. Este escenario le traeria nuevos retos, ya que tendria que transversalizar
su ejercicio artistico con la practica docente, ejercicio que ha sostenido hasta
hoy junto a su pasion por la creacion, el quehacer colectivo y la investigacion.

Paralelamente a su experiencia en Direccion de Arte para medios
audiovisuales, ha trabajado con dos grandes coémplices: Nathaly Hurtado
(productora) y Maria Fernanda Garcia (disefiadora de modas). También ha
desempefiado roles como vestuarista, propuestas estilisticas, maquillaje y FX.

Esta ruta por el audiovisual comenzé con una serie de ficcion llamada La
nifa de la montafia como vestuarista, de la mano del director Wilmer Sotto
para la ANTV en 2015. Ademas, ha trabajado como Director de Arte en
los videoclips Machaca de Los Trejos Brothers y Sorrowdrift del artista
Wangel. También ha colaborado en cortometrajes dirigidos por Sebastian
Valencia: Montafas (2016), El Remanso (2018), Zarzal (2017) y El fulgor
(2024), en los que ha trabajado en vestuario, estilismo, maquillaje y FX.

Ha colaborado con artistas de la ciudad como Quinaya Qumir en su proyecto
La cura (2017), en el rol de maquillaje, y Ricardo Mufoz en sus proyectos El
coleccionista de lapices (2024) y Anoche a la medianoche (2025), también en
el rol de maquillaje, body paint, vestuarista y FX. Ademas, ha trabajado en el
cortometraje El dltimo riel de Ilvan Marin como vestuarista en 2016, en el
largometraje Rivers of Grief de Juan Pablo Bedoya en 2023 y en la direccién de
arte para El Sonero de Beto Bricefio en 2018.

Este inminente interés por lo diferente, lo disruptivo y el incomodar es también
un estimulo para reconocernos, segun Gabby: “Incomodar, a veces, genera
ese despertar del reconocimiento. Me encanta incomodar. Desde la academia,
a pesar de que es muy tradicionalista, yo siempre desarrollé proyectos desde
lo homoerético, desde mi identidad sexual, desde mi sentir. Creo que la
transgresion hace parte de mi statement, y después de muchos afios, mi
statement estda muy definido a partir de: el exceso es el dictamen del arte
y otros yoismos, cuerpo y artificio como vias de creacion”. El artificio, en
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Maéche, aparece a través del maquillaje, a través del drag, las pelucas, los
tacones, etcétera: “Yo siempre le argumenté a mis profesores de pintura que el
maquillaje era pintura expandida. Obviamente eso para ellos era inconcebible.
Pero se los demostré con el trabajo de grado”. En ese trasegar, el habitar la
ciudad es transversalmente un estimulo que complementa y soporta las
diferentes practicas artisticas de Gabby, desde la academia, la urbe, el sector,
entre otros espacios fisicos y digitales. “Pereira ha influenciado mi quehacer,
empezando porque tenemos el Bolivar desnudo, eso me parece super disruptivo,
lo fue en su época y lo sigue siendo, ¢quién no conoce el Bolivar desnudo?”

Y esa misma ciudad que ha sido estimulo y escenario para su creatividad,
también le ha dado lugar a su trabajo desde escenarios independientes, como el
Salén Traslude, La Cuadra Talleres Abiertos, o espacios digitales como La Astilla
en el Ojo, donde ha podido compartir algunas de sus obras como The Last Night
(2010). “Los espacios de difusion independientes son importantisimos, como
todas las plataformas de difusién cultural, porque en ultimas generan memoria,
y queda ahi un aliciente de qué esta pasando en la ciudad. En eso se puede
ver una evidente evolucion en el sector”. Con The Last Night, Maéche explord
no solo ese exceso de la noche como lugar de encuentro y liberacion, sino que
también hizo nido con amigos y amigas que forjaron ese quehacer creativo. Hoy,
mas de diez afios después, los ejercicios de creacion estan mas enfocados en
su practica pedagogica, aunque no se silencian del todo y en su cotidianidad (a
través de esa mirada aguda de artista, trabajando, estudiando, o quiza tomando
un café mientras cursa su Maestria Interdisciplinar en Teatro y Artes Vivas de
la Universidad Nacional de Colombia) se detonan proyectos creativos, como el
mas reciente: Café de Colombia. Esto evidencia ese potencial al que obedece la
cotidianidad, y del que sin duda Maéche es un atento y gran lector.

Café de
Colombia

Micro gesto-
accion,
registro

en video,
fotografia/
2025

24 — OEEO



COLECTIVIDAD [ [ |

Khuyay

Jardin de tierra fértil. Hogar para
gestar la juntanza.

Reciclar
para vivir

Vinilo y
aerosol
/2019

LAAC
2025

LEBO — 25



@ MEMORIAS FUGITIVAS

26 — OEAEO

£ Jardin de tierra fértil.
Hogar para gestar la
juntanza

«Kuyay» significa amar o afecto en lengua quechua, pero para
Daniela Jaramillo, Daniel Ruiz, Julian Malagén, Jessica Garzon,
Julidn Mufoz y Natalia Cano, Khuyay es a su vez, un amor
profundo por el hacer en colectivo, “Es una especie de amor en
el hacer, en el quehacer, en el momento de la accién. Cuando
estas creando, cuando estas haciendo tu actividad, ahi hay un
amor y alli «Khuyay» es donde se orienta a ser”.

La Corporaciéon Khuyay nace en 2015 como una idea, una
iniciativa de varios amigos apasionados por el arte urbano
que querian tejer un espacio, una plataforma, una figura
juridica que permitiera ser medio para gestar proyectos
artisticos y culturales alrededor de la grafica urbana -que
incluye expresiones como el graffiti, el cartelismo, el stencil-
y la creacién artistica para desarrollarlo en la regién. La
idea se sostuvo, hasta que en 2016 pudo materializarse.

Sus frentes de accién son claros y lo enuncian como crear,
pintar y juntar. Pintar, aborda el interés por el muralismo como
practica de intervencion social y colectiva para la resignificacion
de espacios publicos. Juntar, como una apuesta a creer en
lo colectivo como un ejercicio de fortalecimiento social con
objetivos en comun que aporten al fortalecimiento del sector
y al desarrollo del territorio. Crear, enfocado a la apertura de
una oferta cultural desde la formacion (collage, lino grabado,
ceramica, bordado, entre otros), el encuentro y la creacién a
diferentes audiencias de la ciudad.



Colores de
mi tierra
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aerosol
/2015

Khuyay

En el juntar, para sus inicios, Khuyay planted en el 2016 gestar
un espacio de encuentro en el espacio publico que visibilizara la
juntanza, las raices y el acceso al arte desde las posibilidades
que brinda la grafica urbana. Asi fue como naci6 el Festival
Pereira Querendona, una apuesta que reunié alrededor de
veinte artistas locales, trece colaboradores y sumando talleres
con la comunidad del sector y el bazar Querendodn. Asi, con
cincuenta y cinco galones de vinilo, ciento diez aerosoles y mas
de setenta manos que se juntaron para gestar una intervencion
artistica de ciento veinticinco metros cuadrados en una zona
gris de la ciudad, que después de esta intervencién, se vistio
de color y resultd iluminada por los trazos del arte y el poder
de lo colectivo. De ahi, llegaron muchas otras experiencias
para Khuyay, como ocho versiones mas del festival Pereira
Querendona (2017, 2018, 2019, 2020, 2021, 2022, 2023, 2024
y muy pronto 2025); la creacion de Policromia (2017), circuito
de arte urbano en el Eje Cafetero gestado entre diferentes
colectivos y organizaciones entre Armenia, Manizales y
Pereira; Ciudad a Voces (2023), una apuesta formativa que
al final terminaria por fortalecer las apuestas que se venian
gestando desde la entonces naciente Casa Khuyay (2022);
y el Festival Herencia Cimarrona (2023 - 2024), una iniciativa
comunitaria entre Khuyay y la Asociacion Herencia Cimarrona
del municipio de Santa Cecilia, territorio ubicado en limites
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con el Chocé y en el que se busca reconocer la riqueza cultural y biodiversidad
de dicho territorio triétnico a través de la creacion de narrativas audiovisuales
y murales. Alli se juntaron ideas para crear un mural de ciento treinta y seis
metros cuadrados que visibiliza las narrativas de esta comunidad y su cultura.

“Khuyay ha sido como un nido de suefios y hoy en dia busca ser una plataforma,
para que esos suefios se materialicen” Esa plataforma se ha ido consolidando
con apuestas como la Casa Khuyay, espacio fisico de la corporacion que ha
dado lugar a escenarios de formacion, didlogo, reflexion y creacion por y desde
lo colectivo. “A proposito de que hace poco se cumplieron los tres afios de abrir
la casa, la cual ha sido una apuesta de gestar un espacio para que también otros
proyectos de aqui de la ciudad puedan desarrollar sus practicas,en un espacio
seguro donde las personas o procesos emergentes puedan reunirse con su
parche a hacer sin tener que sentirse en la calle al no tener espacio propio”.

Pereira sigue siendo el mayor lienzo de las apuestas de Khuyay, y en ese apostar
se ha sostenido el pintar, crear y juntar, a pesar de las mismas falencias o
dificultades que presenta el sector “Es un estanque muy pequefo. Aqui se crean
y se fortalecen muchos talentos. Creemos que es una tierra que permite sembrar
y recoger, pero en este espacio rapidamente tu tocas el cielo raso. Entonces si, se
desarrollan los procesos individuales, pero como masa, como colectivo o sector,
creemos que no hay un ecosistema que arroje los minerales o los nutrientes
suficientes; el ecosistema empieza a quedarse corto para el lugar. Entonces, uno
empieza a ver que la gente prefiere irse de aca o prefiere ir a otro espacio, porque
aqui no logras seguir avanzando”. El sector avanza, el muralismo crece en la
ciudad y la pone como referente a nivel mundial, pero el estanque sigue igual de
pequefo.

Una de las grandes apuestas actuales de Khuyay es precisamente ampliar
sus procesos de sostenibilidad, un reto que se extiende para las diferentes
organizaciones del sector, donde a pesar de seguir gestando apuestas y
proyectos para impactar el territorio, los procesos de sostenibilidad siguen
fallando. “Sentimos que ha sido como que el nifio crece, madura, pero volvemos
a lo mismo. El entorno esta madurando muy lentamente. Y claro, uno dice que no
hay que ser dependiente del estado, pero aqui el arte y la cultura dependen un
montén. La teta de los procesos en Pereira es el estado, entonces es muy dificil
que sea asi, porgue si el estado no esta, entonces no pasa nada. Y lo que si pasa
es que el estado da una cantidad de recursos pero estos no son acordes con la
realidad de los artistas, colectividades y organizaciones del territorio. Hay muchos
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desarrollos y cosas muy potentes y maduras, sin embargo, no
tiene el flujo econémico de sostenibilidad que les permita seguir
en ese proceso de maduracion”.

A pesar de las carencias y vacios que eminentemente tiene el
sector, el equipo que compone a Khuyay destaca que, en medio
de esas dificultades, lo que resplandece es el tejer el colectivo,
el trabajar unas organizaciones con otras para potenciar los
impactos en los territorios; eso, afirman, también se visibiliza
con el auge y crecimiento de mas espacios independientes,
escenarios de divulgacion tan importantes para las artes y la
cultura en Pereira.

“A pesar de mucho, nosotros creemos que el futuro del sector
es prometedor. Porque a pesar de que ha habido adversidad,
de que se puede decir que “el estanque es pequefio”, seguimos
haciendo y eso nos parece maravilloso, porque quiere decir que
se ha andado, se ha forjado camino. Entonces si se ha podido
hacer, se puede seguir caminando, creando y creyendo. No hay
que temer. Seguimos vigentes y asi vamos a estarlo, esperamos
por mucho mas tiempo”.

LEBO — 29



'@- MEMORIAS FUGITIVAS

Abraza la
vida

Pintura
en piso
/2024

30 - CBEO



COLECTIVIDAD [ [ |

AlLThaus

La ALThaus, una familia disidente

Transduccion
Hibrida

Video Arte
/2025

LAAC
2025

LEEE — 31



@ MEMORIAS FUGITIVAS

32 - OEEO

AlLThaus

La ALThaus, una
familia disidente

La etimologia de la palabra “alteridad” proviene del latin alter,
que significa “el otro” o “lo otro”, y al sufijo -idad que indica
“cualidad”. Casi como un espejo sobre lo propio y lo ajeno que
habita en el ser. Para Aristételes, la alteridad es la diferencia,
y aunque ha sido un término del cual se han hecho muchas
exploraciones, desde la filosofia moderna este concepto se ha
venido desarrollando como la “presencia necesaria del otro, no
solo para la existencia y constitucion del propio yo, sino sobre
todo para la constitucion de la intersubjetividad”.

Esta etimologia que acoge y reconoce lo otro es un lugar de
expansiony de posibilidad para la colectiva ALThaus, un proyecto
de juntanza, creacion y gestion, fundador de las narrativas
queer y disidentes en la ciudad de Pereira. “Somos juntanza
artistica disidente, transgresores del género y la identidad. Nos
enfocamos en las practicas trans, drag y queer desde las artes
visuales, la performance y el disefio, conformando esta familia en
el deseo de conectar, tejer y recrearnos en nuestra decision de
ALTerar el mundo”. El afio en que nace la colectiva es incierto,
pero oscila alrededor de 2009. “Justamente, Alteridades y yo
empezamos a trabajar juntos, porque nos interesamos también



ALTHaus

por temas que giran alrededor del travestismo, el arte drag, el transformismo,
lo queer y las disidencias sexogenéricas”, afirma Camilo Ortiz (ALTocalcifilico)
cofundador junto a Cristhian Rueda (ALTeridades) —con la participacion de
Estefania Castafio Zuluaga (Jugo Rosa ALT)— de esta colectiva Unica en la
ciudad para ese entonces.

La ALThaus nacio desde la accion, pues antes de que se enunciaran a si
mismas como colectiva, ya desarrollaban algunas acciones con otras colectivas
y organizaciones como Cofradia Danza, liderada por la artista, docente e
investigadora Juana Valencia. “Hasta que afios después empezamos a considerar
la posibilidad de hacer un grupo, una colectividad. En el nombre de la ALThaus, las
letras ALT derivan precisamente de que caimos en cuenta de que los pseudénimos
de artistas que teniamos coincidian en que empezaban con esas letras ALT:
Alteridades y Altocalcifilico”. Esta union de letras también expandia la posibilidad
de enunciarse de diferentes maneras, una ALTernativa que da apertura diferentes
posibilidades en un mundo donde se espera hacerlo todo de unaformahomogenea.

Hacia un
desborde

Video ensayo
/2023
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Alteridades y Altocalcifilico afirman algo que parece como la gestaciéon de una
vida: “la colectiva devino, se fue gestando en nosotros” y devino, seguramente,
porque en la ciudad por aquella época eran nulas las apuestas que abordaban
las narrativas de diversidad de género mas alla de los estereotipos violentos
u homofobicos, paradojico en la ciudad que ha identificado la libertad como
premisa. La ALThaus nacia entonces con la urgencia de posicionar espacios
culturales para la poblacion diversa, ya que en aquel tiempo los espacios
culturales solo estaban ubicados en los “rumbeaderos”. Esa precisamente era
la apuesta novedosa que traian sus integrantes: posicionar y crear instancias de
valor en la comunidad diversa de la ciudad alrededor de los derechos culturales,
alrededor del habitar a la luz del dia sin ser juzgades. Esto contribuyé a la
expansion de otras formas del arte no tan exploradas hasta ese entonces, como
la performance, el maquillaje, el vestuario: todo esto mas alla de lo “establecido”
en las légicas binarias de un sistema que solo se interesaba por invisibilizarlos
sistematicamente. “Habia algunos retos especificos y era romper esa barrera
y esa vision que se tenia sobre lo novedoso o sobre lo que rompe la norma:
causa cierto morbo quizas por ver estas apuestas disidentes. Nuestra practica
especificamente habla de cuando iniciamos a hacer arte drag, algo pensado mas
para el divertimento nocturno, la fiesta, pero que luego escal6 a otras instancias
de valor como el activismo, la denuncia y las narrativas artisticas”. A la par, entre
esas busquedas, luchas y premisas, se iba tejiendo quiza uno de los estados
mas valiosos de la ALThaus: la colectiva se iba convirtiendo en un hogar, un
espacio de soporte y acompafiamiento para todo lo que implica asumir una
identidad diversa en un mundo como el nuestro, donde hasta apenas hace muy
poco se trabaja por instaurar medidas o leyes para empezar a proteger a las
comunidades disidentes. Aun falta demasiado camino por construir en términos
de leyes, cultura ciudadana y derechos. Un reporte de 2024 evidencia como hasta
solo septiembre de ese afo se reportaron mas de 290 casos de violencia contra
personas sexualmente diversas en la ciudad.

La premisa era clara: ALThaus nacia en Pereira para ocupar el espacio publico
mas alla de la noche o la fiesta, nacia para intervenir los parques, las calles, e
interrumpir el espacio.

El arte y el activismo, aunque para muchos no, son actividades que pueden
trabajar de la mano. Para la ALThaus, hacer activismo es otra forma clara de hacer
arte: lo hacen a través del performance, el video performance y otros formatos
de expresién con obras como Axis (2018), proyecto que nace de la intencion de
performar el universo de lo textil a través del vestuario y el estilismo que se han
desarrollado como propuestas de moda nocturna. Esta es una busqueda por la
reapropiacion cultural de elementos estéticos mas alla de lo superficial, en que,
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como bien lo afirman, ser otro o ser diferente evidencia la imperante necesidad
de un nuevo futuro. “Fue una propuesta de video que hicimos en el formato de
fashion film con la intencién de explorarnos desde el vestuario, desde la moda en
la urbe, en la ciudad” o a través del Ballroom, donde ambas expresiones situan
al cuerpo como soporte de las creaciones. Alli la identidad es una expresion en
si misma, que enuncia su lugar en el mundo. Otra de las apuestas insignia y que
evidencia el gran trabajo de gestién que han hecho —mas complejo aln para las
narrativas que aborda la colectiva— es la SEMANA ALTa (2022), apuesta que ya
lleva tres ediciones y es quiza una antitesis que la ALThaus plantea de la Semana
Santa. “La Semana Alta se erige como una ritualidad previa a las celebraciones
religiosas instituidas en el estado laico de Colombia, coincide con la energia de
los carnavales, parodia su temporalidad y aprovecha la posibilidad del encuentro
para poner en comun una reflexion plural desde nuestras experiencias vitales
creadoras”. Alli, en esa semana, las practicas trans, drag y queer desde las artes
visuales, la performance, el disefio y los multiples soportes, se dan lugar para
seguir construyendo narrativas expansivas sobre las diversidades de género. El
subvertir, pero esencialmente, el encontrarse desde, como elles mismes le llaman
una trinchera de afectos y ternuras radicales para celebrarnos Ixs unxs a Ixs otrxs.

Casi como un paralelo de las obras que han atravesado el quehacer y la gestién
de la ALThaus, Hacia un desborde (2023) también es una apuesta narrativa
intersubjetiva en la que a través del video-ensayo y la performance la colectiva
sigue profundizando en las estéticas de la resistencia y disidencia, para asi
propiciar reflexiones sobre el habitar el mundo desde cuerpos disidentes y
contrahegeménicos. Particularmente ese video-ensayo es resultado del proyecto
“Corporizar la disidencia, perforar lo establecido: video-ensayo como apuesta
reflexiva hacia una cultura de paz”, con el que la colectiva gané una beca en el
marco de la Convocatoria Nacional de Estimulos del Ministerio de Cultura en
2023. Como esa, la colectiva tiene muchas otras apuestas y reconocimientos
como ser ganadores del reality regional “Nuevo creador Eje Moda Pereira” (2017)
con la pasarela “Sui Generis”; también en la convocatoria de Fashion Happens,
en la categoria de Fashion Performance, Salén Traslude (2018); ademas con
“ALTquimia: Creatorio de Arte Drag y Transformista”, proyecto ganador en
la convocatoria Cultura en Casa de la Secretaria de Cultura de Pereira, 2020;
todos proyectos que solo visibilizan el compromiso, amor y talento que tienen les
integrantes de la ALThaus.

Cuando Cris y Camilo se juntaron por afinidades en comun, quiza no pudieron
dimensionar el impacto que su quehacer artistico le generaria a la ciudad en
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el futuro. Se convirtieron en las madres, como les dicen muchos, un referente
indispensable del arte drag y queer en la ciudad. Un camino que, como elles
afirman, no ha sido facil, pero que gracias al trabajo en colectivo, la recursividad
y los espacios autogestionados, mas proyectos y procesos en la ciudad se
siguen cultivando. Afirman que, a pesar de los recursos precarios y centralizados
que se dan al sector y un presupuesto que no corresponde a las necesidades
del mismo, la ALThaus sigue creando al margen de eso, en convocatorias que
lastimosamente no siempre abordan los intereses ni exploraciones que en la
colectiva se viene profundizando desde hace mas de dieciséis afnos.

Hoy, aunque sus fundadores estan en Madrid (Espafa), las busquedas y
exploraciones se sostienen. Los cuestionamientos a la nocién de frontera,
por ejemplo, no solo vienen desde la identidad si no que se expanden hacia
la territorialidad estado/nacion, de nuevo: el cuestionamiento por el binarismo
que estructura nuestro sistema. “Y, actualmente, porque en el estar aca ha
surgido otro bracito que tiene la colectiva ALThaus (que también lo componen
otras personas que conocimos en Pereira) hemos tratado de afianzar aun mas
la creacion colectiva”. Desde Pereira, ahora estan Oshnur ALT, Sebastian Lépez
(Denzo), Cleo Acevedo (Charcoal), Marxelin, Alexandra Mufioz (Alex Alt) y Juan
José Gutierrez (YaguarxALT): todes siguen pulsando en la creacion de escenarios
para las identidades diversas, desde el arte como vehiculo de transformacion
y encuentro; desde la académica para profundizar en sus narrativas y seguir
fortaleciendo el lugar que les merece; y desde la gestién, como una necesidad
que aun el estado no logra reconocer.
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" En 2005 Pascal Quignard afirmaba que “venimos de una escena
en la que no estdbamos, el hombre es aquel a quien le falta una
imagen, una mirada deseante que busca otra imagen dentro de
todo lo que ve”. Esta fascinacién por la percepcién visual ha
formado mucho de lo que el humano es hoy. Tal cual ha sido
también para Diego Antia, un hombre que se ha refugiado en la
imagen para expandir su ser creativo. “Por el mundo académico
en el que yo me movia, asumi que la escritura era radicalmente
mas importante que otras cosas que habian estado latiendo en mi
desde nifio, hasta que llegé el momento de darme cuenta de que
yo estaba describiendo lo que atravesaba mi mirada y, entonces,
lo que me interesaba realmente era la construccion de laimagen,
que igual estd mediada por palabras. Lo que yo hago es una
construccién emocional constante: es tejer las emociones que
atraviesan mi primera idea y después traducirlo en imagenes”.

Diego Antia naci6 en 1984, en el Libano, Tolima; crecié en Santa
Rosa de Cabal, pero realmente su lugar ha sido la creatividad.
Alli pertenece pero donde realmente habita es desde su ser
creativo. Antia es fotégrafo; explorador del collage: afirma no
definirse como artista, sino mas bien como creador de imagenes.
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Creci6 entonces en Santa Rosa de Cabal pero en él siempre habia una expectativa
de ir mas alla: “Fue por la misma caracteristica de haber nacido en un lugar en el
que no creci y haber crecido en un lugar en el que nunca me senti parte de nada,
que tuve que crear un mundo alterno para poder sobrevivir, emocionalmente
hablando. Tener una ciudad cerca creciendo en un pueblo, y considerandome
un hombre de pueblo, hizo que siempre viviera con la expectativa de un mas
alla. Pereira era un mas alla. Alla terminé estudiando psicologia en la Catdlica,
entre 2005 y 2011, y alli fue realmente donde confirmé y abracé mi conexion
con el acto creativo. Y después pasé a Medellin, en 2012, que era otro mas
alla; estando en Medellin justamente empecé a hacer fotografia de manera
solida. Mis primeros proyectos de fotografia los hice a través de Drag Queens”.

La busqueda por lo diferente, por el mundo queer, paralelo a ser una busqueda
personal, también se fundié con esa expresién de lo creativo, forjé un camino que
lo haria realizar sus primeros proyectos fotograficos y consoliddé una narrativa
desde lo visual: “Esas formas de crear fueron como una especie de espejo sobre
mi porque en la fotografia me paso algo muy particular y fue tener la intencion de
crear algo simple por imitacion. Yo veia, por ejemplo, fotografias de otras personas,
bodegones muy simples en colores pastel y me parecia bellisimo. Yo trataba de
imitarlo, y era imposible: me frustraba un montén. Lo que terminaba saliendo
era una extravagancia tremenda, y yo decia, pero por qué, entonces, empecé
a darme cuenta de que a través de la fotografia profundizaba mi inclinacion a la
extravagancia, y empecé a abrazarlo cada vez mas. Esto aument6é cuando me
encontré con el collage; si bien el arte en si mismo es una sublimacion de todo
lo emocional, el collage fue como una sublimacion de la sublimacion, y creo que
simplemente se resume en que tanto la fotografia como el collage son las formas
de llevar lo que para mi es la extravagancia y el placer que encuentro en ella”.
Esa busqueda de la extravagancia como un lugar de enunciacion termind
siendo un camino que lo llevaria a muchos lugares simbolicos/creativos y
geograficos, como se evidencia en la obra Pecatum Extravagantis (2018), una
alusién y exacerbacion a los siete pecados capitales; una critica a un mundo
que solo pretende homogeneizar. “Sin querer queriendo, eso se convirtid en un
camino que yo no tenia ni pensado medianamente: se convirti6 en un camino
que me trajo a Espafia en 2019. Es curioso porque ya estoy desprendido del
tema, a pesar de que yo sigo trabajando como fotégrafo para Drag Queens, mi
camino ya es otro, pero fue eso lo que me atrajo. A pesar de que mi proyecto
personal no va por ahi, actualmente la expresion de los cuerpos sigue siendo
un interés. Ahora hago fotografia con el desnudo masculino, integrado con la
naturaleza que me rodea en este lugar: la vida entre las montafias y el mar.
Eso me ha llevado a tener varios proyectos que estan ahi en construccion”.
Aunque Diego es psicologo de formacion, en él siempre palpitaba esa necesidad
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de hacer imagenes, de crear otros mundos. “Yo creo que lo
que mas me ha conectado a mi con el acto creativo ha sido
la necesidad de ir a la fantasia para borrar la realidad”. Y no
es para menos: su referente de infancia fue Alicia en el Pais
de las Maravillas, un referente de busqueda incesante por
lo diferente y por el escape de eso que llamamos realidad.
En su momento, esa formacién como psicologo no era algo que
lo hacia sentir identificado, pero al final la volvié una herramienta
para profundizar sus exploraciones creativas; por ejemplo,
desde el psicoanalisis y su relacion con el surrealismo y la mujer
como faro de inspiracion: “Todas las herramientas que terminé
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dandome la psicologia las usé para poder vivir y seguir construyendo esa otra
parte que es este mundo magico que he sostenido desde nifio y que me ha
hecho mucho mas grande, mucho mas extenso. Entonces, yo lo que crei que
era una pelea en un principio resulté siendo una extension y una colaboracion
tremenda para mi quehacer creativo. Y mi pelea con la psicologia fue lo que
termind llevandome al psicoandlisis. Para mi el psicoanalisis fue lo que mas me
abri6 la puerta al quehacer creativo”. Como muchos otros seres formados en
disciplinas opuestas a su pasion, como el gran Sebastiao Salgado, Diego Antia
ech6 mano de ese saber académico para seguir creando y sosteniendo ese hilo
rojo que ha tenido con el nifio interior, uno que le susurra la construccién de
universos oniricos que suavizan la dureza de este mundo. “Fueron quince afos
de psicoanalisis continuo y esa fue parte de mi formacién dentro de la fotografia,
del collage; cualquier acto creativo que salga de mi, es parte de mi formacion. Y
creo que mi conexion con el surrealismo precisamente viene de eso que llamo
extravagancia, que tiene mucho que ver con el surrealismo sin que yo lo supiera
antes”.

Como todo proceso creativo, el camino de artista de Antia tuvo un punto de
quiebre a través de su proyecto Amor romantico, que hoy recuerda con gratitud.
“Esa obra fue un quiebre, fue un antes y un después de lo que fue Pecatum
Extravagantis y de lo que soy ahora. Lo que yo hago ahora en imagen no tiene
nada que ver con lo que hacia antes, y fue a partir de esa obra, llamada Amor
romantico: despecho por mi vida personal, mi salida de Colombia y mi nuevo
camino artistico. Es la representacion de mi despecho y era mi despecho en
todos los sentidos”.

Como un creador que ha estado en los margenes del sector artistico en la
region, que no se formé oficialmente en la academia como artista, pero sigue
sembrando obras en este mundo, Antia afirma que fueron los mismos espacios
independientes en la regién los que ayudaron a fortalecer su proceso, ya que
los ve como una herramienta para que los artistas locales puedan reconocerse.
Estos le dan lugar a las personas que no necesariamente estan en el centro de la
atencion publica. “Claro, pues es que si yo me pongo a hacer mi recorrido en el
arte, todo mi acto creativo esta resumido por ejemplo en la revista La Astilla en el
Ojo. A pesar de las otras cosas que yo he hecho, LAAAQO es de alguna forma parte
de lo que yo considero en mi vida artistica un portafolio. Qué bonito es. Entonces,
para mi los espacios independientes han sido tremendamente importantes”.
Decia el Gato de Cheshire, en Alicia en el Pais de las Maravillas, que “laimaginacion
es la Unica arma en la guerra contra la realidad”, y tal vez eso fue lo que Diego hizo
para habitar un mundo del que no siempre se sintio parte. Hoy, su paisaje creativo
se extiende, ha recorrido varios cielos de diferentes latitudes, tanto en Colombia
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como en el resto del mundo vy, en ello, también se fortalece su
practica artistica, que se forja desde el interior, la latencia de los
paisajes y como interactuamos en ellos. Eso hace que su obra,
un espacio de exploracion no premeditado y mas consciente,
siga evolucionando, explorando, para crear otros mundos y mas
paisajes oniricos.
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El cuerpo
como obra

El teatro puede ser un proceso, un camino; uno hondo y profundo que ha
atravesado la vida de Juana Valencia, artista, gestora, investigadora y docente
enfocada en las artes vivas. Juana ha caminado por el universo de las artes
escénicas y las artes visuales como un espacio de exploracion, reflexion y
autoconocimiento.

A los once afos, Johanna Andrea Gutierrez Valencia, o Juana Valencia, conoceria
el nido que seria lugar para explorar y crear. Empezé a hacer teatro en el
Colegio Cooperativo de Pereira gracias al apoyo de la docente Nubia Duque,
quien lideraba el proyecto de formacion teatral. Ella era una de esas profesoras
que hace mas de lo que “le corresponde”, que cree y ve a sus estudiantes con
ojos para hacerlo todo; ella vio todo el potencial que habia en Juana, esa gran
habilidad que tiene para presentarse al mundo y que hoy se sostiene en una
larga, potente e importante trayectoria alrededor de las artes escénicas y
visuales —lo que hoy conocemos como artes vivas—.

Juana ingres6 a su primer grupo de teatro independiente donde aprendio los
primeros pasos alrededor de las tablas. El grupo se llamé Azul Terraqueo y
funcionaba en la Camara de Comercio de Pereira. El primer premio haciendo teatro
lo recibié con la obra A Puerta cerrada en el marco del Festival Intercolegiado
de Teatro, gracias a esto, como grupo, pudieron viajar mostrando su trabajo.
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Perteneci6é a la Asociacion El Punto de las Artes Escénicas, desde donde se
gestionaban festivales y encuentros con publico escolar y comunitario. “Eso hace
parte de la historia del teatro también, aunque ya se ha olvidado. Ellos hicieron
lo suyo en su momento: ahi estaban los vieja guardia de teatro. El grupo Nueva
Escena, que es super importante, dirigido por Gustavo Rivera; Blanco y Negro
de Alonso Marulanda; Miguel Angel Rodriguez con Madrigal Teatro y el grupo
del profesor Hernando Taborda del Gimnasio Risaralda; estos profes movilizaban
y siguen movilizando desde los colegios las artes escénicas. Eso es muy lindo
ya que estan moviendo en los jovenes esa inquietud por el teatro, y es una
informacion que no les llega de otro lado”. En el desarrollo de estas actividades,
Juana ya no solo actuaba, sino que empezé a involucrarse en otras areas de esta
disciplina, como la gestion, coordinacién, produccion, logistica, etc. Y dentro de
esa experiencia, conocié otro de los rostros de la moneda en las artes: trabajos no
remunerados, poco reconocimiento al oficio, entre otras cosas que empezarian
a hacer parte del panorama del mundo al que Juana se acercaba con pasion y
curiosidad y del cual ya no iba a separarse, muy a pesar de esas falencias.

Aunque en el colegio habia tenido el primer acercamiento consciente al teatro,
antes, cuando Juana era muy nifa, recuerda visitar con su abuelita a una modista
donde tenian una piscina y un caballo; un atractivo para una nifia de once afnos.
Paradojicamente, en esa casa que visitd algunas veces, vivia la madre de la
maestra Claudia Lépez, artista, docente y gestora insignia de las artes escénicas
en Pereira, quien le sembraria la primera curiosidad por el teatro. Juana ingresaria
al Grupo Escuela de Teatro, proceso adscrito a las escuelas de formacion dirigido
por la maestra Claudia en convenio con la Fundacion Crearte y el entonces
Instituto de Cultura y Fomento al Turismo de Pereira, hoy Secretaria de Cultura
de Pereira. Alli estaria en esta escuela durante cinco afos, cursando la cuarta
y quinta promocion. En este lugar, todo su amor y relacién con las tablas se
expandiria tanto hasta convertirse en su lugar en el mundo. “En el teatro uno
empieza jugando, parchando y después se empieza a narrar. Después de que uno
se da cuenta de que se puede narrar ahi, pues tal vez uno empieza a entender
un poco que hay unas técnicas para actuar, para montarse. Desde alli se puede
empezar a leer un poco; eso es como un caminito que se va abriendo, y eso
fue lo que me pas6. Al entrar a la escuela de la maestra Claudia entendi qué
era el teatro en todo su esplendor, un area de conocimiento que era atravesada
por otras disciplinas”. Este modelo, creado y dirigido por la maestra Claudia
Lopez, fue uno de los procesos de formacion en teatro mas soélidos en la ciudad,
compuesto de investigacion, técnica vocal, actuacién, montaje, expresion
corporal y mas; un programa muy completo de dos afios. Como cierre anual,
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realizaba una presentacién central en el marco de las Fiestas de la Cosecha, en
aquel entonces, uno de los eventos mas esperados. Cabe mencionar que en el
proceso Juana tuvo la oportunidad de recibir formacion complementaria con el
maestro Andrés Aparicio, de quien Juana conocid lo que seria una de sus areas
mas apasionantes: la danza contemporanea.

Paralelo a su formacion teatral, inicié sus estudios universitarios en la Facultad
de Bellas Artes y Humanidades del programa de Licenciatura en Artes Visuales
de la Universidad Tecnoldgica de Pereira. Alli trabajé con pintura y empezé a
profundizar en lo experimental, cuestionando la bidimensionalidad. En sus
creaciones incluia desde objetos y plasticidades a formas aparentemente planas.
En esta época, la calle y la noche se vuelven escuela, es en este trasegar que
Juana conoce el lenguaje del performance al coincidir con artistas del cuerpo
como Leonardo Trejos y Carlos Soto, méas conocida como La Draq Cristol. Es alli,
en el performance, que Juana identifica un lenguaje en el que se pueden conectar
aquellas disciplinas que ya trabajaba: teatro, danza, artes plasticas y visuales.

Se evidencia lo anterior en su uso del performance en obras como Cuerpo adentro,
una historia de amor; Soltar, Saltar, volar; Zonas de sensibilidad inmaterial, todos
una serie de proyectos que fueron tomando forma en los diferentes viajes y
experiencias construidas en espacios publicos, culturales y académicos. Cabe
mencionar, entre ellos, la presentacion del peformance Ka-Kareo en el Parque
Glaciar de Ushuaia, Argentina; y en Guadalajara y Tlaxcalancingo (Puebla), México.
“Todo lo que hacia lo concebia como parte del proceso de la construccién de una
gran obra que no se ha terminado y que finalizara el dia que muera. Empecé
a explorar el performance con una dramaturgia propia en la que abordaba la
historia de mi madre, como un ejercicio simbdlico para reconstruirme a mi misma.
Empiezo a explorar algo ahi en ese mondlogo que ha sido trascendental en el
proceso y es la autobiografia, la autorreferencia y la experiencia de vida como
un camino hacia la comprensién de lo que soy como un ser circunstancial que
intenta entenderse en el mundo”.

El proceso ha sido largo. Entre el afio 2004 y 2015 estuvo también vinculada
a diversos procesos creativos teatrales de la ciudad con la Fundacion Cultural
Crearte de la maestra Claudia Lépez y la Asociaciéon Cultural Palo g” Sea con el
maestro Juan Guillermo Quintero, entre otras; alli, se desempefié como actriz,
bailarina y formadora en comunidades. También se formé y trabajé en diferentes
ocasiones con el Teatro Itinerante del Sol, con la maestra Beatriz Camargo,
pionera del teatro experimental en Colombia.
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En este punto, Juana se preguntaba por qué el performance era una practica
tan solitaria, proponiendo desde ese momento aperturar espacios de creacién
en el cual performar con otras y otros. En el afio 2006 nacié Cofradia Danza y
Teatro Experimental, el primer proyecto en el que Juana cosecho varios triunfos.
En 2013, junto con la artista francesa Stephanie Parent, directora del colectivo
internacional N'Obras Proyectos, Cofradia tomaria mas fuerza que nunca, luego
de algunas temporadas de dificultades y vacios. “Con Stéphanie llegé un discurso
del arte totalmente diferente y desde una perspectiva contemporanea, su mirada
ampliaba el abordaje del cuerpo y diversos lenguajes desde la improvisacion
y la composicién instantanea, concibiendo el cuerpo como universo desde su
anatomia, su estructura, su organicidad: poniendo en cuestion todo lo que puede
un cuerpo”. A partir de alli, se gestaron apuestas culturales alrededor de las
practicas artisticas contemporaneas, activando espacios publicos e historicos
en la ciudad como el Edificio del Antiguo Club Rialto, Museo de Arte de Pereira,
Alianza Francesa, Calle de la Fundacion, entre otros. Aunque Cofradia no continto
sus actividades, durante mas de once afos forjé apuestas Unicas e innovadoras
para su época y sembro la semilla para que afios después nacieran artistas y
colectivos que seguirian trazando la historia del arte en la ciudad. “Hoy en dia me
da tanta felicidad que exista un Flujo Continuo, una Jauria, una ALThaus, porque
todo eso nacio en lo que hicimos nosotros como Cofradia. No voy a decir que
Cofradia fue la que los hizo, jamés, porque uno es la suma de experiencias, pero
en Cofradia algo se tejio. No sé si fue la fuerza, no sé si fue la busqueda de ese
lenguaje propio, porque cada uno tiene su propio sello, pero algo nacié a partir
de alli”.

Instrucciones
para volar

Perfomance y
videoperfomance
/2022
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Asimismo, en el afio 2016, se desempefd como coordinadora y productora del
programa de formacion del 44 Salén Nacional de Artistas del Ministerio de Cultura.
Entre 2017 y 2019 coordiné el Area de Artes Vivas de la Escuela de Formacion
Cultural de la Secretaria de Cultura de Pereira, donde impulsé metodologias
centradas en el cuerpo como primer territorio de aprendizaje y de encuentro
cultural. “Desde alli fue desarrollar una metodologia en torno a la investigaciéon
educativa y empezar a entender los procesos, no como una clase, no como un
taller, sino como una experiencia que nos iba a atravesar a todos, no solamente
a quien venia a participar de la experiencia. Llevamos nuestra reflexion a que el
performance o las artes escénicas o el arte en general son la construccion de un
pensamiento colectivo y fundamentalmente horizontal”.

Un camino sodlido e importante en el que siempre estuvo atravesada la
creacion de obra. Esta pulsion por crear que, como afirma Juana, a veces no
puede controlar, ha sido y fue lo que cimenta todos los procesos, proyectos,
formaciones y colectividades, entre esos uno de sus mas importantes: Urdboros
Artes Vivas. Esta es una plataforma de interaccién que desde hace tres afos
promueve procesos de formacion, creacion, investigacion, producciéon y
circulacién en torno a los discursos que emergen alrededor de las artes vivas
en contexto. Desde este lugar y en colectividad, Juana propone a Pereira
laboratorios y talleres que posibilitan el dialogo y ponen en cuestion las miradas
alrededor del cuerpo y como lo habitamos y somos atravesados por ello.
“Creemos que las artes vivas y el performance son un terreno en construccion,
no hay algo dicho. Cada uno entiende sus formas como le da la gana porque
es una condiciéon ontolégica y eso deviene de su relato personal de la vida”.

Ese camino largo en las artes escénicas y visuales, o lo que menciona Juana
como artes vivas, lo ha transitado no s6lo compartiendo en otras latitudes, sino
también en la ciudad. Esto le ha permitido forjar una perspectiva critica y aguda
sobre el oficio, sobre la sostenibilidad y sobre los procesos de creacion en
Pereira. “;Uno va tratando de solucionar lo que pasa en el sector cultural y sin
mercado en la nevera? Eso no puede seguir asi y creo que la sostenibilidad tiene
que empezar por el que esta ejecutando la accion y la practica cultural, y que este
tenga, minimamente, al menos una vida digna”. Hoy, con una voz que ocupa todo
el espacio, un corazén sensible y una mirada profunda sobre su quehacer en lo
personal y lo colectivo, Juana Valencia sigue forjando camino en las artes vivas,
un camino que ha dejado huella, no solo para quienes la acompanan, sino para la
historia del arte en Pereira.
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Edwin
Morales

Las metaforas de
la vida cotidiana

Dicen que no somos de donde nacemos, sino de donde vivimos,
y aunque Edwin Morales Perdomo naci6 en Bogotd, desde sus
ocho afios —hoy con cuarenta— ha caminado y dibujado en
nuestras montafnas cafeteras.

Morales no fue ajeno a una herencia artistica: tuvo un abuelo
santandereano y musico; una madre tejedora y un padre con
habilidades para el dibujo. Desde muy pequefio hizo parte
de la Escuela de Formacion Artistica en la Casa de la Cultura
en Dosquebradas; ese interés se seguiria forjando mientras
buscaba imitar o replicar las caricaturas que acompafaron su
infancia. Con los afios, en los albores del 2002, se inclinaria
por estudiar la Licenciatura en Artes Visuales de la Universidad
Tecnolégica de Pereira. A partir de alli, Edwin empezaria a
indagar en uno de sus temas transversales: lo humano. En ese
inicio, lo haria desde el dibujo, con técnicas como el carboncillo:
“Fui decantandome por nuevos intereses, pero siempre estaba
el cuerpo, la figura humana. Empecé a dibujar con mas cosas:
la relacion del humano con su contexto, con su territorio, pero
siempre habia una necesidad de mezclar, pienso yo, habitos,
lenguaje y estética cotidiana. Son los tres ejes que han
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guiado mi produccion”. Esa conciencia con la cotidianidad,
esa atencién y concentracion en el presente, no solo lo llevaria
a crear diferentes obras sobre su entorno inmediato, sino que
lo haria merecedor en 2008 de la beca Jorge Roa Martinez, una
beca de excelencia académica otorgada por la UTP a estudiantes
que mantuvieran un puntaje alto en sus calificaciones. Esta beca
apoyaba estudiantes para continuar su formacién académica en
un posgrado: Edwin la obtuvo ya que gand consecutivamente
la matricula durante los diez semestres de su carrera. El queria
seguir estudiando, pero las opciones cercanas no cubrian los
intereses de Edwin, asi que de nuevo echd mano de su habilidad
creativa y logré becarse para cursar un master en produccién
artistica fuera del pais (Beca Jovenes Talentos, ICETEX 2008)
y, posteriormente, a su regreso de Espafa, cursar la entonces
recién inaugurada Maestria en Estética y Creacién de la UTP.
Muy a pesar de ese talento y eminente preparacion, Morales
vivié lo que muchos jovenes en Colombia: un escenario de baja
empleabilidad en el pais. “Me encontré con una realidad muy
compleja y era que no conseguia trabajo. Yo sali con honores
de la UTP, pero no me abrieron las puertas de ningun lado.
Entonces se me hizo muy dificil empezar a trabajar. De hecho,
estudié la segunda maestria y tampoco tenia trabajo”.

Con el tiempo, y a pesar de las adversidades, logra posicionarse
comodocente. Siendo un oficio que ocupatantas horas de trabajo,
dentro y fuera de las aulas, Edwin comenzé a cuestionarse sus
dias: aunque esalaboraportabaasuestabilidad, notendriasentido
si no podia seguir pintando. “Creo que la visién que siempre he
tenido es un equilibrio entre la docencia y la posibilidad creativa”.

Hoy Edwin afirma que hace mas de diez afios atras no reconocia
todas sus posibilidades: “Inicialmente, yo era uno de los que
mas queria explorar la técnica del carboncillo y de hecho recibi
uno de los premios en la tercera convocatoria del Salén Talentos
Carlos Drews Castro con un par de dibujos a gran formato; ya
después me di cuenta de que no era solo el carboncillo”. Con
los afios y por esa misma conexién con el aqui y ahora, Edwin
pasé del papel a la tableta y, con el tiempo, de la tableta a los
muros. Esas extensiones del lenguaje artistico le han abierto
mas puertas y generado nuevos alcances. “Siento que el trabajo
ha llegado a publicos que en mi vida me hubiera imaginado:
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hace diez afios no imaginaba que una obra mia la tuvieran
impresa en una prenda de vestir J Balvin, Steve Aoki o David
Guetta, estos artistas que yo he admirado desde el ambito de
la musica y otros que quizas también en el proceso han sido
parte de esos azares de la vida”. La ampliacién de formatos
para expresar su sensibilidad también le ha permitido tener una
apertura sobre las alianzas y los publicos a los que llega su arte.
“Mi trabajo lo imagino en otras esferas. O sea, ligado no solo
al museo. Finalmente, por aqui no habia como capitalizar en
dinero ese talento. Llega un momento en que uno como artista
en este pais tiene unos limites de edad incluso para participar
en convocatorias. Entonces, ya ti no puedes participar en una
convocatoria de arte joven porque ya no eres joven, asi seas
artista”.

En 1914, José Ortega y Gasset publicaba Meditaciones del
Quijote, una de sus obras mas célebres y en la cual estaria una
de sus premisas mas recordadas en nuestro tiempo “Yo soy
yo y mi circunstancia, y si no la salvo a ella no me salvo yo”.
Mas de cien afios después, Edwin se siente reflejado con esa
premisa. “Yo llegué aqui a experimentar y me encontré con
una ciudad que me acogio, porque aca yo no tengo familia
de sangre. Entonces siento que esa acogida terminé siendo
para mi la razén de quedarme en estas tierras”. Tierras que
han sido un estimulo para su ejercicio creativo. Habitar los
paisajes, reinterpretar sus montafas, visibilizar los oficios de
sus pobladores; esa caracteristica atenciéon en el presente
que tiene Edwin, y la capacidad de asombro que afirma tener
en comun con los artistas de la ciudad, son raiz y vértice para
sembrar obras que hacen eco a nivel mundial, tanto de él, como
de sus amigos y colegas que admira. “Yo creo que es como la
capacidad de asombro, de experimentar. Antes todo se validaba
en el museo, si no estoy en el museo, pues no importo; si no
quedo en la Autopista del Café, no importo. Entonces los artistas
cada vez son mas variados, los intereses cada vez mas variados,
mas exploratorios”. Y eso, afirma Edwin, se ha facilitado gracias
también a la labor de divulgacion y organizacion que han
realizado los medios y espacios independientes en la ciudad.
“Tener liderazgos en esos ambitos de la comunicacion, de la
informacion, de la cobertura de eventos, de la critica, no solo a
nivel de registro, siento que ha organizado y ha generado una
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clasificacion que con el tiempo es que empieza uno a darse
cuenta de los procesos que conservan una rigurosidad o que se
han sostenido en el tiempo”.

Ese arraigo con estas tierras se puede ver reflejado en sus
reflexiones artisticas, como en el proyecto Como digo una cosa,
digo otra, y de la cual hace parte Ahogada en un vaso de agua,
obra que hizo parte de la edicion Cotidiano en 2016 de la revista
La Astilla en el Ojo. “Me empecé a dar cuenta de que yo utilizaba
muchos dichos, era como un paisa enredador, de esos que
cuentan cuentos, pero nunca fui culebrero ni nada. Entonces
utilizaba eso: la jerga, el parlache, y Ahogada en un vaso de agua
justamente es como una representacion de ahogarse, digamos,
en un problema pequefio, en algo insignificante y no encontrar
salida y finalmente estancarse”. Una reflexion de la jerga nacional
en la que se construyen metaforas de la vida cotidiana, como
dirian Lakoff y Johnson (1986), en la que la cotidianidad se pone
de manifiesto y se construye una estética de lo cotidiano desde
el lenguaje y, en este caso, en el lenguaje pictérico, como lo
plantea Morales. Paralelo a estas busquedas, el hilo conductor
siempre se sostiene: la reflexion por lo humano, por la atencion
en la cotidianidad y sus matices. Esto sigue reflejandose en
obras actuales como Dormido en los papeles, —quizd una
segunda etapa de la serie Como digo una cosa, digo otra—
obra pictorica que aborda, por un lado y de forma visual, los
referentes pictoricos y populares que han acompanado la vida
de Morales y, por otro, acentua la mirada en torno a la idea de
que el talento no lo es todo y ademas de este, se requiere hacer,
gestionar y no estar en una burbuja esperando ser descubierto.
Esas mismas reflexiones hoy transitan las busquedas de Edwin,
como por ejemplo la tecnologia, que, afirma ha sido un nido de
oportunidades que comparte con sus estudiantes para seguir
replicando y ampliando las posibilidades creativas de él y las
futuras generaciones.
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Santiago
Chiquito

Explorador de la
luz y laimagen

Santiago Chiquito es fotdgrafo, un hombre curioso por la imagen
y la luz; melémano y gestor cultural que le apuesta a lo colectivo
como medio para el desarrollo.

Sus primeras imagenes proceden de dibujos que realizaba en
su infancia y posteriormente, de una camara Kodak de rollo
perteneciente a una tia. Afios después, al entrar a la universidad,
en los dos mil, se inclind por el marcado interés que tenia
-y ha tenido- por las ciencias sociales entrando a estudiar
Administracion Ambiental en la UTP. Santiago no lo sabia,
pero esa decision no lo separaria de la foto, todo lo contrario.
Gracias a los ejercicios de salidas de campo, Santiago empez6
a tejer, de una forma mas constante y consciente, su relacion
con la practica fotografica. Eso, y la transicion entre lo analogo
y lo digital, serian indagaciones que anidarian afios después en
busquedas alrededor de la naturaleza como punto de partida
para la exploracion inmersa del ser junto con el uso de la
doble exposicién como posibilidad narrativa. En sus inicios, la
fotografia de naturaleza fue determinante en la comprension de
la incidencia de la luz en el ambiente y en los elementos; en
las decisiones compositivas al momento de obturar; y en las
consideraciones contemplativas que devienen de sumergirse
en entornos naturales. Este mismo ambito continué siendo
esencial en muchas de sus creaciones visuales posteriores.



Santiago Chiquito Cortés

Composiciones en las que empez6 a integrar una mirada mas poética de la
imagen y en la construccién de un lenguaje propio que se sigue alimentando a la
luz de diversos proyectos.

En 2007, ad portas de terminar la universidad, Santiago se sumaria a una de las
clases de fotografia del maestro Rodrigo Grajales, docente y reportero grafico
de la ciudad, “Habia un propésito real de aprender de semejante maestro.
Entonces esa experiencia también fue muy enriquecedora; con el profe se did
la posibilidad de ahondar mucho mas. Esas lecturas ampliaron mucho mas
el enfoque y la visiébn que se tenia de la fotografia y, de alguna manera, me
permitié tener mas credibilidad en muchos aspectos de mi trabajo a los que
antes no le apostaba”. En los afios siguientes, Santiago exploraria la fotografia
como una forma de transitar su propia experiencia de vida en la ciudad. En la
musica, con la fotografia de conciertos, exploraba formas de la luz artificial y
sus posibilidades de crear atmésferas y emociones, participando de festivales
musicales tan importantes en la region y el pais como Convivencia Rock,
Rock al Parque, Altavoz, entre otros. En la calle, desde el street photography,
con la fotografia en blanco y negro, se forjaban narrativas de lo urbano que
serian semilla para expandir la mirada sobre la ciudad. Esto le permitiria gestar
obras que harian parte de exposiciones y festivales tan importantes como
el fallecido FOTOURBE, Festival Internacional de Fotografia en el Paisaje
Cultural Cafetero, uno de los mas importantes de la region en ese momento.

Se dice que la fotografia llegd a sudamérica gracias a que el primer daguerrotipo
-objeto antecesor de ésta-, arribara a Brasil en 1839 a través de un barco que
también se detuvo en Uruguay y Chile, lugares donde se realizaron las primeras
demostraciones y se obtuvieron los primeros daguerrotipos. Esa raiz histérica,
quiza, hizo que en esos mismos paises se gestara un vinculo profundo con el
arte de hacer imagenes con la luz. Un ejemplo de ello, es el Centro de Fotografia
de Montevideo (CdF), una institucién de la fotografia en latinoamérica en la
que, desde 2015, Santiago tuvo la oportunidad de profundizar y cultivar mas su
interés por la creacion de imagenes. Su vida en Montevideo transformé mucho
su manera de hacer y pensar la fotografia. Profundizando mas los procesos de
investigacion, creacion y desarrollo de proyectos fotograficos, mas alla de la
simple idea de registrar o hacer imagenes porque si. Alli también cosech6 algunos
frutos, como ganar el primer lugar en “Llamale H” Festival Internacional sobre
Diversidad Sexual y de Género en Uruguay (uno de los certamenes de fotografia
mas importantes en Montevideo) con su proyecto fotografico Corpus, triptico
con el que ya venia explorando también conceptualizaciones entre el cuerpo
y la naturaleza. Esa obra forjaria una pregunta que aun hoy sigue explorando
sobre la relaciéon del cuerpo en sus diferentes dimensiones, como se evidencia
con Paisajes Interiores, proyecto que también ha sido expuesto en Francia y
recientemente estuvo expuesto en el Café Maria Antonia del centro de Pereira.
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A su regreso de Montevideo a Colombia, el ejercicio artistico de Santiago se siguié
profundizando. Por un lado, su mirada como fotografo habia madurado bastante.
Su trabajo fotografico, al margen de los ejercicios de registro en conciertos y
street photography, ya se empezaba a caracterizar por su interés con la doble
exposicion y la indagacion entre la misma construccion de las imagenes; una
posibilidad que le permitié la fotografia digital. “Me producia mucho asombro
que una fotografia pudiera llegar a unos niveles muy diferentes a lo que salia de
la cdmara como tal”. Consciente o inconscientemente, profundizar en esa doble
exposicién también estuvo influenciada por la psicologia de Carl Gustav Jung,
sus postulados de psicologia transpersonal y las diferentes formas de seguir
profundizando en el ser desde imagenes abstractas que nacen de lo cotidiano.
Mientras que en Memorias en transito, Santiago exploraba el ser desde los
fragmentos de la memoria y el exterior, esas ruinas de los archivos fotograficos
antiguos; hoy, con Paisajes interiores y los postulados de Jung, en Santiago se
gesta una potente, obstinada y sensible busqueda por el interior, la busqueda e
iluminaciéon de esas ruinas interiores, en la titanica tarea de conceptualizarlo y
materializarlo desde lo visual y la poética infinita que brindan las imagenes. Y por
otro lado, esa profundizacion también vino en una vocacién de gestion cultural
que le permitié continuar consolidando diferentes proyectos culturales que hoy
hacen parte de su historial como gestor, espacios como 62/Modelo para Armar
-posteriormente conocido como Armada 62- (2009) y El Garaje Artes y Oficios
(2014); espacios que cultivaron en la ciudad escenarios alrededor de la formacién
cultural, el encuentro y la divulgacion de las artes desde nacientes espacios
independientes gestados desde la colectividad y la pulsion por seguir creando.

Ese mismo conocimiento en el ambito de la gestion cultural, le ha dado un
panorama mas amplio alrededor de las reflexiones tanto como artista, como gestor
y creador de proyectos colectivos, “Yo creo que algo que nos puede vincular
a muchos artistas de la ciudad, es precisamente unos procesos de resistencia.
Ademas porque eso se refleja en una cantidad de espacios que se han venido
gestando en estos ultimos 10 afios. Que existan otros espacios alternativos,
siempre le da una vision muy diversa a la cultura de la ciudad. Y creo que eso
también se ha destacado en la ultima década, muchos de esos espacios que se
han gestado en la ciudad, que siguen y que yo sigo aplaudiendo”.

Bajo un par de arboles que han visto crecer a Pereira y mientras la luz atraviesa
sus hojas, Santiago reflexiona sobre el futuro del arte en Pereira, afirmando
que siente que aun sigue siendo un escenario de mucha incertidumbre “No
solo por los recursos, sino porque siguen siendo latentes algunos aspectos
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punzantes desde lo social y lo politico que terminan afectando
otros escenarios y otras apuestas creativas. Y si se vuelven a
repetir fenomenos como la violencia y otras cosas a las que no
quisiéramos volver, pues eso no va a dejar prosperar mucho
todo este ambito artistico y cultural. Uno quisiera que fuera mas
prospectivo realmente, que realmente hubiera como algo en lo
que uno pueda sentir mas confianza desde las posibilidades
de seguir creando”. A pesar de eso, hoy, esa vena de gestor y
alma de artista llevan a Santiago a seguir haciendo, por ejemplo,
desde Aurea Corporacién Cultural y Artistica, una organizacion
sin animo de lucro de la cual Santiago es cofundador y en la
que, desde 2019, gestan proyectos educativos y de vocacion
cultural en comunidades rurales de diferentes zonas de la region
cafetera, proyectos en los que no buscan cambiar el mundo,
sino aportar herramientas transformadoras a los nifios y nifias
rurales, por medio del viejo arte de hacer imagenes, el mismo
que a Santiago le cambid la vida.
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MIC

El museo de las
cosas imposibles

El 2020 fue un afo que removié muchas cosas a su paso, sin
embargo, ese mismo afio también permitié otros nacimientos
provechosos para la ciudad y particularmente para las periferias:
en el afo de la pandemia nace el MIC: Museo Intangible
del Confinamiento. Una apuesta cultural y de co-creaciéon
consolidada por jévenes gestores y artistas de la ciudad.

El MIC nace por dos motivos. Lo arropa, primero, un contexto
tedrico alrededor de la indagacion en torno a las practicas
artisticas contemporaneas que dan un valor especial al proceso
mas que solo a los resultados de la obra; por otro lado, el MIC
nace como un antidoto para la descentralizacion de la idea de
museo en la ciudad. “Pensandonos en la importancia que tiene
para Pereira situarnos desde este ambito artistico, que es ese
tejido de relaciones que se dan alrededor de los procesos de
creacion, pero ya no desde la zona céntrica, como siempre lo ha
sido, sino como en nuestro caso: un enfoque hacia los barrios
populares. No es que nosotros llevemos al arte a otros lugares,
sino que también es un proceso de construccion de relaciones
en las cuales también es necesario empezar a reconocer que
en estos territorios hay practicas artisticas contemporaneas



MiC

y tienen mucho sentido, tienen una carga conceptual muy fuerte, como
nos ha pasado con el hip-hop o con la poblacién adulta mayor. Es un proceso
de reconocimiento también”. Un planteamiento necesario, teniendo en cuenta
el lugar que histéricamente han jugado los museos en la historia del arte y los
entornos que abordan alrededor de la centralizacién de la cultura, al ocultamiento
de algunas instancias de la memoria de pueblos originarios o la legitimacién
de una sola idea de identidad. “El museo es como un escenario que propicia
la construccion de unos relatos sobre el pasado, sobre el futuro, pero siempre
desde un aspecto basado en la idea de estar juntos, la idea de la creacién en
colectivo y de generar nuevas formas de relacionamiento. Todo muy basado en
ese giro afectivo que nos lleva a generar conexiones con las personas que
habitan el entorno.” Lo que los distingue, y piden acotar, es que no les interesa
encasillarse en el recurso de “trabajo comunitario”. Esto debido a la perspectiva
asistencialista con la que ya carga este concepto; para el MIC, la clave es pensar
el museo como un espacio de relacionamiento y de co-creacién que, al final,
termina transformando vidas y entornos mas alla de la imparticiéon de discursos.

Como un colectivo y hoy un proyecto estructurado y organizado, el MIC ha
cimentado unas lineas de accién principales que se sitian como faros para su
camino. Una primera linea, que ha sido un proceso mas interno en articulacion
con la Astilla en el Ojo, basada en generar espacios de creacion: “Trata de generar
procesos de apropiacién social respecto a la cultura Quimbaya, a las memorias,
a sus representaciones. Basada en dos momentos: uno en el que trabajamos
mucho a partir de la reinterpretacion colectiva de objetualidades y grafias; y ahorita
ultimo que hemos venido trabajando una linea un poco mas en profundizacién,
como una segunda etapa, que es mas un ejercicio de reinterpretacién, pero de los
sistemas que tenian ellos”. Esta linea, ademas, actualmente tiene una tercera fase
de desarrollo donde este afio buscan generar un proceso de construcciéon de un
mobiliario, una suerte de comedor ambulante en el cual esperan trabajar un poco
implementando esos ejercicios de co-creacién: comedor y taller. Esto continua sus
lineas de investigacion en torno al alimento desde una perspectiva decolonial: “Un
espacio artistico e itinerante que busca convocar a cualquier persona a co-crear a
partir de algo que nos une a todxs desde los inicios de la humanidad: el alimento”.

Una segunda linea esta abordada en torno al enfoque de género, a raiz de las
integrantes que hoy configuran el MIC. “Eso ha dado pie a que a que haya una
linea de trabajo muy fuerte en funcién de trabajar el tema de la economia y la
cultura del cuidado. También hay un ejercicio de apuntarle a un grupo poblacional
que se ha ido como depurando con el tiempo, que son mujeres adultas mayores
de barrios populares”. En ese enfoque han desarrollado y curado exposiciones
de artistas nacionales como Karin Vargas, quien hace parte del equipo, y con
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quien realizaron una exposicion individual sobre el papel de la mujer en el proceso
de construccién del Barrio La Esperanza de la comuna 6, Doce de Octubre, en
Medellin. Ademas, también han generado alianzas con Corporacion Hékate,
desde alli realizaron algunas acciones artisticas como talleres territoriales en
el oriente de Pereira, puntualmente en zonas como La Florida, EIl Remanso y
Alfonso Lépez, y de alli surgid otra exposicion. “Fue una sistematizacion de los
afos de historia del Encuentro de Mujeres a través de una exposicion realizada
en la Alianza Francesa de Pereira”; para ellos, quiza uno de los proyectos mas
importantes que han tenido este momento es la Escuela de Arte y Género para
Mujeres Mayores “Las Dofias”: “Hemos desarrollado todo un proceso de tres
meses trabajando en formacién, y desde septiembre estamos haciendo la co-
creacion y co-curaduria de una exposicion con las sefioras”. Una tercera linea
esta muy enfocada en el trabajo en torno a las manifestaciones musicales de
la cultura Hip Hop: “Ha surgido también mucho a partir de las personas que se
acercan al espacio, entonces ha existido un enfoque muy grande en el cual se han
desarrollado procesos muy participativos, como laboratorios de co-creacién y de
formacion. Trabajamos con grupos y personas, les asesoramos, les gestionamos
proyectos, una suerte de trabajo de management que hacemos con ellxs para
promover sus procesos Y sus carreras”. Siempre nos han dicho que el arte llega a
los territorios, que las instituciones son quienes poseen de alguna forma la cultura
y “le otorgan la oportunidad” a las personas de acceder a ella. El MIC, de una
forma necesaria, plantea lo evidente pero poco reconocido: el arte esta en
los territorios, nace de alli y bebemos de él sin un verdadero reconocimiento
a sus creadores.

Una cuarta y reciente linea gira en torno al cine como posibilidad para el territorio.
“Esta surgiendo este afo con otro subgrupo que se esta armando en torno a
un proceso de cine con la intencién de desarrollar proyectos de investigacion
y acercamiento hacia el audiovisual colaborativo, vinculado también a un
interés muy fuerte que tenemos desde la organizacion con la cocina. Estamos
haciendo el Co-cine: Laboratorio Audiovisual: este es un laboratorio donde
proyectamos peliculas y se hace comida, se hacen talleres y también se pretende,
proximamente, empezar a desarrollar procesos de co-creacion audiovisual”.

Aunque el MIC nacié, como su nombre lo indica, sin un espacio tangible, con el
tiempo y casi al afo de llevar acciones lograron desarrollar actividades en lo que,
para ese entonces, era un puesto de salud abandonado desde los afios noventa.
El equipo del MIC ha aportado tan significativamente a la comunidad que, a su
vez, se vuelve un referente de gestion cultural para la ciudad desde las periferias.
“Este es un espacio que empezamos a habitar hace cuatro afios. Nosotros
abrimos cuando hicimos el Salon Traslude de Arte Contemporaneo; pensabamos
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solo abrirlo para la exposicion, pero hubo un movimiento de apropiacion
muy interesante respecto al espacio, que a la larga termin6 posibilitando que
se convirtiera en lo que es hoy, que es la Casa de Cultura Alfonso Loépez, la
sede donde trabajamos”. Aunque el espacio es administrado formalmente por
la Junta Administradora Local (JAL), transversal a las cuatro lineas de accion el
equipo del MIC desarrolla una gran cantidad de actividades en este lugar, lo que
consolida una programacion artistica variada y conectada con las busquedas de
la comunidad.

El primer proyecto naciente fue Zona de Contagio, exposicion realizada en 2020;
en el camino también se han sumado otra serie de proyectos como El Museo en
las Calles: Laboratorios de Street Art, un proyecto de formacion autogestionado
y desarrollado en el marco del estallido social del 2021 en Pereira/Dosquebradas;
en 2022, con Cuidanderas: Laboratoria Grafica Comunitaria, una apuesta desde
el disefio y ejecucion de la etapa de formacion realizada en Medellin; y entre
finales de 2021 e inicios de 2022, el Laboratorio Mic Abierto. Modelo de creacion
colectiva para una practica insubordinada. Ademas, han surgido proyectos de
gestion cultural en el area de la musica: durante el 2025 produjeron la primera gira
musical del grupo de Hip Hop pereirano Los Canes; asi mismo, el camino les ha
sumado reconocimientos y premios a su labor como en la Décima Convocatoria
Municipal de Estimulos de Pereira con Del centro al barrio; también en la beca de
investigacién-creacion curatorial de arte contemporaneo Saldn Traslude en 2021,
este ultimo un proyecto que, en esencia, representa todo lo que el MIC es para
la ciudad: la descentralizacion del arte y la cultura pensada desde los territorios.

Aunque suena poderoso el recorrido que ha hecho el MIC, no ha sido un camino
facil. “Hay un problema muy grave en términos de sostenibilidad de los espacios
culturales en la ciudad, y eso es maluco. Es bueno porque es apasionante,
pero es maluco estar en esta posicion: porque no hay recursos, porque a uno
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le toca inventar mil formas de consolidar un espacio que luego no consigue
cémo mantenerlo. Son muchas situaciones que hacen que esto no sea un lugar
tan cémodo, a pesar de lo importante que es hacer este trabajo”. Como otros
colectivos y organizaciones, se ajustan y malabarean las dificultades del sector,
pero como el MIC afirma, hace falta mas asociatividad y reorganizaciéon del
sector mismo para marcar transformaciones estructurales y mas organizadas
para beneficio del ecosistema: “El relevo generacional del sector que hay en
este momento debe empezar a usar estrategias de relacionamiento, eso puede
beneficiarnos y ser mas efectivo de alguna manera, porque si, siento que estamos
muy individualizados, estamos muy separados todos; si nos unimos para acciones
muy puntuales, pero falta realmente pensarse cémo unirnos mas si queremos
pensar en que haya un desarrollo cultural de la ciudad. Debemos hacerlo juntxs”.

Cuando el MIC nacio, en medio de una crisis sanitaria mundial, fueron jovenes
los que apostaron por crear en medio del miedo. Hoy, cinco afos después,
esa busqueda por crear y expandir se ha sostenido; Juan Diego Marquez —
cofundador del proyecto—, Karin Vargas, Beatriz Gallo y Melisa Villa, integrantes
que llegaron a partir de 2021, le siguen apostando a cosas asociadas como
imposibles para la periferia: tener un museo que si sea para la gente, que no
haya solo uno en la ciudad, y que este sea mas arraigado a las necesidades y
representaciones de los territorios.

Museo
como
espacio de
cocreacion
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Quinaya
Qumir

El arte de las
palabras

Segun la lengua aimara “quinaya” significa nube o sobre las
nubes. A los artistas en este lado del mundo les suelen adjudicar
que viven en las nubes, y si piensan vivir del arte, ain mas,
porque eso, hacer arte, “no es una profesién de verdad”. En
este lado del mundo, a pesar de esta perspectiva, hace 31 afios
nacioé Viviana Franco Gutiérrez, docente, investigadora, gestora
cultural, artista y, sobre todo, como ella se autodefine, traductora
o mediadora entre los conceptos y el lenguaje visual. Hace
quince afos Viviana se empez6 a llamar a si misma Quinaya
Quimir (verde en lengua quechua). “Mi lugar de enunciaciéon
generalmente es desde la traduccién y la admiracién por la
técnica y sus posibilidades creativas”. Viviana, o Quinaya, nacié
enmedio de materiales, texturas y textiles, en un taller de pifateria
y peluches de sus padres, siempre rodeada de materiales. “Mis
papas tenian esa empresa, siempre, desde mi nacimiento, he
estado alrededor de materiales: metros, hilos, fibras, partes de
mufecos. Desde la costura, mi mama ha tenido la casa llena de
moldes, luego trabajé en una empresa de pantuflas para nifos,
entonces siempre estaban estas figuras recurrentes del textil
y de lo matérico. Siempre habia una sobreestimulacién y una
sobreexposicién a los materiales artisticos”.



Quinaya Qumir

A los cinco afios Quinaya tuvo su primera camara fotografica y un manual de
fotografia para nifos. A los diez tuvo una videograbadora: era una nifia que podia
grabar sus pijamadas, grabar lo que jugaba y asi extender sus experiencias a
través de lo visual. A los quince afios, aun estando en el colegio, fundo el mitico
Cine Club La Caja, uno de los cineclubes recientes con mayor duracion: trece
afnos de actividad ininterrumpida.

Indudablemente, Quinaya tenia un perfil creativo. Por ello, en 2012, entr6 a la
facultad de Bellas Artes en la Universidad Tecnoldgica de Pereira y estudié
Licenciatura en Artes Visuales. Este fue un espacio donde exploro su ser creativo,
pero donde también tuvo que luchar para que esa forma tan particular de ver
el mundo, en medio de perspectivas aun tan clasicas del arte, fuese aceptada
y reconocida. Tal como le pas6 con uno de sus proyectos, Terayama al claro-
oscuro, el segundo videoarte que produjo y que tuvo circulacion internacional,
pero que, paraddjicamente, en la universidad no era tan bien recibido. “Y lo
habia hecho como una respuesta a las clases de artes que siempre esperaban
que nuestros proyectos fueran bidimensionales, y de dibujo, y yo simplemente
le dije al docente: «No puedo. No tengo un interés sobre el dibujo, te voy a
presentar un videoarte —la clase se llamaba claro-oscuro—, entonces, con la
mirada audiovisual yo te puedo demostrar qué es el claro oscuro, el monocromo
y el negro en su maxima expresion». Hice la obra y esta se proyecté en una
muestra internacional que tiene mas de cincuenta afos, llamada Instants Video
Numeriques et Poetiques, en Marsella, en Francia. Estar como en esa tensién de
presentar tu narrativa que tenia que ver mas con otras formas de decir, que quizas
no siempre fue tan cdmoda, hace diez afos atras no era tan bien visto”.

La Cura

Videoarte
/2017
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Las narrativas que se gestan en Quinaya van con un interés muy marcado alrededor
del ensayo visual, que es su medio. Un medio que, segun varios académicos, se
postula como un instrumento de investigacion que construye sentido a partir de
la imagen. Desde la cultura visual, vincula ideas, emociones y afectos a favor de
una esfera publica inclusiva, su naturaleza hibrida —que entrelaza el lenguaje
visual con el verbal— le permite no solo narrar, sino argumentar un pensamiento
que incluye la subjetividad del investigador, pero también la del Otro. Un medio
que permite seguir explorando las diferentes formas del hacer creativo en
Viviana Franco. “Entonces, desde el audiovisual trabajo el video-ensayo. Cuando
trabajo textil, son narrativas de ensayo visual de imagen superpuesta, de collage
que incorpora textos. Tengo un fuerte interés en la escritura visual. Entonces,
generalmente mis obras suelen verse muy tipograficas. Tienen subtitulos, o se
pueden leer de manera literal, no leer como una palabra interpretable, si no desde
su visualidad y disefio”. Y ese es un punto clave en su obra: la fascinacién por
el lenguaje, por las palabras y su construccion visual, lo que termina siendo un
factor determinante dentro de la construccion y conceptualizacion de sus obras.
“Yo amo las formas de las serifas, de las tipografias. No sé, es bastante particular.
Visto muy desde el dibujo, o sea, la escritura como dibujo, como desde lo grafico,
me parece que como hay gente que ama los paisajes, los caballos, para mi la
forma visual de los alfabetos es la cosa mas atractiva que existe”.

La vida de las personas creativas o los artistas, a veces, estdn marcadas por
estereotipos que no necesariamente les pertenecen; en Quinaya muchos de
esos mitos se desestructuran. Es una mujer que, por esa misma capacidad de
creacion, no solo se queda en lo creativo sino que traza horizontes en la gestion,
la ensefianza y otras areas. Esto permite que todo eso que se estimula y anida
en su mente, termine materializado en diferentes proyectos de investigacion,
formacion, gestion y creacion. “Soy profesora, soy investigadora, entonces tengo
muchos, muchos métodos, tengo como una férmula. Yo normalmente visualizo
mis proyectos creativos como una especie de Diagrama de Venn. Tengo varios
niveles, un nivel verbal o textual, en el que normalmente involucro lo que se va
a leer en la obra. También tengo un nivel matérico, en el que normalmente la
decision tiende a ser desde el textil o el audiovisual. Y en paralelo a eso hay otro
nivel, que tiene que ver con la imagen en su construccion mas visible, que es
en donde aparece el objeto tematico”. Y esa estructura para la creacion, esta
antecedida por un universo de estimulos que generalmente es protagonizado por
la lectura. Lecturas que configuran potenciales puntos de estimulacion para crear
obras, como todo lo que se anido y fortalecio cursando la Maestria en Estética
y Creacioén en la Universidad Tecnoldgica de Pereira, o como en su momento
lo hacia Jean-Luc Godard en sus peliculas. Quinaya resuena con esta misma
forma, al tomar, o “robar” como ellos lo llaman, estas citas que son posibles
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nidos creativos para gestar obras en otras diferentes extensiones artisticas.
“Normalmente me pasa lo mismo, entonces como casi todas mis obras dicen algo,
ese dice algo, en realidad es una cita extraida de un texto. Y si definitivamente hay
una obra en la que no puedo escribir, escribo desde la ficha técnica y tienden a
ser, por ejemplo, en los titulos de las obras que tienden a ser citas o referencias,
0 sea, libros en particular que detonaron el proceso de creacion”. Tal como le
sucedio con La Cura una obra de 2018, pero que desde 2009 empez6 a gestarse
a raiz de la experiencia que Quinaya tuvo en su servicio social tomado en el
Zoologico Matecafna. En este se obsesiond, como ella misma lo afirma, con un
libro que detond esa primera obra. La Cura esta inspirada en la investigacion de
Astrid Ulloa Kipara: dibujo y pintura, dos formas embera de representar el mundo.
“Es un libro bellisimo, entonces yo desde que tenia catorce, quince, dieciséis y
diecisiete afos, tuve esa obsesion y todos los dias que estaba en el zooldgico
cogia el libro de la biblioteca de la Unidad de Educacién del Zoo. Lo hacia para
estudiarlo de alguna forma, porque eran puros dibujos esquematicos de cuerpos
y ademas mostraba los distintos usos de la pintura ritual. También explicaba
como los Jaibanas la usaban en sus diferentes contextos. Lo que yo hice fue
que lo converti en un guion de videoarte. Hice un ensayo audiovisual sobre el
libro, y esa es La Cura”. Este proyecto fue producido por una beca de estimulos
local, la primera de muchas, donde todo parte por la fascinacion por un libro.
Asi como sucedié con La Cura, las obras siguientes de Quinaya, aunque se irian
estructurando de diferentes formas, sostenian un mismo estimulo, como con su
obra mas reciente Muro de contencion, estimulado por el libro La amazonia, viaje
al centro del mundo de Eliane Brum. Muro de contencion nace de una Beca de
creacion en el marco de las residencias artisticas “Cabomba: red de residencias
artisticas amazonicas”. En este proyecto, alrededor de nueve artistas de Brasil,
Peru y Colombia viajaron por los tres paises a lo largo del rio Amazonas, viviendo
en el contexto de las comunidades a las que visitaban, haciendo investigacion
situada, respetuosa y colaborativa con las personas del territorio. Esa obra, Muro
de contencidn, es una instalacion textil en la que Quinaya trabaja la investigacion
situada en el marco de la residencia artistica; construida, como ella lo llama,
desde la friccion, donde materialidades como el cemento, la chambira y el hierro
se articulan en una estructura tensa. La obra conlleva un planteamiento claro: la
Amazonia esta siendo reducida, desde la 6ptica del capitalismo y extractivismo,
a la condicion de materia prima. Estas piezas aluden directamente a las presas
hidroeléctricas construidas en Brasil: “Las formas mas rigidas de la chambira
se disponen como defensa; las fibras tejen barreras. Este material vegetal fue
extraido de la palma Astrocaryum chambira y procesado junto a comunidades
indigenas en la Amazonia de Peru, Colombia y Brasil. Yo queria mostrar como la
Amazonia para las centrales hidroeléctricas es una excusa para crear electricidad
a partir de la fuerza del agua, y para eso requieren estructuras industriales a
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base de cemento, hierro y muchas otras cosas. También queria ver como desde
otros niveles la Amazonia siempre es materia prima, inclusive para las mismas
comunidades riberefias, la Amazonia es materia prima a partir de sus palmas y en
especifico con la chambira”. Los resultados finales de estas residencias fueron
expuestos en el Museo de Antioquia en Medellin.

Las creaciones de Quinaya, tanto en el arte como en la formacién y en la gestion,
siempre son de orden territorial. Viviana sigue y siempre esta conectada con
su territorio: a los quince fundé un cine club que por afios otorgd espacios de
divulgacion alrededor del cine y la reflexion de narrativas audiovisuales: hoy, con
su organizacion La Falla Destino Filmico, amplifican esas busquedas del sector
audiovisual planteando al Eje Cafetero como destino filmico. Procesos de gestion
independientes en los que, tanto en La Caja como en La Falla, Quinaya cree en
el potencial que tiene la ciudad desde lo creativo. “La gestion cultural aqui tiene
mucho sentido y siempre ha funcionado de manera colaborativa para potenciar
lo que sucede en la ciudad”. Quinaya se reconoce como una optimista del sector
y, aun cuando las cosas no siempre van faciles para los artistas y los gestores,
reconoce todo el potencial que tantos los creadores como el ecosistema tiene
para seguir creando y creciendo a nivel regional y nacional.

Muro de
Contencion

Textil,

instalacién
/2025
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a Ixs lectorxs. Gracias.
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