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1. Introducción 
 

a la paR 15 es un proyecto pedagógico experimental relacionado con la producción previa 
a la versión 15 de los Salones Regionales de Artistas. Se propone abordar problemáticas 
propias del campo de la museología, como son la curaduría, la museografía, la gestión y 
la formación de públicos, entendidas como mediaciones educativas de carácter 
investigativo que promueven la actividad creadora, dialógica, reflexiva y crítica. 
 
Esta propuesta se realiza en el espíritu de los Salones Regionales de Artistas de la última 
década, cuyos proyectos curatoriales se articulan a prácticas educativas participativas, 
interpretativas y críticas, motivando la creación artística y el valor social de las artes 
visuales. Su antecedente directo es el Programa de Laboratorios de Artes Visuales del 
Ministerio de Cultura. Fundado en el año 2004, éste se propuso acompañar los Salones 
Regionales con actividades formativas que incentivaran las relaciones entre pensamiento 
creativo, experiencia estética, investigación, gestión y cultura local.   
 
El proyecto a la paR 15 pone a prueba una metodología flexible, que se fundamenta en la 
naturaleza del conocimiento que genera el arte, promueve la creatividad y posibilita 
ejercicios transdisciplinares. Esta tiene en cuenta trayectorias formativas, artísticas y 
culturales locales, regionales y nacionales, en el contexto del arte contemporáneo. 
Problemas identificados en el tejido social y cultural le dan sentido al proyecto. Este 
modelo pedagógico opera mediante Seminarios-Taller en los que se procura conjugar, 
impulsar y cualificar prácticas creativas, así como responder a la necesidad de formar 
criterios para la definición, gestión, puesta en escena pública y circulación de proyectos 
expositivos. A su interior se genera diálogo, disfrute, apreciación y reflexión crítica del 
arte. 
Se ofrecen siete Seminarios-taller en siete ciudades. En Tunja para la región Centro, en 
Santa Marta para la región Caribe, en Villavicencio para la región Orinoco-Amazónica, 
para la región de Oriente en Bucaramanga, para la región del Centro Occidente en 
Armenia, en Popayán para la región del Pacífico, y en Neiva para la región Sur. Se espera 
que estos Seminarios provean experiencias significativas para las regiones donde se 
realizan, con sentido para sus participantes. 
 
La orientación pedagógica de los Seminarios- taller comprendida en este manual se 
construye con base en la metodología de entrelasartes. En consecuencia con esta, un 
“equipo autor” de expertos en curaduría, museografía, gestión cultural y pedagogía de 
proyectos expositivos y museográficos, quienes desarrollaron el Seminario Taller piloto 
en Tunja, Región Centro, contribuye a la construcción del manual en el proceso, y se 
hace cargo de su edición final una vez se termine el proyecto. Grupos de expertos de 
cada región en los temas que se trabajan, realizan sus respectivos Seminario-taller 
teniendo como marco de referencia este manual presentado por la coordinación 
pedagógica general del proyecto. Por su parte, los coordinadores pedagógicos de cada 
uno de los Seminarios-taller reúnen los aportes de sus equipos académicos, para 
intervenir de manera crítica y propositiva la metodología propuesta y el texto del manual. 
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Así, con su participación, los equipos regionales devienen coautores del Manual de 
Orientación Pedagógica para la Preproducción de  los Salones Regionales. En cada 
Seminario-Taller se plantea también un sistema de evaluación participativa, como 
instancia última del proceso pedagógico, lo que promueve autonomía personal y cultural 
y le da mayor legitimidad al modelo planteado. De este modo cooperativo, en el 
quehacer mismo, se construye y se afina un sistema pedagógico cuyos contenidos son 
apreciables, que cuenta con una bibliografía valiosa. Además, cada uno de los Seminarios 
se registra en un video documental pedagógico. 
 
Esta propuesta se proyecta en varias direcciones a diferentes públicos, así:  
 
• En cada ciudad, la persona del equipo experta en pedagogía recrea el Seminario-Taller 
con grupos de niños y niñas, lo cual representa una innovación pedagógica. 
 
• Con el fin de promover dinámicas de relación y circulación inter regional, en el boletín 
virtual a la paR 15 (que está en www.entrelasartes.org) se divulga por etapas la memoria 
del proyecto, incluyendo siete videos didácticos que registran cada uno de los 
Seminarios-taller. Dicho boletín le llega a todos los participantes de las regiones y a los 
miembros de la amplia base de datos de entrelasartes.   
 
Gracias al sistema pedagógico utilizado se espera, en síntesis, que se manifieste y se 
cualifique la experiencia simbólica de las diversas colectividades, que las artes adquieran 
valor social y que se fortalezcan las instituciones culturales como transmisoras de valores 
comunes y como vigías de la diversidad cultural.  
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2. Inquietudes que le dan sentido a la propuesta    
 
• ¿Cómo garantizar que el modelo pedagógico propuesto permita la articulación de la 
experiencia creativa artística y cultural de los participantes de los Seminarios-Taller con 
conocimientos sobre curaduría, gestión, museografía, mediación pedagógica en espacios 
expositivos, historia del arte, como prácticas creativas e investigativas del campo de la 
museología?  
 
• ¿De qué manera plantear los procesos de aprendizaje para que, en efecto, los 
participantes de los Seminarios-Taller ganen autonomía, sentido crítico, y una mayor 
comprensión de los problemas que plantea el arte contemporáneo al asumirla como 
actividad transformadora de visión de mundo y de calidad de vida? 
 
•   ¿A qué didácticas recurrir para que, en consecuencia con  la metodología 
propuesta, se fortalezcan: la experiencia estética y ética, la creatividad, el ser cívico, los 
criterios de valor, de modo que se enriquezcan los lenguajes, se aborden problemáticas de 
identidad y autonomía política, y se superen estereotipos locales, enriqueciendo la 
memoria común y la diversidad cultural? 
 
•   ¿Se puede abordar el problema del mercado del arte como actividad cultural, con 
potencial educativo, que contribuye a la circulación y valoración del patrimonio, sin perder 
de vista presiones mercantiles que se le presentan hoy al artista y a los proyectos 
expositivos, que distorsionan la razón de ser cultural del arte? 
 
•    ¿Cómo proyectar a grupos de niños y niñas nociones básicas de museología y de 
sus implicaciones, de manera que las incorporen y se entusiasmen por desarrollar su 
creatividad artística y sus habilidades de gestión, ejerciendo su derecho a recibir una 
educación artística de calidad desde pequeños? 
 
3. Contexto  
 
En este manual, además de esbozarse un marco de referencia de los Salones Regionales,  
se plantean inicialmente una serie de aportes a la configuración del contexto del campo 
expositivo y artístico de cada una de las regiones donde se desarrollan los Seminarios-
taller. En cada región se ajustan y se tratan de completar los datos de los contextos 
particulares. Al terminar el proyecto se espera reunir en una memoria unificada el 
panorama diverso resultante de este ejercicio de búsqueda de identidades regionales.     
 
3.1 Salones de Artistas. Laboratorios de Artes Visuales 
 
El catálogo de los 14 Salones Regionales, del 2012, publicado por el Ministerio de Cultura, 
imparte la siguiente información: “El programa Salones de Artistas está conformado, en 
sus diferentes etapas y componentes, por el Salón Nacional de Artistas y por los Salones 
Regionales. El Salón Nacional de Artistas fue fundado en 1940 y, desde 1976, se sumaron 
a este los Salones Regionales de Artistas que fueron concebidos como su antesala. El 
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Salón Nacional de Artistas fue organizado por el Ministerio de Educación hasta la creación 
del Instituto Colombiano de Cultura /Colcultura) en 1986, y pasó, en 1998, a cargo del 
Ministerio de Cultura cuando este fue creado. 
“El Programa Salones Regionales de Artistas responde a las políticas de fomento a la 
investigación, la creación y la circulación artística. Este comprende una primera etapa de 
investigación en curaduría, seguida de la de creación de obras, para pasar a un proceso de 
exhibición y circulación general, básicamente a través de muestras y publicaciones. El 
Programa  Salones Regionales de Artistas ha sido el canal por excelencia mediante el cual 
los habitantes de nuestro país y los medios de comunicación han llegado a conocer de 
cerca el rumbo que ha tomado el arte colombiano a lo largo de su historia”  
 
Se recomienda el texto del investigador William López: Arte 2000-2010, en el que hace un 
buen recuento de la “gestión institucional de colecciones y de Museos de Arte en el 
Colombia”, así como una presentación cuidadosa de “la evolución y definición de las 
prácticas curatoriales” en nuestro país, incluyendo la trayectoria y significado de los 
Salones Nacionales. 
 
• Los Laboratorios de Artes Visuales del Ministerio de Cultura 
 
El antecedente principal de esta propuesta es el Programa de Laboratorios de Artes 
Visuales del Ministerio de Cultura, que se inició en el 2004 con la idea de acompañar los 
Salones Regionales con actividades educativas de fomento a la creación, a la investigación, 
a la formación y a la circulación artística. Estos se iniciaron “dentro del componente de 
formación del Plan Nacional para las Artes y están destinados al fomento de la experiencia 
y el pensamiento artístico en las diferentes regiones del país”.1Otro importante 
antecedente fue el Proyecto Pentágono, que se realizó a través de la Red de Museos 
Concertados del Ministerio, como respuesta a la necesidad identificada por el Ministerio de 
Cultura, de “difundir el hecho cultural en las regiones para actualizar y ampliar el espectro 
de las diversas líneas de acción establecidas” siendo estas: “reconocimiento, promoción y 
circulación” de las artes visuales y plásticas. Este proyecto comprendió cinco exposiciones 
itinerantes por distintas regiones del país, de distintas modalidades de las artes visuales 
contemporáneas, cuyo marco teórico y curaduría estuvo a cargo de investigadores de las 
artes visuales. 
“El contexto en el que se conciben los Laboratorios le plantea un reto pedagógico a los 
artistas que los realizan: Si bien éstos se piensan como ejercicio del derecho al desarrollo 
de la creatividad artística y cultural de los ciudadanos, en el que se posibilita la práctica 
del diálogo con sentido, se revela y enriquece el universo simbólico compartido y se 
experimentan formas de convivencia democrática, el programa de Laboratorios no ignora 
las tendencias actuales a la homogenización cultural como condicionante desfavorable. 
Este planteamiento circunstancial exige de los artistas maestros agudeza sensitiva y 
claridad conceptual y metodológica, para suscitar en los artistas que toman sus talleres 
procesos creativos lo más genuinos y poéticos posibles, aún si incorporan símbolos de 
modelos impuestos. Tampoco pueden perder de vista que la interculturalidad dinamiza las 
prácticas culturales. Su labor ha sido entonces promover procesos de creación artística 
otorgando valor a las prácticas artísticas locales y regionales, presentes y ancestrales, 

                                                            
1 Lineamientos de los Laboratorios de Investigación‐Creación en Artes Visuales. Ministerio de Cultura. 2004.  
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siendo mediadores respetuosos de los sentidos y las expresiones individuales y de los 
significados acuñados por las colectividades, y vigías de la conservación de la diversidad 
como valor democrático.”2 
 
3.2 Esbozo del panorama del arte contemporáneo en Colombia 
 
Con el fin de ofrecerle al lector un avance de ilustración condensada del contexto del arte 
contemporáneo en nuestro país, en el que se inscribe esta propuesta, se transcribe a 
continuación un párrafo y otras ideas tomadas de la publicación: Transpolítico. Arte en 
Colombia. 1992-1912, de los investigadores José Roca y Silvia Suárez. (Ver bibliografía en 
capítulo 5 de este mismo texto). Se anexa el capítulo introductorio. En la página 7 dice: 
“Al contrario de lo que había sucedido en décadas anteriores, cuando existían grandes 
narrativas que marcaban el derrotero de la agenda artística, las décadas que nos ocupan 
vieron el resquebrajamiento de los discursos hegemónicos en favor de una pluralidad de 
tendencias que coexistieron sin la pretensión de imponerse sobre las demás. En vez de 
postular y aclamar grandes maestros dominantes de la escena, máximos exponentes de 
cada género, se abrió el campo a muchos más artistas vinculados entre sí por relaciones 
de afinidad más que por jerarquías; las voces críticas se ampliaron para incluir el discurso 
curatorial y la crítica institucional en la práctica artística; y el campo del arte en general se 
amplió, democratizó, y diversificó. Más allá de las tensiones entre las diversas 
concepciones de los postmoderno, en Colombia la integración del enfoque post 
estructuralista en la reflexión poética, pedagógica y crítica sobre el arte contaminó las 
estructuras de pensamiento dependientes de del relato eurocéntrico de la Historia del Arte 
Moderno, lo que abrió el compás hacia un amplio espectro de temas y problemas que 
rebasan los previstos por los principales circuitos del arte. Creemos que no exageramos al 
afirmar que en estas dos décadas se consolidó en el país una praxis del arte 
contemporáneo (conviene señalar que no fue así en muchos países de la región- y en 
muchas regiones del país- pues la resistencia de las posiciones más conservadoras dilató 
este fenómeno varios lustros)) gracias a la generación de una masa crítica suficientemente 
densa que permitió dar el salto de un panorama en el que las prácticas experimentales y 
la suspicacia cultural son la regla.” 
 
El libro citado analiza la obra de artistas innovadores, que consolidaron sus obras en este 
período en el que hubo cambio de siglo y se vivieron hitos históricos claves; que 
trabajaron teniendo en cuenta el contexto nacional social y político; que pertenecen a un 
momento en el mundo en el que se cuestiona la ´alta cultura´ y a la cultura institucional, 
desde la mirada del arte popular y de los medios masivos. Los agrupa “en torno a 
problemas comunes, pero preservando el carácter plural de la escena artística de este 
reciente y vertiginoso período de las artes en Colombia.” Trata problemas que “resultaron 
neurálgicos” como “el derecho a la auto representación, la cuestión de la identidad, la 
diferencia y la marginalidad (histórica, social, de género, cultural y política); y la 
reivindicación de las expresiones culturales "periféricas". Los autores precisan, también, el 
nacimiento de la curaduría en Colombia como práctica creativa; los Salones, programas y 
exposiciones de las últimas décadas que contribuyeron de manera significativa a 
evidenciar y cultivar la creación del universo del arte contemporáneo en Colombia. 

                                                            
2 Ronderos, M.Elena, 2011. 1º Informe de ejecución de Convenio MinCultura‐Entre las Artes. Impreso sin publicar. 
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3.3 Contexto artístico y cultural de la Región Centro Occidente desde la  
perspectiva de las personas inscritas al Seminario-Taller3 
 
Para una mayoría de los participantes del Seminario-Taller dos espacios y eventos 
artísticos son los más importantes de la región Sur Occidente: Los que ofrece a la 
comunidad el Banco de la República y las exposiciones de la Fundación Calle Bohemia. 
Así, el Museo de Oro Quimbaya en Armenia, conserva y enseña “la cultura 
prehispánica que permite conocer lo que era de nosotros años atrás”, y el Centro 
Cultural del Banco presenta exposiciones temporales, considerándose sobresaliente el 
programa Imagen Regional, en el que “a partir de una convocatoria de artísticas 
contemporáneas portafolios de todo el país, se promueve el diálogo entre artistas, 
curadores y comunidad alrededor de las prácticas  contemporáneas”.4  
-Así también se consideran de gran valor las exposiciones de la Fundación Calle 
Bohemia, Arte para el espacio, que hace 9 años promueve actividades artísticas en 
Armenia, entre estas el Festival Internacional de Performance María Teresa Hincapié, 
este año en su cuarta versión.  La Fundación Calle Bohemia es “una apuesta por la 
vida, la solidaridad y la convivencia que se realiza en espacios cerrados y en la vía 
pública como escenario (…), así en los Centros Comerciales de Cielos Abiertos y en 
parques aledaños. El evento pretende también ser un espacio de formación y de 
reflexión teórica”5 
Par otros pocos inscritos al Seminario-Taller a la par15, el Festival Internacional del 
Comic en Colombia, que se realiza cada año en Pereira, Armenia, Cali, Manizales y 
otras ciudades de Colombia, ya en su cuarta versión, es significativo en el contexto 
cultural regional.  
-Dos personas señalan el Salones Regionales de Artistas como evento  importante. 
 
Nota: Se debe tener en cuenta que solamente hay cuatro personas inscritas 
provenientes del Valle del Cauca, que no se inscribió nadie de Antioquia y que la 
mayoría son del Quindío, lugar donde se realiza el Seminario-Taller. 
 
En el Quindío, los participantes en el Seminario-Taller por este Departamento, 
además de los casos antes mencionados, consideran que el Museo de Arte del Quindío, 
MAQUI, que funciona desde el 2011 en el edificio de la antigua estación del ferrocarril 
de Armenia, construida en 1927 y declarada como patrimonio nacional en 1989, 
cumple una función cultural destacada en la región. Este museo “nace como una 
necesidad sentida de los artistas y de quienes viven enamorados de este tema con el 
propósito de recopilar el arte plástico que existe en el Departamento”.6 
 
También se señala como importante para el Departamento el Salón de Artistas 
Quindianos “la mejor muestra de arte para el gusto de propios y extranjeros”, 
                                                            
3  María Elena Ronderos. Sistematización y ajustes a los textos consignados en el formulario de inscripción al 
Seminario –Taller a la paR15.2013  
4http://www.banrepcultural.org/museos‐y‐colecciones/imagen‐regional‐7 
5 En: http://salonesdeartistas.com/2013/02/convocatoria‐iv‐encuentro‐performance‐para‐la‐vida‐maria‐
teresa‐hincapie‐paisaje‐y‐acciones/ 
6 Palabras del Maestro Duván López, su fundador, en:http://www.cronicadelquindio.com/noticia‐completa‐
titulo‐la_estacion__sede_del_museo_maqui‐seccion‐‐nota‐25616.htm 
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promovido por Convocatoria hace ya 6 años, por la Corporación de Cultura y Turismo 
Corpocultura, en alianza con el MAQUI. Este Salón se realiza durante las fiestas 
cuyabras que serán en Octubre cuando se celebrarán los 124 años de fundación de 
Armenia. 
 
Varios inscritos al Seminario registran al Centro de Investigación y Documentación 
Musical del Quindío, fundado en 1984, porque este ejerce “un liderazgo investigativo, 
de inventario documental, educativo, de extensión y desarrollo comunitario en la Hoya 
del Quindío, para contribuir de manera diversificada pero integral, a la pesquisa, 
registro, rescate, preservación, clasificación y divulgación del patrimonio (…) para 
conocerlo más, y proyectarlo creativamente.7 
 
La escuela de fotografía Contacto, como lugar donde se aprende y se realizan 
exposiciones, también fue valorada por algunos aspirantes a participar en el 
Seminario-Taller de la región Sur Oriente.  
 
Se señalan asimismo: el Encuentro anual de Escritores Luis Vidales, este año en su 
sexta versión, que se realiza en Calarcá con auspicios de la Alcaldía, el que desarrolla 
actividades pedagógicas, audiovisuales y literarias involucrando la comunidad infantil; 
el Festival Internacional de Teatro Calle Arriba Calle Abajo, con cuatro años de historia, 
liderada por la agrupación Versión Libre de Armenia. Este evento, con invitados de 
otros países y de otras ciudades del país; acerca el teatro a la comunidad; sus 
funciones se desplazan por cinco barrios de Armenia y por los municipios de Calarcá, 
Montenegro, La Tebaida y Quimbaya; se ofrecen talleres de teatro de manera paralela 
a las funciones.8También en Calarcá, se destaca el Museo Grafico y Audiovisual del 
Quindío ubicado en la Villa del Cacique, que guarda piezas de valor histórico 
constituyéndose en el resultado del esfuerzo conjunto de ciudadanos calarqueños.  
 
Por su parte, el Instituto Bellas Artes de la Universidad del Quindío, contribuye a la 
vida cultural quindiana al  propiciar el Salón Antonio Valencia en el que mediante 
premiación se reconocen valores plásticos, y con la Exposición semestral de 
estudiantes de Bellas Artes.  
Un proyecto que también se menciona como que aporta a la formación y a la 
divulgación del arte contemporáneo nacional e internacional en la región, es el 
proyecto Residencia en la Tierra, creado en el 2009 por un equipo de jóvenes artistas.  
“La Residencia recibe artistas de todas las disciplinas para que desarrollen una obra 
artística o proyecto de creación, y al mismo tiempo, para que establezcan un contacto 
con otros creadores que haga posible un diálogo entre diferentes culturas y 
generaciones. Periódicamente se realizan talleres temáticos dictados por artistas 
invitados (…).9 
 

                                                            
7
En: http://www.musicayregion.com/contenido-pagina-id-3.htm#sthash.Jxn2G18s.dpuf 

8 Ver más en: http://www.versionlibreteatro.org/wp/?cat=17 
9 Ver más en: http://www.residenciaenlatierra.org 
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El Museo de Circasia se concibe, según una persona inscrita al Seminario, como “una 
experiencia exitosa en cuanto socializa un inventario de fotografías históricas de 
nuestros municipios, que se comparte con la comunidad a través de una exposición 
itinerante que va por la ciudad llegando a lugares poco convencionales”. 
-Se hace una menciona en la encuesta a “la cultura globalizada actual”, como evento 
al que se debe prestar atención. 
-Otros espacios considerados significativos en el Departamento son: la Plazoleta 
Centenario y la Plaza Simón Bolívar de Neiva. 
 
En Risaralda, en orden de frecuencia con la que se mencionan, se consideran 
significativos los siguientes sucesos: Corto Circuito, evento mensual promovido por el 
Museo de Arte  Moderno de Pereira, “donde el primer viernes de cada mes se abren 
exposiciones simultáneas de diferentes ámbitos artísticos”. Dice un participante del 
Seminario: “uno de los últimos eventos de interés y muy importante fue el que se llevó 
a cabo en este Museo donde se expusieron una serie de pinturas denominada El 
Viacrucis, La Pasión de Cristo, obra del maestro Fernando Botero”.  La Cuadra, talleres 
abiertos, en los cuales se muestra gran variedad de posibilidades en términos 
expresivos, plásticos y estéticos. Este programa fue creado en el año 2000 por un 
grupo de artistas con apoyo del  Centro Colombo Americano de Pereira. “Se basa en 
una concepción de difusión cultural con accesibilidad masiva por su realización 
en espacios abiertos ya que se utiliza la calle y los talleres de los artistas de la zona, 
para ofrecer al arte múltiples ambientes alternos. En La Cuadra se realizan 
simultáneamente cuatro  exposiciones, conciertos, recitales de poesía, lanzamiento de 
libros, conferencias entre otras muchas actividades culturales. Las exposiciones y otras 
actividades  se llevan a cabo en los talleres de: Jesús Calle, Javier García, la sede del 
Centro Colombo Americano y la Asociación Cultural Raíces. Los conciertos se presentan 
en la calle.” 
También así señalan al Centro de Lucy Tejada del Instituto Municipal de Cultura y 
Fomento al Turismo Pereira, como un lugar con muy buenas instalaciones para 
desarrollar eventos.  
 
En las inscripciones al Seminario-Taller se percibe, y en un caso se expresa 
directamente, la necesidad en este Departamento de “comenzar justamente un camino 
que hasta el momento ha sido invisibilizado: el de crear eventos museológicos y 
prácticas expositivas que nos permitan comenzar pensar y a evidenciar los contenidos 
expresivos locales y regionales, desde la base de una investigación histórica”, para 
construir identidad y proyectarse como región con más autonomía.  

Tanto en Risaralda como en el Quindío se considera al Paisaje Cultural Cafetero 
como motivo de peso para “analizar la evolución y tejidos de los interiores en la 
historia del arte en Colombia, que habría de desgranar y conocer”. Recomienda un 
participante comenzar esta labor en el programa Departamental de Cultura y Turismo 
que está enfocado al Paisaje Cultural Cafetero. P.C.C., ya que expresa que este es muy 
significativo. 

En el Departamento de Caldas, se destaca el Museo de Arte de Caldas, 
particularmente el trabajo de proyección educativa que desarrolla a través de las 
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visitas guiadas, “de las que participan en algunas ocasiones mis estudiantes, que se 
han convertido en ocasión para actualizarlos y motivarlos a la apreciación del arte” 
También se valora en Manizales el espacio artístico independiente: “Taller Abierto en 
donde se realizan exposiciones, talleres, eventos que no tienen otro fin que el de crear 
y transmitir  cultura”. Este es “un lugar para las artes contemporáneas dirigido por la 
artista Olga Lucía Hurtado. El recinto fue por mucho tiempo el taller de la artista quien 
decidió abrirlo a la comunidad para contribuir con la circulación de las artes visuales en 
la región. Este nuevo lugar propone en su programación exposiciones en diferentes 
soportes: video, fotografía, pintura, escultura e instalaciones. También actividades 
como: talleres y conferencias que son algunos de los objetivos para contribuir a la 
formación de nuevos públicos y ampliar la reflexión en torno al arte local.10Taller 
Abierto participa en otros eventos facilitando espacios, actividades y colaborando en su 
gestión, como por ejemplo, en la IV Feria Audiovisual y Cinematográfica AyCine de 
Manizales. 
Los inscritos al Seminario-Taller subrayan además, como evento destacado en el 
Departamento, el proyecto cultural artístico Zona de Encuentro fundado en el 2010, los 
estudiantes del Programa de Artes Plásticas de la Universidad de Caldas. Este Proyecto 
se ha propuesto exponer los trabajos finales de los estudiantes en diferentes salas del 
Palacio de Bellas Artes de Manizales, organizando un encuentro que acompaña cada 
muestra en el que se dan charlas, se ofrecen talleres y se hacen visitas guiadas a la 
comunidad. También así, consideran significativas las exposiciones del Festival 
Internacional de la Imagen que realiza en Manizales el Departamento de Diseño 
Visual de la Universidad de Caldas, el cual “es un espacio de encuentro y debate en 
torno a temas relacionados con creación digital, el cine interactivo, las industrias 
creativas y los contenidos digitales, el sonido digital y electro acústico, y en general 
con las nuevas relaciones entre arte, diseño, ciencia, tecnología y sociedad”11. 
Se menciona además  
 
En el Valle del Cauca, escribe en su inscripción una persona: “La Universidad 
Nacional de Colombia dejó su huella en el Museo Arqueológico de Palmira en el 2012 al 
contribuir con el guión museístico y la logística del Museo”. Este Museo alberga una 
muestra de piezas arqueológicas de más de 2.000 años, recolectadas en territorio del 
municipio de Palmira. Otra persona hace referencia al Museo La Tertulia, centro 
cultural que si bien comenzó sus actividades en 1956, como lugar de pensamiento 
alternativo al imperante, en ese momento, en la política nacional. En 1968 se 
construyó el Edificio Fundacional que se fue ampliando y desarrollando hasta lograr las 
instalaciones que tiene hoy día. “La colección consta de 1500 obras de arte del 
continente americano, adquiridas y donadas, entre otras muestras durante la 
realización de las Bienales Americanas de Artes Gráficas en 1971, 1973, 1976, 1982, 
1987, eventos que tuvieron resonancia no sólo a nivel local sino a nivel internacional. 
De estos eventos se desprende la vocación gráfica de la colección que en un 85% son 
obras en soporte de papel. Se explica así que el gran acervo de esta colección sean 
originales múltiples y dibujos, representando una presencia muy significativa como 
modalidad dentro de la colección. Las obras de las colecciones abarcan distintas 

                                                            
10En: http://archivo.lapatria.com/story/taller‐abierto‐para‐el‐arte‐contempor%C3%A1neo 
11 En: http://www.festivaldelaimagen.com/blog/ 
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técnicas (carboncillo, pastel, lápiz, plumilla, collage, grabados intervenidos, 
instalaciones, fotografías y obras tridimensionales).”La Tertulia también ofrece 
actividades para niños.12 
 
Otro centro que promueve eventos importantes en el Valle, según uno de los 
participantes es la Fundación Museo Rayo de Roldanillo, inaugurado oficialmente por 
el Maestro Omar Rayo en 1981. Desde entonces este centro cultural ha ofrecido 
formación a un sinnúmero de artistas y sostenido eventos tan importantes como el 
Encuentro de Mujeres Poetas, hoy en su 29 edición. Otra persona nombra el Museo del 
Carajo en Cali, el que según la reseña presentada en Internet por la Secretaría de 
Cultura y Turismo de la ciudad: “Está ubicado en las montañas de Felidia a 17 Kms de 
Cali por la vía al mar, es el primer museo en broma de Colombia, que ha hecho reír 
por más de 20 años a propios y visitantes; cuenta con aproximadamente 800 piezas de 
humor que parodian diferentes momentos de la historia de la humanidad, es la historia 
de todas las épocas y sus personajes importantes; una colección sin otro objetivo que 
entretener.”Para alguien más el Centro Cultural Lugar aDudas es significativo en la 
ciudad y el país, siendo este: “Un espacio independiente sin ánimo de lucro, que 
promueve y difunde  la creación artística contemporánea a través de un proceso 
articulado de investigación, producción y confrontación abierta.” 13 
 
Una de las personas que se inscribió al Seminario-Taller manifiesta en El Valle, aunque 
todas las actividades “son significativas porque abordan diferentes públicos, temáticas, 
necesidades, entre otros, estas sin embargo no son suficientes, porque es evidente 
que en nuestra educación no está́ arraigado, no está́ al alcance, un buen nivel de 
socialización, de participación y de interés por lo artístico porque la lucha diaria por el 
respeto a la vida, la educación y la salud empañan la prioridad del arte, de la cultura 
que es la fuerza de la sociedad.” 
 
3.4 Perfil y expectativas de los participantes. Región Centro Occidente14 
 
• Perfil profesional y laboral 
 
- Treinta y una de las personas inscritas al Seminario-Taller de la región Centro 
Occidente  residen en el Quindío (el 57%), de estas 29 residen en Armenia, una viene 
de Quimbaya y otra de Circasia. Del Departamento de Caldas se inscribieron 4 
personas provenientes de Manizales; de Risaralda se apuntaron tres personas de 
Pereira; del Valle del Cauca dos, una de Jamundí y otra de Palmira. 
 
- En el grupo inscrito en el Seminario-Taller de Armenia hay 18 Profesionales lo que 
equivale al 45% de los asistentes. De estos, 12 son profesionales en el campo del arte 
así: 3 son Licenciados en Artes Visuales, 1 en Educación Básica con énfasis en Artes y 
Filosofía, una es Maestra en Artes Plásticas; 2 estudiaron Arquitectura, 3 son 

                                                            
12

Ver más en: http://museolatertulia.com/el-museo/resena-historica// 
13 Ver más en: http://www.lugaradudas.org/lugar_a_dudas.htm 
14 María Elena Ronderos, con asistencia de Dayán Aguilera. Sistematización y ajustes a los textos  
    consignados en el formulario de inscripción al Seminario –Taller a la paR15.2013  
 



15 
 

Publicistas, uno es Diseñador Visual, otra es Diseñadora de Modas. Hay inscritos en 
este grupo, además, seis personas que son Comunicadores Sociales y Periodistas. 
También participan en este Seminario un Ingeniero Agroindustrial y un Instrumentador 
Quirúrgico. 
Maestrías. Este equipo de trabajo también está compuesto por 7 personas con nivel 
académico de Maestría, tres de las cuales hicieron sus estudios en el campo artístico, 
así: una es Magister en Artes Plásticas, otra en Estética y Creación, una más en 
Arquitectura. También hay dos personas que son Magister en Comunicación Educativa, 
otra lo esen Educación, y una hizo una maestría en Marketing en Entornos 
Turbulentos.  
 
Especialistas. Del mismo modo, colabora en este Seminario una Especialista en Medios 
y Tecnología para la Producción Pictórica, y un Especialista en Semiótica del Arte. 
 
Técnicos y tecnólogos. Dos de las personas inscritas poseen formación como 
Tecnólogos, uno en Fotografía y otra en Administración Documental. Y, 5 de los 
integrantes son Técnicos en áreas como: Publicidad y Mercadeo (2), Fotomecánica 
para las artes gráficas (1), Dibujo Creativo (1) y Metalistería (1).  
 
Diplomados. Dos de los participantes realizaron Diplomados en Artes Plásticas y uno 
llevó a cabo un Diplomado de Historia de Palmira, en la Universidad del Valle. 
Cursos y Talleres. Cuatro de los participantes han llevado a cabo Cursos de Fotografía 
en los niveles básico, avanzado, publicitario, cultural y de moda. Además, varios han 
hecho Talleres de Arte como Estética del Cine, Pensar el Documental, Videoarte y en 
arte contemporáneo en Residencia en la Tierra. Un par de personas han participado en 
procesos de formación en el área de Gestión de Proyectos y Emprendimiento para el 
Desarrollo Local a través de la Cultura, con entidades como el SENA y el Ministerio de 
Cultura. 
En general, temas que van desde las artes plásticas y visuales, la creatividad 
publicitaria, la dirección de arte y redacción, la ilustración digital en workshop, hasta la 
literatura en la historia del arte, la creación de guiones para cortometraje de 
animación, la dirección de arte, la pedagogía y la educación, la sociología, la música y 
el inglés, han hecho parte de los intereses de académicos de los inscritos a este 
Seminario-Taller. 
 
> Museología y Museografía. Únicamente tres personas han participado en cursos 

sobre este tema: uno tomó el Taller “Salón de Artistas Occidente” (Pereira 2012), 
otro participó en “Fotourbe 2012, Ciudad Latente” (Pereira), y otro asegura haber 
tomado varios de estos talleres en Colombia y en el exterior, pero sin especificar 
cuáles. 

 
> Curaduría. Cuatro artistas nos relatan haber participado en este tipo de procesos, 

una de ellas, en el Seminario Internacional de Curaduría: Investigación y 
Animación Cultural (realizado entre el 5 y 7 de Agosto de 2009 en la Universidad 
de Tres De Febrero, Sede Centro Cultural Jorge Luis Borges- Buenos Aires-
Argentina), otra de ellas estuvo en el Seminario Guerra de Imágenes: Iconofilia vs 
Iconoclastia dictado por José Alejandro Restrepo, y otro artista asistió a Fotográfica 
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Bogotá. Otro artista asegura haber tomado varios de estos talleres en Colombia y 
en el exterior, pero sin especificar cuáles. 

 
> Gestión Cultural. Más de una tercera parte de los inscritos en el Seminario han 

llevado a cabo procesos de capacitación en torno a la Gestión de Proyectos. Cuatro 
de ellos han trabajado con el Ministerio de Cultura, específicamente en torno al 
conocimiento y diseño de proyectos de emprendimiento para el desarrollo local, a 
través de la cultura y la formulación y elaboración de proyectos para medios de 
comunicación. Dos personas, de manera más puntual, han recibido asesorías en el 
SENA y en la Universidad de Caldas sobre la presentación de proyectos y sobre 
emprendimiento, respectivamente. Las personas restantes han tomado talleres y 
cursos sobre: “Evaluación y gestión de proyectos”, “Emprendimiento Cultural: 
innovación, desarrollo y asociatividad”, “Formulación de Proyectos de Vivienda de 
Interés Social” y “Proyecto de certificación de la Guadua a nivel nacional”. Otra 
persona asegura haber tomado varios de estos talleres en Colombia y en el 
exterior, pero sin especificar cuáles. 

 
> Mediación pedagógica en espacios expositivos y de actividad cultural. Siete 

personas se han aproximado a este tema, dos de ellas participaron como “Vigías 
del Patrimonio”, dos más en la “Conceptualización  y diseño de las Fiestas 
Populares de Armenia 2013 (Fiestas Cuyabras)”,  una asistió a los “Laboratorios 
Comunes de Creación en alianza Casa Tres Patios y Red de Artes Visuales de 
Medellín”, otra participó en el taller “Pedagogía educativa contemporánea” y, por 
último, una persona asegura haber tomado varios de estos talleres en Colombia y 
en el exterior, pero sin especificar cuáles. 

 
-Trabajo 
 
Se inscribieron a este Seminario-Taller catorce personas (el 42%) que trabajan de 
manera independiente en el sector público, en temas como: Emprendimiento cultural, 
Investigación el Observatorio de la Mujer, Cultura y Derechos. Otras de estas personas 
trabajan en el sector privado como docentes, en escuelas de fotografía, en escuelas de 
administración y mercadotecnia, como arquitectos,  como productor audiovisual, 
publicista y como fotógrafo. 
 
De los inscritos, 5 personas manifiestan laborar de planta en el sector público, tres 
como Docentes de Artes en universidades e instituciones educativas, uno como Asesor 
de la Dirección General para temas de Patrimonio y Paisaje Cultural Cafetero y, una 
como Instructora de Gestión Documental en el SENA.  
Por otro lado, 12 jóvenes (22%) se encuentran actualmente realizando estudios. De 
estos 2 en el nivel de Diplomado en Artes Plásticas; 4 en Pregrado de Comunicación 
Social; 2 en pregrado de Artes Visuales y uno en el de Artes Plásticas. 4 son 
estudiantes de Maestría: uno en Educación, otro en Diseño y otro en Creación 
Interactiva, otro en Estudios de la Cultura con Mención en Artes Visuales.   
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• Participación en proyectos artísticos y culturales  
 
La mayoría de los participantes de este taller han trabajado en la gestión o en el 
desarrollo de proyectos artísticos y culturales que han impactado positivamente a las 
comunidades donde se desarrollan. Un ejemplo de ello son los proyectos Mimesis Y 
Fragmentos, Muestra Cultural, y Peñas Culturales, Fin de Milenio, cuyo beneficio se 
resume en la “generación de espacios de creación fuera de la academia, donde 
convergen diferentes áreas artísticas, tales como la música, el teatro, la literatura, la 
pintura, la fotografía, el video y el performance; buscando aportar a la construcción de 
memoria colectiva y joven, a través de muestras culturales y la con la participación de 
la comunidad.” 
 
Por su parte, los proyectos Fotoclub F2.8, Región Paisaje: fotografía y difusión de la 
Cultura Cafetera y Álbum de la memoria viva, natural y cultural del Departamentos del 
Quindío, “buscaron la apropiación del patrimonio, mediante el rescate de la 
biodiversidad, las tradiciones, vivencias y festividades, la arquitectura, los trabajos 
tradicionales y, por supuesto, de las personas de las zonas urbanas y rurales del eje 
cafetero, por medio de documentales fotográficos expuestos en las mismas 
poblaciones donde se realizaban.” En esta misma línea, una de las participantes 
desarrolló un proyecto concertado con el Ministerio de Cultura y el Centro de 
Documentación e Investigación del Quindío denominado Memoria Fotográfica e 
Histórico musical del Quindío, “el cual le aportó al departamento la recuperación y 
divulgación de material fotográfico referente a los músicos y las prácticas musicales del 
Quindío; todo esto como medio para el reconocimiento y apropiación del patrimonio 
cultural  y musical del Quindío.” Desde esta misma perspectiva social y comunitaria, se 
llevaron a cabo: el Proyecto Trazarte para el fortalecimiento de las etnias del centro y 
el sur occidente de Caldas, y el proyecto Armenia Imaginada, (actualmente en curso), 
“que intenta recopilar los imaginarios urbanos de la ciudad, a partir de la sensibilidad 
ciudadana, para trazar croquis afectivos, que permitan el reconocimiento de los 
emblemas de Armenia.” 
 
En la línea de proyectos educativos se mencionan los procesos pedagógicos propuestos 
en el Documental Etnográfico realizado a las orillas del Río Putumayo, y en los talleres 
Recuperando Nuestro Talento –La Creatividad, que resultaron ser “experiencias 
significativas en artes desarrolladas con niños que beneficiaron el intercambio cultural 
y la receptividad de los niños al arte.” Este último proyecto se ha venido desarrollando 
“desde 2006 hasta la fecha, como parte del currículo de una institución educativa, 
desde el enfoque de Pedagogía Estructural Cognitiva, con estudiantes vinculados a 
diferentes oficios y campos de la actividad económica del departamento.”De igual 
manera, una de las asistentes a este Seminario llevó a cabo una serie de talleres “con 
niños de diferentes comunas de Medellín, para potenciar su percepción, 
experimentación y creatividad y generar -por medio del diálogo entre disciplinas como 
la música, el teatro, la arquitectura y el diseño- pensamiento crítico de las 
problemáticas cotidianas de estos contextos sociales tan polarizados de la ciudad de 
Medellín.” 
En cuanto a proyectos museísticos y expositivos, una de las participantes colaboró en 
la iniciativa conocida como El Museo Popular (2006-2010), “una propuesta artística en 
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la que el espacio expositivo se armó a partir de las casas de los vecinos; cada hogar 
construía una pared del museo inventado, donde afloraba la necesidad de explorar 
otros lugares que le daban a la obra de arte un aura familiar.” En otras palabras, esta 
artista así comparte su vivencia en El Museo Popular: “Arte a domicilio, es la idea que 
gira en mi cabeza y que he decidido emprender para ser espectadora de las relaciones 
espaciales y humanas que se generan a partir de hacer arte en territorios vivos.” 
 
El Jueves Cultural es también un espacio creado por dos participantes“para aquellas 
personas que deseen mostrar y compartir talentos, proyectos, ideas y pasiones al 
público en general. Este evento es de entrada libre y se realiza cada jueves a las 7 
p.m. en Contacto Escuela de Fotografía, allí se tocan temas tanto fotográficos como 
temas artísticos en general, posibilitando a la comunidad la visibilización de las 
diferentes manifestaciones culturales de la ciudad de Armenia.”  
También en el Proyecto Pintura Mural, 50 años de la Universidad del Quindío, y en el 
Proyecto de Clases de Pintura y Dibujo en las cárceles de Calarcá y Armenia, contaron 
con la participación de una de  inscritas. Otra de las personas asistentes a este 
Seminario apoyó el trabajo artístico en los Murales de la Fundación Cultural del 
Quindío, Fundanza. 
 
En el Salón Antonio Valencia del Instituto de Bellas Artes en la Universidad del Quindío, 
se generó un circuito expositivo para estudiantes y artistas locales en el cual 
contribuyó una de las personas inscritas en este Seminario-Taller. Así mismo, otro de 
los participantes colaboró en el fomento de actividades y expresiones culturales en el  
Consejo Municipal de Cultura.  
 
Uno de los inscritos participó como coinvestigador en el Grupo para la Nominación del 
Paisaje Cultural Cafetero como Patrimonio de la Humanidad y, además, en la 
investigación y diseño del Plan Maestro Municipal de Cultura de Risaralda 2012-2021, 
“en beneficio de toda la ciudadanía Pereirana y Risaraldense”. Otra de las integrantes 
colaboró en la creación del Archivo Histórico del Municipio de Palmira y otra más en la 
creación del Observatorio de Artes Visuales.   
Una de las artistas que nos acompaña en este Seminario-Taller ha participado en 
exposiciones colectivas pertenecientes al Ministerio de Cultura en los municipios de 
Cartago y Quimbaya. Otro de nuestros compañeros nos comparte su experiencia en el 
proyecto artístico Eskizofonia en el que se mezclan la música y el performance en el 
desarrollo del rock regional. 
 
Otra interesante experiencia artística se encuentra en Dr. Fausto Publicaciones, 
“un proyecto editorial enfocado en la autopublicación de fanzines, mini comics y 
publicaciones breves, que durante dos años de trabajo ha publicado siete fanzines de 
distribución gratuita y, donde además de publicar el trabajo propio, se ha invitado a 
varios dibujantes, ilustradores e historietistas nacionales e internacionales. El fanzine 
Dr. Fausto se distribuye principalmente en Manizales, pero ha llegado a varias ciudades 
del país como Medellín, Armenia, Pereira, Cali y Bogotá. Este grupo también cuenta 
con otras publicaciones como Fuego, Pura Furia, Oscilaciones y DumDum, de tirajes 
más reducidos, en donde también se autopublican los cómics, dibujos, escritos e 
ilustraciones propias, siempre con la premisa de utilizar de la mejor manera los pocos 
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recursos disponibles y experimentando con diversos materiales, formas de impresión y 
reproducción de imagen. A corto plazo se pretende publicar fanzines de otros autores 
regionales. Además, este colectivo ha organizado los dos Maratones de Cómic que se 
han llevado a cabo en Manizales; ha dictado talleres sobre creación de Fanzine; 
también ha sido invitado a eventos como al Festival Entreviñetas y al Encuentro 
Regional de Fanzine. A partir todo este trabajo se ha visto un creciente acercamiento 
por parte del público al tema del cómic, ya sea hacia su lectura, creación, o 
autopublicación de contenidos en formatos impresos.” Para conocer algo más de esta 
propuesta se puede visitar su página en Facebook: 
https://www.facebook.com/drfaustofanzine?ref=hl o la publicación en línea de Dr. 
Fausto fanzine disponible en: http://issuu.com/dr.faustofanzine y, para conocer otros 
fanzines del grupo puede visitarse http://issuu.com/pura_furia o 
http://issuu.com/reptilido 
 
Por último, la participación en proyectos culturales se completa la contribución que 
realizó una las participantes al Proyecto de Desarrollo de Vivienda Sustentable en el 
municipio de Neira, Caldas, proyecto que contribuyo al mejoramiento y crecimiento de 
la vivienda actual en este territorio. 
6 personas de los participantes manifiesta no haber gestionado ni desarrollado ningún 
proyecto artístico y/o cultural. 
 
• Participación en Salones Regionales 
 
Veinticuatro personas (42%) manifiestan no haber asistido en ninguna oportunidad a 
los Salones Regionales. 
 
Nueve personas han participado en Salones Regionales, cinco de ellos como artistas 
independientes en el 14º Salón. Dos personas más participaron en procesos de 
formación y capacitación realizados a través de talleres en el Salón Regional de 
Artistas de Occidente. Un participante se han desempeñado como gestor, promotor, 
productor y curador cultural y otra persona se ha encargado del registro fotográfico en 
dichos Salones.   
 
• Expectativas 
 
En general, las expectativas de los inscritos al Seminario-Taller se centran en la 
posibilidad de vivenciar experiencias de adquisición nuevos conocimientos, y en la 
profundización y clarificación de conceptos y términos técnicos sobre el tema 
propuesto, lo cual redunde en su desarrollo personal y profesional. Por esta razón, 
plantean como uno de sus intereses primordiales el desarrollo de herramientas tanto 
teóricas como prácticas, que permitan diseñar y llevar a cabo proyectos de mediación, 
investigación y creación.  
 
Los participantes en este Seminario-Taller aspiran también, a afianzar y actualizar sus 
conocimientos en lo concerniente a la gestión de proyectos artísticos y culturales en 
sus comunidades y, para ello, consideran pertinente el abordaje de los conductos y 
parámetros legales para la formulación y presentación de dichos proyectos, porque el 
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“aprender a gestionar de manera eficiente fortalece la ejecución de proyectos 
culturales y conecta a las comunidades con la divulgación de su patrimonio cultural y 
arquitectónico.”  En este sentido, proponen dar una mirada al panorama artístico para 
tener “una imagen más clara sobre la realización de proyectos individuales y 
colectivos, que faciliten y potencien la creación artística y abran la posibilidad para que 
la comunidad en general se relacione de manera directa con el arte”.   
 
Como bien se puede ver, las expectativas van más allá de alcanzar nuevos 
conocimientos que fortalezcan sus competencias como artistas independientes en los 
diferentes ámbitos del arte, piden también aprendizajes que les permitan: “capacitarse 
para transmitir adecuadamente una idea y así poder incluir y educar a las comunidades 
en la promoción y realización de proyectos artísticos y culturales para la región.” 
Además, muchos de los artistas son conscientes que en primera instancia es 
indispensable acercarse y “conocer el contexto, la historia, las características, las 
necesidades, las aspiraciones y las dinámicas regionales sobre temas de arte y 
cultura”. En este mismo sentido, uno de los inscritos nos comparte su expectativa 
particular de tener la oportunidad de “dar a conocer el proyecto El Mundo Sonoro del 
Quindío Prehispánico”, pues “el tema de nuestra cultura regional ha sido relegado y 
olvidado estética y artísticamente a nivel nacional”. 
 
Desde un punto de vista más específico, se espera abordar la estructura, los 
conceptos, los objetivos y las dinámicas de la versión del Salón de Artistas que se 
aproxima, así como los parámetros sobre cómo participar en las convocatorias de los 
Salones Regionales. Para esto, los asistentes desean “recibir una buena 
retroalimentación, para comenzar una reflexión filosófica y estética sobre lo que 
significa lo cultural en el Paisaje Cafetero”, como reflexión que le aporte a sus 
procesos personales de producción de obras, y a fortalecer a los artistas en su 
posibilidad de participar en el panorama del arte regional y nacional, como salida de su 
trabajo artístico.  
 
Algunos de los artistas participantes en este Seminario, afirman haber “seguido muy 
de cerca y desde hace años, el desarrollo de los Salones Regionales, pero no concretar 
una participación”, y consideran este Seminario-Taller como una oportunidad ideal 
para “someter mis trabajos artísticos a un proceso crítico por parte de los espectadores 
presentes, y además para confrontar teorías con la practica en un ambiente inspirador, 
participando en un proceso vivo de investigación, en el que se replanteen muchas 
temáticas e inquietudes personales, que finalmente posibiliten mi participación en los 
Salones Regionales de Artistas que se realicen en el futuro”. 
 
• Proyectos que se desearía iniciar o continuar a partir del Seminario 
 
Hay tres grandes tendencias entre los participantes al soñar con la realización de 
proyectos posibles en su comunidad.   
 
Una de ellas gira alrededor de lo social como ámbito de investigación, creación, 
mediación y recurso laboral, pues, se propone “el desarrollo de proyectos que 
promuevan la identidad y generen reacciones frente a temas que afectan a toda la 
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comunidad”, pero además de esto, también se espera lograr “transmitir a las 
comunidades la manera de organizar y planear proyectos que sirvan para su sustento, 
cultura y economía, creando una industria cultural fuerte que se convierta en una 
fuente de empleo para la región”. 
 
Existe así mismo una gran preocupación por “participar como un agente cultural activo 
en procesos que fomenten el trabajo artístico en comunidad, un trabajo eficaz y 
comprensible para el público, adhiriendo nuevo público a los eventos culturales de la 
región y dejando atrás la etiqueta de lugares y eventos elitistas para convertirlos en un 
espacio para todos”. 
 
A partir de este Seminario, muchos esperan “adquirir nuevos conocimientos para 
comprender la importancia de las diferentes culturas y de la propia cultura, para lograr 
el posterior desarrollo de propuestas artísticas de visibilización regional en las que las 
comunidades se reconozcan a sí mismas, mediante la recopilación importantísima de la 
cultura de nuestros antepasados”. Este es un punto “nodal para la comunidad, por 
cuanto hay un gran vacío en lo que significa, justamente el hecho cultural, en el 
Paisaje Cultural Cafetero, y de qué manera se debe comenzar a construir una episteme 
alrededor de los contenidos y significados de la expresión plástica y estética de lo 
cultural en el paisaje”. 
 
Otra de las tendencias, que conserva bastante relación con la anterior, pero se 
visualiza en un ambiente particular y específico, es la vertiente pedagógica del trabajo 
artístico que, en primera instancia postula como objetivo “la promoción y el acceso al 
arte de las infancias y juventudes de la ciudad de Armenia”, pero que además de esto, 
reconoce el potencial de “educar a través de la imagen, la música y la poesía, para 
contribuir a la reflexión, a la construcción del pensamiento y para la creación de 
mundos posibles, como artistas, curadores, críticos, gestores culturales, emisores, 
receptores”. Y es en la creación de estos mundos posibles, en los que se espera 
“encontrar nuevos medios para la realización de Proyectos Educativos destinados al 
desarrollo de la creatividad en la infancia y la juventud, mediante la enseñanza de 
lasdiversas manifestaciones artísticas y su valor en nuestra comunidad”. La 
importancia de este componente pedagógico del arte se evidencia claramente en una 
de nuestras compañeras en el Seminario cuando manifiesta su intención de: “cambiar 
la percepción que se tiene en mi medio de que el Arte está acabado y que se quedó 
estancado en un punto de la historia mediante la realización de talleres acerca de la 
creación en nuestra región y la posible visita al Salón Regional”.  De igual manera, 
alguien se expresa así: “esta es una oportunidad para enriquecer mi experiencia y 
conocimientos desde la investigación y la interactuación con otros agentes artísticos, 
para luego desarrollar procesos proyectados desde la comunidad educativa y desde 
grupos o semilleros de investigación, en los que los estudiantes que así lo decidan, 
puedan iniciar su camino artístico. Pero, para lograr esto, es de vital importancia que 
me encuentre actualizada y que esté en capacidad de transmitir conocimiento y 
motivación por el campo cultural y de apreciación artística y que, además, esté 
dispuesta a crear redes de trabajo e interacción con otros agentes artísticos en otras 
instituciones o comunidades”. 
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Un par de inscritos manifiestan que “este tipo de talleres es muy provechoso para una 
comunidad tan creativa como la nuestra, ya que así entendemos las posibilidades que 
tenemos al momento de producir una obra y, en el caso de los curadores, se posibilita 
fortalecer los conocimientos frente a la organización de archivos históricos y la 
creación de museos”. 
 
La última de las tendencias al momento de pensar a futuro, tiene que ver con la 
reivindicación del arte y del trabajo artístico en sí, y se evidencia en los participantes 
cuando manifiestan tener la intención de iniciar y continuar proyectos que “contribuyan 
al fortalecimiento de las prácticas estéticas contemporáneas, del medio artístico y de 
los públicos de nuestra región, a través de la creación de espacios propios para que las 
personas tengan un mayor acceso a las actividades culturales y artísticas”. Más 
específicamente, una de las personas inscritas comenta que aspira a “tener unos 
conocimientos puntuales en cuanto a la formación de estrategias artísticas y 
metodológicas que fortalezcan los procesos de producción-recepción de obras y abran 
puertas que faciliten la ejecución de proyectos culturales, para la formación e 
incrementación del "habitus culto" de la región”. Sólo de este modo se conseguirá 
“conciliar el lenguaje, alivianar la realidad y reconocer las semillas del arte en cuanto a 
su germinación en el tiempo”… 
 
4. La pedagogía por la que se opta 
 
En esta propuesta se conjugan los propósitos y contenidos de aprendizaje requeridos por 
el Área de Artes del Ministerio de Cultura, con el modelo pedagógico Crear entrelasartes. 
Este se propone promover al sujeto imaginativo, creativo, dialógico y crítico en interacción 
con su contexto natural, social, cultural y ambiental, en función de la construcción de 
comunidades culturalmente autónomas y sostenibles. Se plantea el trabajo por proyectos 
a partir de la identificación de problemas socio culturales puntuales (retos de creación), 
que le dan sentido a la acción pedagógica que se realice. Este método, activo y 
participativo, se fundamenta en una estructura epistemológica que representa formas de 
pensar asociadas a los procesos de creación artística visual. Las formas de aprendizaje que 
se plantean comprenden:  
-La motivación del pensamiento contemplativo alentado por la curiosidad, propio de la 
experiencia estética, en el que se suscitan sensible e impredeciblemente ideas nuevas, 
imágenes, asociaciones, significados, valores y criterios de selección. 
- El pensamiento simbólico y metafórico que permite transmitir ideas con carga expresiva, 
sirviéndose del lenguaje visual (o de otros lenguajes artísticos), que sintetiza  significados 
multivalentes, imposibles de comunicar con el discurso racional. 
- El pensamiento reflexivo, dialógico y analítico, que exige conciencia histórica y le 
posibilita al hacedor tener distancia crítica frente a su trabajo y al tejido socio cultural al 
que pertenece, fortaleciendo su autonomía. 
 
La didáctica de esta propuesta consiste en motivar en la práctica procesos de pensamiento 
creativo (que representan el planteamiento epistemológico), asociados a experiencias del 
educando, complementados por el saber que tienen los maestros de cada una de las 
disciplinas que se trabajan. Las formas de pensar que se motivan se van enriqueciendo al 
ejercitarse, de modo que se afinala atención y receptividad de las personas entre sí y con 
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el universo natural y cultural en el que viven; se potencian habilidades expresivas y de 
lectura simbólica; se profundiza, en la interacción, la comprensión significativa de los 
nuevos aprendizajes; se desarrolla criterios de valor frente a las producciones artísticas y 
culturales.    
El sistema de evaluación hace las veces de herramienta de investigación, la aplican todos 
los integrantes del grupo de estudio, teniendo como criterios básicos sus expectativas. Los 
resultados de las evaluaciones se sistematizan por correlación entre sí, y, en un segundo 
momento, con los logros esperados. El sistema de evaluación conduce, en últimas, a 
cuestionar y afinar en contexto cada proyecto que se realiza. 
 
Esta metodología resulta de una investigación activa y participativa con distintas 
poblaciones, que se inició hace más de quince años en distintos ámbitos, entre estos el de 
la mediación educativa en museos. En los últimos cinco años esta propuesta pedagógica 
ha sido ajustada en prácticas pedagógicas con estudiantes del sector formal y en 
proyectos comunitarios, por un grupo de maestros de artes co-investigadores, vinculados 
a la Asociación de maestros de artes Entre las Artes, casi todos del sector formal.  
 
“Esta propuesta exige un maestro mediador activo del proceso de creación artística, 
escucha, respetuoso de la individualidad selectiva y expresiva de los estudiantes, 
colaborador en la transformación vital de su experiencia personal y comunitaria. Un 
maestro vigía de aprendizajes que se disfruten y que no dejen lagunas de modos 
fundamentales de pensar, de saber hacer y saber vivir en comunidad. Requiere maestros 
conscientes de la fuerza política de su quehacer, en cuanto propicien un diálogo 
pedagógico con sentido y procuren la conservación de la diversidad como valor 
democrático”.15 
 
5. Conceptos básicos  
 
• Cultura 
 
El investigador de la cultura Raymond Williams sostiene que es en la interacción social 
donde se cultivan valores. Para el filósofo Wittgenstein una cultura es una forma de vida. 
Entendemos por cultura las formas como una comunidad incorpora, concibe, transforma, 
le da significado y valor a la interacción que sostienen sus miembros entre sí, con las 
condiciones naturales y sociales de su existencia y con la producción cultural de su 
contexto social, en un lugar y en un período de tiempo.   
 
• Educación 
 
Consideramos la acción educativa como una actividad que vela porque se tome conciencia, 
con perspectiva histórica, de los valores que subyacen a las formas de interacción que 
sostienen las personas entre sí, con la naturaleza, y con la producción cultural de su 
contexto. La educación provee experiencias de aprendizaje en las que el grupo de estudio 
ejercita su civilidad al descubrir nuevos valores y al considerar qué valores conviene 

                                                            
15

Tomado de Ronderos, María Elena, 2012. Crear entrelasartes: Una pedagogía participa.Idartes.Bogotá  
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conservar y cuales reorientar, sean estos de índole ética, o estética, o artística, o 
científica, o técnica, o religiosa y demás, de acuerdo a las inquietudes e intereses 
personales, y a la problemática cultural e histórica particular. La acción educativa cumple 
una función política y tiene una dimensión ambiental. La educación es la actividad cultural 
por excelencia.16 
 
• Formación artística  
 
El Ministerio de Cultura considera la acción educativa en artes como experiencia de diálogo 
creativo, investigativo, promotor de expresiones significativas, constructor de identidad y 
de comunidad democrática cultural. La formación artística es un campo de aprendizaje 
fundamental puesto que en su ejercicio se enriquecen formas de pensar y de entrar en 
juego con el mundo de manera armónica, creativa, con sentido de pertenencia histórica y 
cultural. Así: el pensamiento contemplativo, suscitador de experiencia estética, sensitiva, 
afectiva, selectiva y crítica de la calidad de la vida de la que se es parte; en el que se 
surgen ideas nuevas y los deseos de transmitirlas mediante los lenguajes expresivos de las 
artes. El pensamiento metafórico que motiva expresividad y creaciones cargadas de 
sentido que se comparten, dándole a individuos y grupos la opción de construir comunidad 
de significados, como no lo pueden hacer mediante el discurso analítico. La educación 
artística de calidad tiene en cuenta la sensitividad estética de los educandos, así como el 
lugar, el tejido social, los significados compartidos y la época en la que viven, para 
plantear proyectos pedagógicos cuyo alcance sea evaluable en términos de desarrollo 
personal, social y cultural. Los proyectos de formación artística cualificada exhortan a 
apreciarla vida ciudadana digna, imaginativa y creativa como valor supremo. 
 
• Espacios expositivos y educación 

Los espacios expositivos proveen ambientes de aprendizaje para el desarrollo del 
pensamiento creativo. El museo se presta para potenciar y redimensiona la 
comprensión sensitiva, cognitiva e histórica de los valores que un grupo de estudio 
busca aprehender, en un clima de disfrute, placentero, de diálogo y buena compañía. 
En la visita al museo se debe dar lugar a degustar, a saborear o contemplar lo que 
está pasando ahí, de modo que se vaya haciendo una lectura sentida, profunda de los 
objetos u obras expuestas. El estar presente sensitivamente, se complementa y 
enriquece con el ejercicio del pensamiento analítico que ofrece el guía o el maestro, al 
invitar a los visitantes a establecer relaciones entre las ideas e imágenes que le 
suscitaron los objetos, con el contexto cultural y el devenir histórico al que ellos o ellas 
pertenecen. Para luego asociar sus circunstancias con las condiciones en las que se 
crearon las obras apreciadas. Esto lleva al espectador a ganar una distancia crítica 
para reconocer valores que incorporan las obras, sean estos consonantes o disonantes 
con aspectos de su propia experiencia. La visita al museo debe dar la opción de 
emocionarse en el silencio con las sensaciones y evocaciones que esta despierta, y de 
cualificarse para enriquecer la calidad de la experiencia de vida a la que se pertenece.  

 

                                                            
16 Conceptos tomados de la propuesta pedagógica Crear Entre las Artes. Bogotá. 2006‐013 
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• La curaduría como práctica creativa  
 
La curaduría es una disciplina del campo de la Museología, que el curador José Roca define 
como “ensayo visual y espacial que se conforma a partir de obras que estén disponibles”… 
“para crear un texto polisémico que puede ser leído de muchas maneras por el público”, 
“que tiene una dimensión autoral”. De aquí que se considere una práctica creativa. El 
curador diseña su proyecto para “mostrar una idea personal, biográfica, utópica” (…) Cada 
curador tiene un estilo al plantear un proyecto inspirado en las necesidades de 
comunicativas y de expresión simbólica de un conjunto de obras”. Una clave del ejercicio 
creativo del curador es la relación que establece entre su mirada personal de una obra o 
de un conjunto de obras, y las relaciones que establece con estas para definir un proyecto 
expositivo. Esta definición responde a una selección en gran parte subjetiva, cualitativa, 
intuitiva, alrededor de un tema que delimita el universo sobre el que se ha de trabajar. El 
curador procura proveer “una experiencia estética e intelectual significativa para el 
visitante”.  
Las anteriores son ideas expresadas por el curador José Roca en el artículo Notas sobre 
Curaduría, del Manual sobre Museología, Curaduría, Museografía y Gestión Cultural, 
publicado por el Ministerio de Cultura en el 2012. Se recomienda leer el artículo completo 
para mayor comprensión de este término. 
 
• La exposición como formato 
 
La Museología es una ciencia aplicada que trata de los museos, su historia, influjo social, 
conservación, y catalogación. El museólogo coordina y articula la conservación, educación, 
comunicación, curaduría y la museografía en el ámbito del museo.  El museógrafo diseña y 
construye a partir del orden conceptual que da la curaduría y es responsable de presentar 
las obras con integridad física, conceptual y poética. 
 
El Museógrafo Luis Fernando Ramírez sintetiza la idea de exposición como formato en 
estos términos: “Cuando se habla de formato usualmente se habla de tamaño y forma 
de presentación de algo: el formato de una pintura o una fotografía se refiere al 
tamaño de esta, el formato de un catálogo o un libro se refiere al tamaño, duración 
pero también a la manera de presentarlo. El diseño, las fuentes, el papel, etc. El 
término también se refiere a ciertos códigos aceptados de presentación. Hay formatos 
del papel estándar, formato de publicaciones estándar. Un formato es una manera 
aceptada de presentar cierta información. 
 
La práctica artística piensa en formatos, expandir los formatos, cruzarlos con otros, 
extenderlos al espacio de exposición, fuera del espacio de exposición, en el espacio 
público, los medios de información, etc. En proceso de creación del artista puede 
comenzar con una idea que poco a poco se va definiendo en un medio, en un formato, 
en un objeto. La obra finalizada tiene por objeto comunicar a través de una experiencia 
con el público en un espacio de exposición. La obra habrá sido concebida pensando en 
las diferentes variables que implican su ubicación en el espacio de exhibición: la 
relación con el mismo espacio, con el contexto, con otras obras, con el público. 
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Finalmente la exposición misma es un formato en participan diferentes actores como el 
artista, el curador y el museógrafo. Escala, arquitectura, contexto, audiencia, 
institución, historia son factores que afectan este formato.  
 
¿Qué pasa cuando el artista concibe la exposición como un formato total con el que 
comunicar? La exposición se vuelve la obra misma, el espacio, la comunicación con el 
público, la arquitectura, la museografía son una sola con la obra. La exposición como 
formato permite pensar en un todo integral donde los límites entre curador, 
museógrafo y artista se diluyen. 
 
La exposición puede pensarse como un formato definido para presentar objetos, ideas, 
información. Los mismos objetos pueden presentarse en diferentes medios, como cine, 
publicaciones, obras de arte, sonidos; pero el formato exposición puede contener todos 
estos medios.  
 
A su vez, el formato exposición responde a ciertos estándares de la práctica expositiva. 
Estos estándares, desde el punto de vista de la museografía se pueden dividir en 
diferentes instancias, sobre la idea de dispositivo museográfico, como aquel artefacto 
que sirve para presentar, contener, proteger las obras y que requiere ser activado por 
un público. 
 

1. El contenedor. El edificio. ¿Otra pieza más a exhibir? 
2. La sala. ¿Cubo blanco? 
3. Diseño de la sala, divisiones, recorrido, color 
4. Sub contenedores: vitrinas, marcos, repisas, pantallas, altavoces, etc. 
5. Dispositivos de iluminación 
6. Control de clima, conservación 
7. Dispositivos de seguridad 

 
Uno de estos estándares que definen el formato aún hoy día en gran parte es el cubo 
blanco17. Un espacio de herencia modernista, despojado de cualquier elemento que 
altere la percepción del arte, un espacio supuestamente neutro, sigue siendo el 
estándar para el diseño y construcción de espacio expositivos: muros blancos, pisos de 
madera o grises, cielo rasos blancos usados como fuente de luz, por lo general 
artificial, un espacio desprovisto de ventanas y provisto de elementos de seguridad y 
control discretamente dispuestos en el mejor de los casos: cámaras, sensores, lectores 
de clima, aire acondicionado, etc. Un espacio universal, desprovisto de contexto”. 
 
Ver documento en Power Point de Luis Fernando Ramírez, en http://alapar.weebly.com/ 
 
                                                            
17Ya en 1976 Brian O’Doherty escribió la serie de artículos recopilados luego en el libro titulado 
Insidethe White Cube, textos que sin duda tuvieron gran repercusión en el mundo del arte y que 
marcaron el paso del modernismo al postmodernismo. Donde desde el punto de vista del artista 
cuestiona la supuesta neutralidad del cubo blanco. 
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• Prácticas artísticas 
 
“Hoy el arte funciona como una práctica social en cuya construcción se incorporan diversos 
saberes, profesiones e instituciones”, escribe el teórico del arte y curador Jaime Cerón. Y, 
continúa: “ ante todo se debe percibir el arte como representación cultural para entenderlo 
como práctica social no sólo generada por artistas, sino también por profesionales y otras 
personas que tienen que ver con el proceso de nombrar cualquier hecho como artístico 
(…).   
Estas ideas se toman de la Introducción al Manual sobre Museología, Curaduría, 
Museografía y Gestión Cultural, publicado por el Ministerio de Cultura en el 2012. Se 
recomienda leer el artículo completo para mayor comprensión de este término. 
 
• Arte Contemporáneo  
 
Ante la complejidad de hacer una definición escueta del término “arte contemporáneo”, 
trascribimos aquí “aspectos que subyacen a las prácticas artísticas contemporáneas y que 
articularon la ruptura crítica del vínculo con el modernismo, tal como se deduce de la 
actividad crítica de las últimas décadas” expuestos por el profesor de la Facultad de Artes 
de la Universidad de Antioquia Efrén Giraldo, en su texto: La construcción del concepto de 
lo contemporáneo en la crítica de arte en Colombia, de Marta Traba a Esfera Pública, en: 
http://criticaycontracritica.uniandes.edu.co/textossimposio/GiraldoTexto.pdf.  

Para  proponer las siguientes características del llamado arte contemporáneo, el profesor 
Giraldo se basó entre otros, “en algunos textos críticos de Marta Traba, Carolina Ponce, 
Eduardo Serrano, Luis Fernando Valencia y José Ignacio Roca, quienes “detectaron, en las 
actividades artísticas posteriores a la década del sesenta, la tendencia a desmarcarse del 
modernismo (…)”y Estas son: 
1. Desafío a la lógica de innovación visual 
2. Uso de la apropiación de imágenes y lenguajes como respuesta crítica 
3. Giro desde la estética hacia lo cultural 
4. Auto referencialidad creciente 
5. Incorporación de la variable expositiva y de intermediación dentro de las 
formalizaciones y determinaciones internas de la obra de arte. Desvinculación gradual y 
accidentada del paradigma modernista de evaluación de la calidad, en cuanto alianza 
modélica entre forma y contenido 
7. Pérdida de autonomía, acentuación de la impureza lingüística 
8. Profundización de la “ubicación” cultural 
9. Búsqueda de formas alternativas o periféricas de legitimación 
10. Acercamiento a la historia del arte como despensa o base de datos 
11. Desplazamiento horizontal por los lenguajes y medios del arte, en oposición a la 
profundización y exploración especializada en técnicas y lenguajes específicos 
12. Relación cooperativa con las producciones simbólicas de las culturas populares 
13. Diálogo con medios masivos y tecnologías de información y comunicación 
14. Influencia del pensamiento “posmoderno” 
15. Desmoronamiento social-institucional y subsiguiente reconocimiento de la comunidad 
artística como gestora de los propios espacios de intermediación y circulación del arte  
16. Estilo como estrategia y coartada 
17. Creciente comprensión crítica de la representación artística y de las políticas culturales 
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18. Identificación de poéticas individuales y autobiográficas como forma de legitimar el 
retorno a prácticas tradicionales 
19. Abandono de la lógica de la ruptura formal 
20. Cuestionamiento de la relación centro-periferia  
 
• La gestión cultural 
 

Se entiende aquí la gestión cultural como una disciplina del área de las Ciencias Sociales, 
articulada a las prácticas artísticas que, como su nombre lo indica, tiene como objeto de 
estudio la posibilidad de “dar a luz” nuevas formas de organización social, significativas 
para una comunidad. Su práctica implica el diseño de proyectos que requieren inventiva, 
estudio del contexto artístico, cultural y económico, planeación, diseño de estrategias de 
acción, seguimiento y control de metas propuestas, para verificar impacto cualitativo y 
cuantitativo en la comunidad donde éstos se promueven. Hacer gestión artística y cultural 
equivale a una actividad de mediación educativa democrática en cuanto implica poner al 
servicio del público una idea, una obra o un proyecto expositivo, para su libre apreciación 
y disfrute, en pro de la cualificación del contexto donde la acción se realice.   
 
6. Metodología 
 
De manera coherente con el modelo pedagógico adoptado para desarrollar este proyecto, 
que busca lograr transformaciones culturales mediante una práctica pedagógica con 
sentido para los educandos, la metodología que se propone se estructura sobre estos ejes: 
 
• Contexto educativo, artístico y cultural 
 
Este documento aporta un contexto cultural general, y en cada región se puntualiza el 
contexto cultural particular, incluyendo el perfil profesional y laboral, y las expectativas de 
las personas inscritas en los Seminarios-taller, así como los eventos que ellos y ellas 
consideren significativos en su región.  
 
• Inquietudes que surgen del contexto 
 
Este documento señala inquietudes o problemas nucleares fundamentados en el contexto 
educativo, artístico y cultural marco del proyecto.  
En los Seminarios-taller, tanto el enfoque pedagógico del taller de curaduría y museología, 
como el de Gestión cultural y financiera, se orientan según problemas identificados en el 
contexto relacionados con cada una de estas disciplinas.   
 
• Propósito con miras a superar las inquietudesidentificadas 
 
Este documento plantea un propósito educativo general, con miras a superar los 
problemas expuestos. En los Seminarios-Taller, tanto el taller de curaduría y museología, 
como el de Gestión cultural y financiera, plantean un propósito, según las inquietudes que 
se quieran resolver en relación co cada una de estas disciplinas, identificadas en el 
contexto.   
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• Logros esperados 
 
Los logros de formación personal, social y de aprendizaje que se esperan alcanzar 
mediante el aprendizaje de aspectos de cada una de las disciplinas que se trabajan, se 
desglosan del propósito y a la vez hacen referencia a formas de pensar que son 
fundamentales en los proceso de creación artística.  
El maestro de cada disciplina debe estar atento a activar estas formas de pensamiento, así 
garantiza que el aprendizaje promueva la creatividad de los estudiantes y su sentido de 
pertenencia histórica y cultural, de manera articulada a los contenidos específicos. 
 
• Procesos de aprendizaje 

 
Formas de pensar creativo, logros esperados. Aprendizajesesenciales de las disciplinas 

 
> Forma de pensar: Contemplar 
 posibilidades 
 
Logro general esperado. 
Los participantes:  
Se disponen sensitivamente a aprehender 
valores  estéticos, sociales y culturales de su 
experiencia cotidiana, y conciben imágenes 
e ideas de creación artística. 

 
Se apela a la experiencia previa y a disposición 
perceptiva e imaginativa de los participantes  
asociada al tema de trabajo para abordar: 
-La museología como campo: Una motivación   
 a imaginar posibilidades de creación curatorial, 
museográfica y de gestión. 
-La curaduría. Identificación de proyecto 
 expositivo 
-La museografía como parte integral de  
 proyecto expositivo 
-La gestión Cultural y financiera como 
posibilidad en la vida cotidiana. 
 

 
> Forma de pensar: Transmitir las  
   ideas concebidas metafórica y 
poéticamente, hacer arte. 
 
Logros generales esperados. 
Los participantes:  
‐Resuelven los retos artísticos, curatoriales y 
museográficos que se plantean al sintetizar 
sus ideas en un o más productos expresivos.  
-Manejan conceptos sobre gestión al servicio 
de su necesidad de concretar proyectos. 

 
 
-La curaduría, definición de proyecto expositivo  
 
-La museografía, El montaje museográfico. Desde 
soluciones básicas, hasta la puesta en 
escena. Procesos, técnicas, cuidados 
 
-La gestión Cultural y financiera. Aproximación a 
las condiciones necesarias para realizar un 
proyecto de gestión  
 
 

 
> Forma de pensar:Reflexionar 
 analítica y críticamente en  
    contexto el proceso realizado 
 
Logro general esperado. 
Los participantes:  
Se apropian de nuevos conceptos en un diálog
en el que se construyen significados al  
tomar distancia crítica frente a las creaciones 
propias y de otros, y al situarlas en un 
devenir histórico. 

 
-La curaduría y sus implicaciones como  
práctica creativa en el contexto de la  
contemporaneidad 
 
-La museografía: sus implicaciones, otras  
actividades y trayectorias del campo museológico 
 
-La gestión cultural y financiera como opción  
de fortalecimiento de significados y valores,  
yde campo laboral 
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> Forma de pensar: Proyectar y 
socializar las obras realizadas 
 
Logros generales esperados. 
Los participantes:  
-Reconocen y hacen explícitos símbolos 
significativos para la comunidad.  
-Fomentan el disfrute y la toma de 
 conciencia de valores  estéticos, sociales,  
 culturales y ambientales 
- Proyectan nuevas búsquedas. 
 
 

 
- La curaduría. Proyectos expuestos,  
  circulación, visibilidad, autogestión 
-La museografía. La escena construida:  
relación entre público, obras y escenario 
expositivo. 
-La gestión cultural y financiera. Planeación 
 De un proyecto factible 
-La historia del arte. El proyecto expositivo  
en el devenir del arte contemporáneo 
-La mediación educativa planteamiento de  
un proyecto pedagógico con niños 

 
 

> Evaluación 
 
El sistema de evaluación que se propone tiene como criterios básicos el cumplimiento 
de las expectativas con las que comienzan un curso los participantes del mismo, y 
además el aprendizaje y comprensión de los nuevos aportes que hacen los maestros 
por considerar que son pertinentes en el contexto identificado. Los resultados de estas 
evaluaciones se sistematizan y correlacionan con los logros esperados por procesos de 
aprendizaje, con lo cual se cuestiona, afina y reorienta el proyecto planteado 
inicialmente por el maestro. Quienes participan como estudiantes co evaluadores de los 
proyectos que realizamos se entusiasman con estos, afianzan su autonomía, aumentan 
la confianza en sí mismos frente al maestro y al grupo, y aprenden a argumentar sin 
temor. Los resultados de esta operación garantizan la pertinencia y validez de la 
investigación en curso. 
 
• La construcción de este manual 
 
Un equipo de expertos en cada uno de los temas que se tratarán en los Seminarios –
taller intervienen conceptual y prácticamente el esquema de diseño metodológico 
planteado inicialmente para este manual. En equipo, en reflexiones y confrontando el 
manual inicial con la práctica, se concreta su adaptación a los requerimientos de este 
proyecto. Al desarrollar en la práctica esta cartilla en las regiones, los equipos de 
expertos también irán haciendo los cambios y ajustes que consideren pertinentes, y 
producirán textos que la complementarán. 
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7. Bibliografía que se recomienda 
 
NOTA: En el transcurso del desarrollo de los Seminarios-taller se les estará haciendo 
llegar a los participantes la bibliografía pertinente a cada uno de los otros temas 
tratados. 
 
• Selección bibliográfica sobre arte contemporáneo en Colombia 
      Por: Nadia Moreno Moya 
 
La bibliografía sobre arte contemporáneo18 en Colombia se compone principalmente 
de catálogos de exposiciones, textos de curadurías y textos críticos sobre artistas o 
temas específicos. En menor medida, de estudios teóricos o históricos sobre 
prácticas artísticas y/o procesos del campo del arte que ofrezcan análisis de conjunto 
sobre la heterogeneidad de prácticas artistas producidas en Colombia en las últimas 
décadas.  
 
El objetivo de esta selección es procurar fuentes que aborden temas claves del 
campo de las artes plásticas y visuales en Colombia durante las últimas cuatro 
décadas, privilegiando las miradas de conjunto o lecturas transversales, ya sea por 
períodos de tiempo, tendencias, grupos de artistas o ejes conceptuales.  
Adicionalmente, se han tenido en cuenta los siguientes criterios para conformar la 
selección: 
1) Libros o ensayos publicados, producciones audiovisuales o recursos en Internet a 
los que es posible acceder en el territorio nacional; preferiblemente producidos en 
lengua castellana, y editados en distintas ciudades de Colombia.  
2) Prioridad a catálogos de exposiciones que involucran textos –no sólo fotografías 
de obras –. 
3) Sólo se incluye textos referentes a las prácticas artísticas de los años sesenta y 
setenta  publicados en los últimos 15 años, dando así prioridad a las revisiones 
historiográficas más recientes. 
4) Catálogos de exposiciones o libros que si bien tratan de la obra de un artista en 
particular, ofrecen análisis significativos del contexto artístico, cultural, social o 
político en Colombia. 
5) Publicaciones que analizan otras dimensiones y agentes del campo del arte como: 
educación artística, crítica de arte, políticas institucionales, ferias de arte, 
coleccionismo, discursos académicos, curatoriales o museológicos involucrados en el 
arte contemporáneo. 
6) Textos que abordan conceptos teóricos concernientes a las dinámicas del arte 
contemporáneo publicados en Colombia. 
7) Al final se incluye un listado de las principales revistas de la escena artística de 
Colombia desde los años setenta. 
 
- AA.VV. 1996. 36 Salón Nacional de Artistas. Bogotá: Ministerio de Cultura. 
 
- AA.VV. 2001. 38 Salón Nacional de Artistas. Catálogo académico. Bogotá: Ministerio 
de Cultura. 
- AA.VV. 2004. 39 Salón Nacional de Artistas. Bogotá: Ministerio de Cultura, Instituto 
Distrital de Cultura y Turismo. 

                                                            
18

El concepto “arte contemporáneo” involucra un debate teórico de largo aliento que, dados los objetivos de 
este documento, no es posible ahondar. Para efectos de la presente selección se ha usado esta categoría en 
virtud de discursos historiográficos que sostienen que, para el contexto colombiano, la desestabilización o la 
crítica al  canon del arte moderno aparece en distintas prácticas artísticas desde la segunda mitad de la 
década del sesenta. 
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- AA.VV. 2004. X Salones Regionales de Artistas. Bogotá: Ministerio de Cultura. 
- AA.VV. 2008. Premio Nacional de Crítica: ensayos sobre arte contemporáneo en 
Colombia (Quinta versión). Bogotá: Universidad de los Andes, Departamento de Arte, 
ediciones Uniandes y Ministerio de Cultura. 
- AA.VV. 2011. Encuentro de investigaciones emergentes. Bogotá: Instituto Distrital 
de las Artes; Universidad Jorge Tadeo Lozano. 
- AA.VV. 2011. Premio Nacional de Crítica: ensayos sobre arte contemporáneo en 
Colombia (Séptima versión). Bogotá: Universidad de los Andes, Departamento de 
Arte, ediciones Uniandes y Ministerio de Cultura. 
- AA.VV. 2010. Giros y desvíos. Una aproximación a la gestión desde las artes 
visuales. Bogotá: Ministerio  de Cultura.  
- Aguilar, José Hernán et al. 1994. Nueva Imagen. 19 artistas colombianos exponen 
su plástica. Bogotá: Ediciones Gamma, Alfred Wild. 
- Ángel, Félix; Tirado Mejía, Álvaro. 2008. Nosotros, vosotros, ellos. Memoria del arte 
en Medellín durante los años setenta. Medellín: Tragaluz. 
- Barrios, Álvaro. 1999. Orígenes del arte conceptual en Colombia. Bogotá D.C: 
Instituto Distrital de Cultura y  Turismo.  
- Bernal, María Clara et al. 2007. Displaced. Arte contemporáneo de Colombia. 
Bogotá: Universidad de los Andes. 
- Bernal, María Clara; Pini, Ivonne. 2012. Traducir la imagen. El arte colombiano en 
la esfera trascultural. Bogotá: Universidad de los Andes, Facultad de Artes y 
Humanidades, Departamento de Arte. 
- Biblioteca Luis Ángel Arango. 1998. Generación intermedia (catálogo de la 
exposición). Bogotá: Biblioteca Luis Ángel Arango. 
- Camps, Teresa. “Del autor y la autoría: notas para una aproximación en el arte 
contemporáneo” en Calle 14, no. 1, diciembre 2007. Bogotá: Universidad Distrital 
Francisco José de Caldas, pp. 5-31. 
- Cerón, Jaime et al. (curadores). 2002. VIII Bienal de Arte de Bogotá. Bogotá: 
Museo de Arte Moderno. 
- Cerón, Jaime. 2007. “Circulación y dimensiones públicas de las prácticas artísticas 
en Bogotá” en Dibujos de la Calle. Bogotá: Fundación Universidad de Bogotá Jorge 
Tadeo Lozano. 
- Cerón, Jaime.  2011. Sueños con Álvaro Barrios. Bogotá: Ediciones Jaime Vargas. 
 
- Domínguez Javier; et al (eds.). Moderno/Contemporáneo: un debate de horizontes. 
Medellín: La Carreta, Universidad de Antioquia. 
- Fernández, Carlos Arturo. 2007. Arte en Colombia 1981-2006. Medellín: 
Universidad de Antioquia. 
- Gamboa Medina, Alejandro. 2011. El taller 4 Rojo: entre la práctica artística y la 
lucha social. Bogotá: Idartes. 
- Garzón, Diego. 2005. Otras voces, Otro Arte. Diez Conversaciones con Artistas 
Colombianos. Bogotá: Editorial Planeta. 
- Garzón, Diego. 2011. De lo que somos. 110 obras para acercarse al arte 
contemporáneo colombiano. Barcelona; Madrid: Lunwerg. 
- González Cajiao, Fernando. 1986. “Los años ochenta en Colombia: el derecho a ser 
distintos” en Historia del teatro en Colombia. Bogotá: Instituto Colombiano de 
Cultura. 
- Gutiérrez, Natalia. 2009. Ciudad-Espejo. Bogotá: Universidad Nacional de 
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- Gil, Javier. 2009.“Pensamiento artístico y estética de la experiencia: repercusiones 
en la formación artística y cultural” en Cuadernos Grises, no. 4. Educar arte/enseñar 
arte. Bogotá: Universidad de los Andes, Facultad de Arte y Humanidades, 
Departamento de Arte. 
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- Giraldo, Efrén. 2010. Los límites del índice. Imagen fotográfica y arte 
contemporáneo en Colombia. Medellín: La Carreta 
- Giraldo, Sol Astrid. 2013. Cuerpo de mujer: modelos para armar. Medellín: La 
Carreta. 
- Gómez, Nicolás et al. 2010. Elemental: vida y obra de María Teresa Hincapié. 
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setenta. Bogotá: Ministerio de Cultura de Colombia. 
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- Helena Producciones. 2006. Festival de performance de Cali-Colombia. Cali: Helena 
Producciones. 
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