
#estonoesunaferia



Esto nunca 
ha sido solo 
una feria
-

Durante la denominada “Semana del Arte”, en Bogotá se realizan cuatro ferias 
además de una agenda de eventos y actividades que en su mayoría giran en 
torno al coleccionismo, las galerías, y los espacios comerciales. Esto significa 
que una buena parte de lo que sucede en el sector artístico en esta semana se 
concentra en el mercado y que el tipo de obras, proyectos y procesos que se 
muestran responden, en cierta medida, a una lógica de comercialización.

Las obras de arte son vistas a toda velocidad en largos pasillos ocupados por 
cubículos blancos diseñados para albergar objetos de tamaños adecuados 
para comprar y vender. El público se enfrenta a un tipo de obra pensada princi-
palmente para ser vendida; y así, todos los visitantes terminan conociendo una 
escena de arte totalmente mediada por el mercado. 

Podría ser un efecto de la llamada fatiga ferial, pero después de siete años 
de hacer una feria de arte, Espacio Odeón entra en un proceso de autocrítica 
institucional, y se pregunta ¿cuál es el sentido de hacer una feria en un espacio 
artístico de experimentación?, ¿habrá otros proyectos o procesos que deban 
ser visibilizados de forma más urgente en relación a la producción artística 
contemporánea local? 

Como respuesta a esta pregunta, encontramos más problemas que virtudes 
en dedicar este momento del año a repetir un modelo que prolifera en todo el 
mundo, pero que se queda corto en dar cuenta de los verdaderos procesos y 
manifestaciones artísticas de un lugar. Además de esto, se hizo evidente que 
la vocación de Espacio Odeón como lugar  de experimentación en el que se 
privilegia el proceso, la investigación, la efemeralidad y la interdisciplinariedad, 
iba en contravía con realizar un evento concentrado en la noción del objeto 
consumible como centro de la experiencia artística. 

Primera Edición de 
Espacio Odeón Intensivo
-
Espacio Odeón Intensivo nació de ese momento de fatiga y autoevaluación, 
como un proyecto que busca responder de manera más acorde a la visión de 
Odeón como institución. 

Más que plantear una temática específica, el proyecto presenta obras que en 
su formato y desarrollo parten de las nociones de cuerpo, espacio y tiempo, 
como medios para problematizar y cuestionar la idea del objeto como prota-
gonista del proceso artístico. 

Con este planteamiento inicial, buscamos preguntarnos por la carga política de 
estos tres temas, las formas en las que se relacionan entre sí y de qué manera 
pueden ser repensados desde la desobediencia, el juego, la crítica y el humor. 

Para Espacio Odeón Intensivo cada uno de los artistas y colectivos participantes 
ha sido invitado a activar un espacio del edificio. Esta división permite que se 
generen interacciones independientes con cada uno de los proyectos, y que la 
experiencia cambie entre una sala y otra. 

La programación aborda y problematiza diferentes temáticas como la instruc-
ción del cuerpo y su potencial para desobedecer, en el caso de laagencia; el 
paradigma institucional del arte y  la educación en la obra de Juan Mejía; la 
violencia inherente en la idea de frontera y la forma en la se que distribuyen 
los cuerpos y los territorios en el video de Ana María Montenegro; la pregunta 
por el “espacio” que habita un cuerpo y por el poder que se tiene sobre éste en 
el proyecto de Juice & Rispetta; y diferentes nociones de resistencia desde el 
discurso y el movimiento en la programación de performance. De esta manera, 
se explora la relación entre el cuerpo del espectador y la obra de arte, que en 
algunos casos consiste en un encuentro o en una conversación, en otros en un 
recorrido, o en otros en un llamado al movimiento. 

En últimas, se trata de la realización de proyectos que se concentran en el 
proceso y la experiencia más que en el objeto, que parten de la idea de la in-
materialidad y la impermanencia para plantear posturas críticas y encontrar for-
mas de resistir o desviarse de las nociones que comprometen a la producción 
artística con la mercancía. Son proyectos que privilegian a las personas y no a 
las cosas. 

Espacio Odeón Intensivo propone una pausa, una interrupción en la dinámica 
ferial, o en el afán de la vida misma, en un proyecto que reclama otro tiempo y 
atención, y que propicia encuentros desde el gesto y la sociabilidad. Las obras 
presentadas articulan un conjunto de eventos que crean relaciones diversas 
entre el público y la obra, y ofrecen una serie de situaciones de carácter tem-
poral y mutable, de cierta manera inasibles por fuera de las circunstancias en 
las que se desarrollan; son acciones que no se pueden solamente consumir, 
sino que invitan a vivir.  

Proyecto y curaduría desarrollado por el equipo de Espacio Odeón 
(Tatiana Rais, Alejandra Sarria, Diana Cuartas y Marcela Calderón)



The Juice & Rispetta 
Space Agency
Con Olivier Rossel, 
Johannes Willi y 
Benedikt Wyss
(Suiza)

Hemos llegado a la era de los viajes espaciales liderados y financiados por 
grandes corporaciones, eso significa que cada vez más personas podrán viajar 
por fuera de la tierra, lo cual genera un sin fin de especulaciones y esperanzas 
sobre el futuro de la humanidad más allá de los confines de este planeta. Bajo 
este panorama, The Juice & Rispetta Space Agency propone que el espacio 
exterior sea reconocido como una configuración sociocultural incógnita, tanto 
ahora como antes, que demanda la participación del arte en los delirios espa-
ciales y tecnológicos más recientes. 

Este proyecto  busca cuestionar los límites de nuestro universo físico y emo-
cional, invitando al público a hacer parte de una “tripulación espacial”, para ge-
nerar diversas perspectivas sobre la idea de “espacio”; entendiéndolo como 
algo de dominio público, donde nuestro futuro común puede ser pensado, 
formado y reformado. La Agencia Espacial presenta una instalación que se pre-
gunta por esta nueva supuesta cercanía de la humanidad con el espacio sideral, 
por el rol del arte en su descubrimiento, y por la posibilidad de pensarlo como 
un cuerpo y sustancia permeable.

-
Juice & Rispetta es un colectivo suizo que crea obras de arte e instalaciones de medios 
mixtos enfocados en la interacción social. Su trabajo investiga espacios públicos y per-
sonales con la ayuda de formatos como el reparto de pizza a domicilio, un cibercafé, un 
concierto de reggaeton especulativo o, en este caso, una agencia espacial. Al experimen-
tar con mundos aparentemente incompatibles con las exposiciones de arte, el trío busca 
desafiar las nociones comunes de espacio público y de producción artística en sí misma, 
procurando en el proceso generar una voz crítica y con buen humor. 

Este proyecto se realiza gracias al apoyo del programa Coincidencia, Intercambios Cultu-
rales Suiza - América del Sur, de Pro Helvetia.



M.A.M.U.T 
Juan Mejía
(Colombia)

En el trabajo de Juan Mejía es recurrente la imaginería animal, así como 
las referencias al consumo cultural, y a la formación educativa y artística. En 
esta ocasión, el artista presenta una escultura en forma de mamut que es a su 
vez un dispositivo de archivo de información en video que plantea un comen-
tario irónico sobre  las instituciones en las que se circula y atesora la memoria, 
el arte y la educación. .  

Popularmente el elefante es conocido como una figura metafórica para hablar 
de “memoria”, en este caso el mamut como animal pre-histórico sería la exa-
cerbación de esa figura. Por otra parte, la idea de un “elefante blanco” hace 
referencia a una obra pública de construcción, mantenimiento o bien inmue-
ble, que representa un impacto negativo para la comunidad debido a que sus 
costos superan los beneficios de su funcionamiento, y se convierte en un bien 
“incómodo” del que no se puede prescindir fácilmente. Esta escultura, aunque 
más “mamut marrón” que “elefante blanco”, evoca esa imagen y propone una 
especie de caricatura del anquilosamiento institucional, a modo de pieza 
didáctica que oscila entre diorama y feria de atracciones.

El título (M.A.M.U.T) sugiere una posible sigla alusiva a las nociones de museo, 
arte, memoria, universidad y televisión. El archivo en video que se puede ver en 
“las entrañas” del mamut se pregunta por  el rol de estas instituciones, presen-
tando escenas domésticas, urbanas, universitarias, de actualidad, didácticas, 
naturalistas, etc…, configurando un dispositivo expositivo que reflexiona iróni-
camente sobre la producción de imágenes, su acumulación, su exhibición y su 
consumo. Se trata de un “monstruo ancestral” que es un devorador/generador 
de imágenes, como una alegoría del pasado y sus representaciones. 

-
Juan Mejía es caleño nacido en Charlottesville (E.U). Es artista plástico de la Universidad 
de los Andes, y tiene una  maestría en Historia y Teoría del Arte y la Arquitectura de la 
Universidad Nacional de Colombia. Vive y trabaja en Bogotá, donde además de dedicar-
se a la producción de su obra artística, es profesor asociado del Departamento de Arte 
de la Universidad de los Andes. Ha recibido varias distinciones como el primer premio 
del VII Salón regional de artistas (1995), el premio Solidarte (1997) y el premio Luis Ca-
ballero (2015). Su trabajo gira en torno a la creación de imágenes alegóricas y alusivas al 
proceso de formación artística y a la educación en general. 

Este proyecto se realiza gracias a la Beca de Creación para Artistas con Trayectoria del 
Ministerio de Cultura de Colombia de la cual el artista fue ganador en el presente año.



Afecto 
Invernadero 
laagencia
(Colombia)

Afecto Invernadero es la propuesta del colectivo artístico laagencia para 
Espacio Odeón Intensivo, en la que toman el cuerpo y su movimiento como 
detonantes desde los que se puede hablar sobre procesos de naturalización, 
colonialidad y decolonialidad, resistencia, aprendizaje y desaprendizaje, que 
parten del cuerpo, su comportamiento y su relación con otros cuerpos.

Se trata de una estructura que simula un invernadero que apela a diferentes 
procesos atmosféricos/térmicos, causas y efectos del calentamiento local, 
para proponer una programación que tiene como eje central la idea del gesto 
y la manera en la que se relaciona con los conceptos de radiación, refracción, 
condensación y evaporación, entendidos como posibilidades que logran per-
mear tanto el cuerpo como el pensamiento. Los visitantes encontrarán en este 
espacio una serie de actividades, eventos y dispositivos que invitan a la in-
teracción y al movimiento, con el ánimo de propiciar modos de afectación, 
contacto y contagio entre diferentes cuerpos. A través de la producción de 
lo que ellos llaman “gestos decoloniales”, es decir: gestos que se resisten y se 
enfrentan a lo previamente constituido, se busca cuestionar las formas apren-
didas e impuestas sobre el cuerpo.

A través de una programación de actividades y de una compilación de playlists 
y podcasts, este invernadero aparece como un lugar para potenciar la improvi-
sación, la performatividad, la coreografía y el calor. 

-
laagencia es una oficina de proyectos de arte que promueve la investigación y procesos 
en arte+educación, y estimula el debate sobre prácticas artísticas experimentando con 
diferentes estrategias y metodologías de trabajo para proponer formatos de mediación, 
programas públicos en colaboración, ejercicios de auto-publicación, y formas alterna-
tivas de hacer con otros. Con su proyecto ‘’Escuela de Garaje’’, han apostado por darle 
visibilidad a un gran número de iniciativas locales, nacionales e internacionales, cuyos 
intereses se ocupan en pensar diferentes formatos en la producción de conocimiento 
y sus canales de circulación. laagencia está integrada por: Sebastián Cruz, Diego García, 
Mariana Murcia, Santiago Pinyol y Mónica Zamudio.



La artista viajó a la frontera entre Colombia y Venezuela para realizar esta 
videoinstalación en la que pone en evidencia los límites, tanto físicos como 
simbólicos, que hemos creado para reclamar propiedad sobre un territorio y 
así limitar y decidir el acceso que unos y otros tienen a él. El lugar de la frontera 
entre estos dos países es el espacio físico desde el que se proyecta toda la cri-
sis migratoria que está anclada en las bases de la xenofobia y el miedo al otro. 

La video-instalación consiste en la puesta en el espacio de imágenes paralelas 
que fueron tomadas de uno y otro lado de la frontera. De esta manera, se 
presentan dos caras de una misma realidad, que en algunas ocasiones se opo-
nen una a la otra y en otras se encuentran y confluyen. El video se presenta en 
un muro que divide el espacio en dos, de la misma manera que una frontera 
delimita un territorio frente a otro, lo que obliga al espectador a ver un lado o 
el otro y a escoger a uno de estos “bandos” o realidades. Esto, además, limita el 
acceso al espacio mismo y obliga a recorrerlo de una forma específica, lo que 
pone en evidencia la violencia implícita en las distribuciones políticas de los 
espacios y los cuerpos.

-
Ana María Montenegro nació en 1986 en Bogotá, Colombia. Estudió arte en la Univer-
sidad de los Andes y en el San Francisco Art Institute en California, EE.UU. Actualmente 
es profesora de cátedra en la Universidad Javeriana y la Universidad de los Andes y hace 
parte del equipo curatorial del 45 Salón Nacional de Artistas. Su trabajo ha sido expuesto 
en diversos contextos y lugares, como Radical Networks (NY), New Art Dealers Alliance 
(NY); el Festival Internacional de Cine de Cali, el Museo La Tertulia y Lugar a Dudas; Espa-
cio Odeón, la Galería Santa Fe y Arte Cámara (ARTBO) en Bogotá, entre otros. Su práctica 
consiste en generar experimentos conceptuales y narrativos que abarcan video, web y 
performance.

Puente 
Ana María Montenegro
(Colombia)



¿Qué forma tomaría un cuerpo…?
Edvar Bermúdez 
(Colombia) 

Banco Universal de Pasos de Baile
Leonor Maldonado
Colectivo A.M. (México)

Línea de tiempo 
Vanessa Hernández Gracia 
(Puerto Rico)

Karaoke El Paraíso
Colectivo Paraíso Bajo (Colombia)

Este ensayo performativo surge de una pregunta para plantear otras: ¿qué for-
ma tomaría un cuerpo que es determinado por la última canción popular que 
está en boca de todos? es el cuestionamiento inicial que este artista busca 
abordar, siendo el cuerpo el principal dispositivo para ello. ¿Cómo determinan 
los cuerpos las músicas de nuestros países? ¿Cómo interfieren en nuestra iden-
tidad las canciones populares del momento? ¿Puede el baile ser generador 
de identidad sexual? El cuerpo baila para habitar estas preguntas de la misma 
manera que se habita un espacio. Se trata del baile como acto político.

Edvar Bermúdez es estudiante de Artes Escénicas de la Universidad Distrital 
Francisco José De Caldas. Actor y bailador inexperto. Su práctica busca ge-
nerar espacios escénicos interdisciplinares. Actualmente gestiona el espacio 
alternativo de creación artística LAB - Centro Teatro.

El Banco Universal de Pasos de Baile es una plataforma de recolección de pa-
sos de baile que tiene la intención de reclamar el conocimiento dancístico co-
tidiano, reunirlo en un espacio virtual accesible y ponerlo al servicio público 
como material de consulta y libre apropiación.

Este “Banco” surgió de la mano con La Pista de Baile, dos aristas de un mis-
mo proyecto pensado y producido por el Colectivo A.M. en el marco del 
proyecto Entre Utopía y Desencanto, curado por Sofía Olascoaga en la ciu-
dad de Cuernavaca en 2014. Desde entonces se ha replicado en la Ciudad de 
México (Museo Universitario del Chopo) y en Los Ángeles, California (LACE). 
En el marco de Espacio Odeón Intensivo, Leonor Maldonado, integrante del 
colectivo, estará activando el Banco, con el propósito de nutrirlo con los apor-
tes del público bogotano y las maneras de bailar que se producen a nivel local.

El Colectivo AM está conformado actualmente por Esthel Vogrig, Alma Quintana, 
Anabella Pareja, Nadia Lartigue Zaslavsky, Bárbara Foulkes, Leonor Maldonado, 
Juan Francisco Maldonado, Nuria Fragoso, Jésica Elizondo, Aníbal Conde, 
Magdalena Leite y Zulai Macías; artistas de diferentes nacionalidades radicados 
en Ciudad de México, cuyas prácticas están vinculadas a la danza y las artes 
escénicas.

Leonor Maldonado, quien nos visita, es coreógrafa, bailarina y documentalista; 
miembro del colectivo desde 2011. Ha formado parte de diversos proyectos 
editoriales y desde hace varios años imparte talleres de danza contemporánea 
y desaprendizajes corporales. 

Con esta acción la artista explora la fragilidad y el carácter efímero del cuerpo 
al poner en evidencia la paradójica relación del ser humano con un elemen-
to esencial, el agua. El Espacio Odeón se recorre y estudia mediante gestos 
mínimos, algunos casi imperceptibles, que buscan visibilizar la vulnerabilidad 
del cuerpo de la artista ante el público.

Vanessa Hernández Gracia vive y trabaja en San Juan, Puerto Rico. Es artista, 
profesora, curadora independiente, co-directora y co-fundadora del espacio 
de arte El Lobi. Es graduada de la Escuela de Artes Plásticas de Puerto Rico, y 
tiene una Maestría en Arte Público de la Universidad Politécnica de Valencia, 
España. Su producción se mueve entre las acciones, la instalación efímera, la fo-
tografía y el sonido, como una práctica de investigación continua que provoca 
diálogos entre la docencia, la curaduría, la gestión cultural y el arte de acción.

Karaoke El Paraíso es un ejercicio de intervención performática activado por 
el público, que presenta un repertorio musical alusivo al desamor, como una 
metáfora de la relación fugaz y desequilibrada que se teje entre los agentes que 
visitan temporalmente las ferias y los artistas y gestores locales. Este karaoke 
pretende generar un espacio de permanencia, ocio y reflexión en el contexto 
de la semana del arte tanto para el público especializado, el meramente curio-
so, así como para quienes transitan desprevenidos por el centro de la ciudad.
    
Paraíso Bajo es un colectivo curatorial radicado en Bogotá, que trabaja con 
distintos formatos expositivos desde el 2016. Está integrado por las artistas 
Daniela Silva, Mariana Jurado y Daniela Gutiérrez. Es un proyecto basado en 
la horizontalidad, el diálogo y la colaboración, que considera que la práctica 
artística no necesariamente está ligada al espacio expositivo tradicional ni a sus 
dinámicas económicas.

Programa de
performance
-



Estudios sobre la tierra #3
Mónica Restrepo 
(Colombia)

Desplazar 
José María Rubio 
(Colombia)

En Estudios sobre la tierra #3 la artista Mónica Restrepo presenta dos voces 
que se interrumpen y confrontan constantemente en sus versiones de una 
misma historia: una voz proviene de la proyección del documental educativo 
La Huerta Casera, producido en 1947 por el gobierno colombiano y narrado 
por la primera dama de la nación; la otra, proviene de una lectura en vivo de 
fragmentos del cuarto capítulo de Los años del Tropel de Alfredo Molano, ba-
sado en el testimonio de Ana Julia, una mujer que desde 1947 tuvo que escapar 
de su pueblo con su familia, debido a la persecución política apoyada por el 
Estado.

Mónica Restrepo estudió en el Instituto Departamental de Bellas Artes de Cali, 
en el Postgraduate Program de la Escuela Nacional Superior de Bellas Artes de 
Lyon – Francia y en el Homework Space Program en Beirut – Líbano. Hace pro-
yectos basados en historias que le han contado, que utiliza como argumento 
para fabricar imágenes ausentes, instalaciones y narraciones faltantes. Desde 
un ángulo performativo, investiga o inventa documentos ignorados o invisi-
bles, para hacerlos hablar desde su impotencia y su fracaso.

¿Cómo trazarse a uno mismo? Un dibujante se enfrenta a una pared recurrien-
do a la motilidad de su cuerpo para relacionarse con el espacio durante un 
tiempo determinado. Se trata de una acción contradictoria, un acto de presen-
cia que se afirma en busca del cambio y en la huella del movimiento. El artista 
intenta trazar su propio cuerpo ante un muro y ante la imposibilidad de la per-
manencia, el cuerpo se enuncia mientras anula su representación.

José María Rubio es artista plástico con especialidad en Arte Contemporáneo 
y Artes Vivas. Su práctica de creación se basa en acciones en las que el cuerpo 
es el medio de producción poética. Participó del programa en producción, 
investigación y creación ATLAS: Sincrónico de la Fundación Alumnos 47 en 
Ciudad de México, y cursó el programa educativo SOMA en la misma ciudad. Su 
trabajo ha sido mostrado en la Casa Estudio Luis Barragán, el Museo ExTeresa y 
el Museo Universitario del Chopo en Ciudad de México, entre otros. 

Manifiestos SPIT! 
(Sodomitas Pervertidos 
Invertidos Todos Juntos!)
Un proyecto de Carlos Motta, 
Carlos María Romero y 
John Arthur Peetz 
(Colombia - Estados Unidos)
Manifiesto SPIT! es un proyecto que usa actos discursivos y gestos performa-
tivos inspirados en manifiestos cuir de los 60s hasta la actualidad, generando 
una serie de manifiestos que responden a asuntos urgentes en relación a la 
opresión sexual y de género. Estos fueron traducidos al español y presentados 
por primera vez en Colombia, en el marco de la exposición Debes seguir. No 
puedo seguir. Seguiré. que estuvo abierta al público durante septiembre y oc-
tubre de este año en el Espacio Odeón.

Para Espacio Odeón Intensivo Carlos María Romero ha coordinado la lectu-
ra de cinco manifiestos que hacen parte del proyecto: Nosotros el Enemigo, 
Manifiesto Anti-asimilación, Manifiesto PrEP, Manifiesto Marica y Manifiesto 
Separatista; que serán interpretados por Manu Mojito, Mati Gonzalez Gil, Da-
niela Maldonado, Astergio Pinto y Manuela Pizarro.

Banco Universal de Pasos de Baile / Colectivo A.M
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Patrocina

Apoya

Medios aliados

El exceso de alcohol es perjudicial para la salud. 
Ley 30 de 1986. Prohíbase el expendio de bebidas 
embriagantes a menores de edad. Ley 124 de 1994.


