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Introducción:

Solíamos entender la comunicación como un fenómeno oral, como aquello que se

transmite mediante la voz. Sin embargo, con el pasar de los años nos hemos dado cuenta que

la comunicación puede ser visual, puede estar dentro del tacto o dentro del gusto: un plato de

comida puede perfectamente ser tan poético como la poesía misma. Una caricia, un abrazo

puede demostrar tanto amor como un «te amo»; y algo que vemos, leemos o entendemos

desde los ojos puede perfectamente enviar el mensaje que queremos que nuestro público

reciba.

Si tenemos en cuenta que el arte comunica lo que el artista pretende o lo que el

espectador quiera comprender, se han configurado diferentes tipos de arte que poseen

diversas formas de comunicar, donde las palabras quedan en el pasado y las imágenes son el

presente y el futuro. En este ámbito encontramos varios ejemplos, pero para el efecto de este

proyecto es indispensable centrarse en dos: el audiovisual transmitiendo mensajes a través de

lo sonoro y lo visual, como su nombre lo indica; y la moda, comunicando desde la mirada y

el tacto. Es por esto que se entienden estos dos medios como innovadores, pues no solo

generan un efecto sino que provocan una experiencia en los que emiten y los que reciben el

mensaje.

Por lo tanto, es preciso decir que este proyecto de grado se centra en la relación que

manejan el uno con el otro: cómo en conjunto llevan al espectador a una experiencia única,

que lo incita a tomar decisiones y a cambiar sus percepciones sobre lo que es la moda y el

vestuario. Tanto así, que genera sentido de pertenencia, que exalta la diversidad cultural y que

precede un reconocimiento hacia la identidad que podemos tener como sociedad colombiana.

Lo anterior se manifiesta en la gran diversidad cultural y étnica del país, en la que cada uno

de estos grupos habla mediante los lugares que habita, de la ropa que viste y de las creencias

que profesa.



Problema de investigación

El diseño de producción ha constituido en el cine un aspecto importante, pero

muchas veces es tomado como un departamento que solo le aporta a la estética del filme

entendiéndose como: « (...) La reflexión de los fenómenos de significación considerados

como fenómenos artísticos (...). Contiene implícita una concepción de lo bello y , por

consiguiente, del gusto y del placer tanto del espectador como del teórico» (Aumont, J.,

Bergala, M., & Vernet, M. 2008. 15, 2.3). Ahora bien, este departamento no solo constituye

placer en el espectador, sino que fomenta la narrativa y el desarrollo del producto.

Recordemos que el diseño de producción abarca todo lo que constituye la

representación visual que se quiere lograr, es decir que influencia no solo al subdepartamento

de arte sino al de vestuario y maquillaje para generar concordancia entre ellos. Sin embargo,

este no solo busca crear una armonía, sino que de manera autónoma hace que el espectador

tenga ciertas sensaciones que lo lleven a conectar con el producto.

Por otro lado, el fashion film es entendido como un producto audiovisual que maneja

una relación muy estrecha entre lo artístico, lo estético y lo relacionado con la divulgación de

la marca. Actualmente, es un formato marcado por sus características publicitarias y su

método aspiracional: «según José Murciano, director de Fashion Film Madrid, los

ingredientes imprescindibles de un buen fashion film, son: una estética muy cuidada, una

buena historia y la generación de sensaciones y sentimientos en el espectador» (Tesoriere,

2020, p. 232).



Así pues, este formato pretende contar historias profundas que generen diversas

emociones y que puedan llegar a respaldar las identidades culturales que podrían tener sus

espectadores; entendiéndose esta de dos maneras que confluyen la una con la otra: 1. Se

encuentra una conexión con un grupo cultural de manera directa o indirecta; y 2. Se hace una

diferenciación y una comparación entre dicha cultura específica y otras (Servaes, 1989:391).

Así pues, la identidad cultural se halla entre dos conceptos fundamentales, identidad y

alteridad, construyendo y diferenciando para poder ser (Alsina, Gayá, Oller, 6).

Es por esto, que este proyecto de grado se cuestiona el valor autónomo del diseño de

producción en la creación audiovisual y su papel en la exaltación de la diversidad cultural

dentro del fashion film.

Objetivos de la investigación

Del primer objetivo que se desprende de la pregunta de investigación, se extraen

objetivos tales como diferenciar la forma en la que se comunica al interior de los roles que

componen el diseño de producción: dirección de arte, vestuario y maquillaje. Cada uno de

ellos posee elementos comunicativos diferentes, pero en conjunto generan una estética

unificada y una narrativa específica.

Por otro lado, es importante distinguir el fashion film como un formato poco

convencional, que parte del diseño de producción para crear expectativa y conexión alrededor

de la moda colombiana, tomando provecho de los avances tecnológicos de la era digital. De

lo anterior se deriva la intención de exaltar la moda colombiana, tomada como medio de

comunicación, por medio de un libro de diseño de producción en donde se enaltezca la

diversidad étnica y sociocultural que hay en nuestro país.

Así pues, el objetivo final es generar en el lector un sentido de pertenencia y de

colombianidad desde este formato audiovisual, además de contar historias en medios poco

tradicionales: la estética de un espacio o de una persona.



Relevancia

El departamento de diseño de producción comunica sobre el estado de los

personajes, sobre su carácter y sobre la historia misma, pues narra por medio de los

espacios, del vestuario y del maquillaje. De esta manera, se ve el departamento como un

espacio de comunicación autónomo, importante para el desarrollo del relato audiovisual,

pues sin este se carecería de contexto, de intención y de personalidad.

Además, es fundamental mostrar la moda como herramienta de comunicación y de

representación social; teniendo en cuenta que se puede construir discursos sociales,

políticos y económicos mediante las prendas de vestir. A partir de lo anterior, el vestuario

cuenta a los espectadores quién es el personaje, cuál es su contexto, recopilando de dónde

viene y cuál es su cultura, resaltando su identidad y mostrando su evolución a lo largo de

la trama.

Por otro lado generará dentro del espectador una conexión con sus raíces o, al menos,

cierto conocimiento de los grupos étnicos que se encuentran dentro de Colombia. Este es

un proyecto que se basa en la ancestralidad y el amor por la diversidad cultural que hay

en el país; por lo tanto, es preciso decir que puede llegar a haber una conexión entre lo

diferente, lo artesanal y lo moderno, entre las culturas ajenas y nosotros. De esta manera,

podemos ver cómo la moda puede comunicar sobre lo que fuimos y sobre lo que somos;

sobre lo que no conocemos pero que hace parte de nosotros, de nuestro pasado.

La relevancia la encontramos en la visibilidad, el conocimiento y la práctica dentro de

ambas industrias. Juliana Osorio, en su texto Gestión del diseño de vestuario en una

producción cinematográfica, se basa en la autora Joanne Entwistle, para afirmar desde

una base sociológica, que la naturaleza del vestuario es en realidad una manera en la cual

«los cuerpos se vuelven sociales y adquieren sentido e identidad» (Entwistle, 2000, p.

12).



Fashion Film.

No se viste a la moda: se comunica con ella

Para poder hablar del fashion film propiamente, me parece pertinente hacer un

pequeño recuento sobre lo que es la moda y por qué es importante en nuestra sociedad, ya

que sin esta, este formato no existiría. Así pues, es importante decir que la vestimenta ha sido

importante para el ser humano desde tiempos ancestrales, sin embargo ¿Cuándo se convierte

verdaderamente en moda?

Para responder a esta pregunta, se me hace necesario ir al significado que da la Real

Academia de la Lengua Española, esta define a la moda como:

: « 1. f. Uso, modo o costumbre que está en boga durante algún tiempo, o en determinado país.

2. f. Gusto colectivo y cambiante en lo relativo a prendas de vestir y complementos.

3. f. Conjunto de la vestimenta y los adornos de moda.

4. f. Estad. Valor que aparece con mayor frecuencia en un conjunto de datos.»

RAE.

De esta manera, nos podemos dar cuenta de que este término se basa principalmente

en las prendas de vestir, pero me centraré en la definición número 4, en donde se infiere que



dentro de un conjunto de información la moda es el dato con mayor frecuencia y si lo

analizamos, es aquello que se está utilizando con mayor reiteración dentro de un periodo de

tiempo y un lugar específicos. Por esto, podría inferirse que las tendencias en moda

comienzan gracias a las monarquías y al sentido aspiracional que estas generaban en sus

pueblos. Tanto así, que a pesar de que el pueblo tuviera escasos recursos, intentaban al menos

recrear de manera sencilla las prendas de las cuales los royals hacían uso.

Después, a lo largo del siglo XIX, la revolución industrial tuvo un auge y transformó

la manera en la que se trabaja. De acuerdo con Monneyron, F, académico y escritor francés,

en su libro 50 respuestas sobre la moda que: «Es importante señalar que, la moda, como hoy

la conocemos surge en Europa del siglo XIX como reflejo de una sociedad que sitúa al

individuo como eje de la vida, con su bienestar y comodidad como premisa inicial»

(Monneyron, 2006, p. 18). Esta afirmación posee dos connotaciones importantes: la primera,

la moda surge como un reflejo de la sociedad que sitúa al individuo como eje de la vida. Esto

implica que, con el surgimiento de esta industria está creciendo la necesidad de consumo.

Ligado a esto, da relevancia al bienestar y a la comodidad de cada persona, lo que significó

que el consumo no solo se diera para el sustento, sino para generar un estatus de valor en

cada individuo y en su familia.

Así pues, se dividen las clases sociales en tres: la clase obrera o trabajadora, la clase

media y los burgueses, cada una de ellas poseía maneras diferentes de vestir. Por ejemplo, la

clase obrera utilizaba en las fábricas pantalones que se dañaban con mucha facilidad, así que

el sastre Jacob Davis y el dueño de una fábrica de telas Lévi-Strauss, crearon y patentaron en

1873 un pantalón cuya tela era muy resistente e incluso cómoda (mezclilla) y cuyos botones

eran remachados con cobre. Por ello, era muy apreciado por los obreros y trabajadores

(Krueger, 2019). Sin embargo, este ganó popularidad y se convirtió en una prenda que con el

paso de los años se ha seguido usando sin problema alguno. Actualmente, se le conoce como

jeans, blue jeans, pantalones de mezclilla, entre otros. Con el paso del tiempo se ha

convertido en una prenda de vestir icónica, que ha ido evolucionando y siendo cada vez más

importante.



Pero no solo eso nos dejó la revolución industrial, gracias a ella la fabricación de telas

se incrementó y bajó su precio, haciendo que las personas pudieran tener más prendas de

vestir. Por esto nacen las casas de moda que se vuelven cada vez más importantes y

prestigiosas. Así pues, nace el Haute Couture o la moda de alta costura, donde las prendas se

convierten en un objeto de lujo al cual solo ciertas personas podían acceder.

Gracias a eso se generó un desinterés en los filósofos de la época, quienes decían que

la moda era algo banal y sin trasfondo, solo prendas de vestir que generaban un poco más de

estatus social (Saéz, 2015). No obstante, el fenómeno habla por sí mismo, pues en

contraposición con estos autores, Lipovetsky (1990) la define como el núcleo que nos hace

tolerantes, más libres y aún así más inseguros frente a nosotros mismos.

En consecuencia podemos inferir que la moda no solo es para el exterior, sino que al

interior de quien la usa genera cambios en sus actitudes y en su manera de comportarse. Por

lo tanto, y teniendo en cuenta que él menciona que nos hace más libres, genera cierto poder

de decisión y cierto sentido de diversidad dentro de la sociedad, lo que hace que, como

individuos, seamos mucho más empáticos y tolerantes. Por otro lado, tenemos este sentido de

«inseguridad» que Lipovetsky menciona lo que implica que al hacer parte de un sentido

social, de una frecuencia, nos rige cierta «tendencia» y eso podría hacer que si queremos

vestir diferente, se genere un rechazo social.

Ahora hay que ser conscientes de que la moda comunica, cada prenda que usamos

crea una oración a través de nuestro cuerpo, son prendas que en conjunto generan un

discurso: podrían llegar a decir de dónde venimos, qué creemos y quienes somos. Como lo

afirma Anne Hollander historiadora del arte y vestido, quien hace una reflexión acerca del

valor de la moda como elemento de comunicación e identidad en el New York Viking Press,

con su libro Seeing through Clothes: «las prendas son objetos hechos de tela que transmiten



mensajes cuyo poder va más allá que el mensaje que transmiten las prendas en sí mismas»

(1978). Es decir, que el mensaje que las prendas dan es implícito, pero que en el momento y

lugar adecuados puede ser tan poderoso como un discurso oral.

Un ejemplo claro de esto es Aría Clemencia Rodríguez de Santos, esposa del ex

presidente de Colombia Juan Manuel Santos, quien para la ceremonia de entrega del Nobel

de Paz que recibe su esposo en 2016 utilizó un vestido blanco de corte en A de Esteban

Cortázar. Esta prenda en la espalda tenía un cut-out en forma del símbolo de la paz. Aquí, la

ex primera dama no solo habla a través de la forma, siendo el símbolo un claro mensaje,

también a través del color. Adicionalmente, se destaca que de manera muy inteligente

reutiliza este vestido en la posesión del ex mandatario Iván Duque, dando un mensaje claro

respecto a cuáles son sus opiniones políticas.

Como podemos ver, Rodríguez muestra la moda como herramienta comunicativa y

como un acto político: da un discurso claro con sus prendas de vestir según el contexto en el

que se encuentra. Otro ejemplo claro es en las elecciones presidenciales del 2018, donde

utilizó una camisa blanca y un jean con la expresión «Fake News» al costado del pantalón.

Un mensaje claro y conciso para el momento en el que se encontraba el país. En este sentido,

la moda no solo puede hablar sobre discursos políticos o creativos, sino que puede comunicar

sobre otros temas como lo es la economía.

En lo que respecta a la teoría de las faldas su creador George Taylor, reconocido

economista de la Universidad de Wharton, se dio cuenta a través de varias décadas de estudio

que si las mujeres llevan la falda por encima de la rodilla habría tiempos de una buena

economía, mientras que si las faldas son largas estaríamos en una crisis económica. Este

fenómeno fue denominado The Hemline Index. Como evidencia podemos hacer un análisis de

la actualidad, pues según las Naciones Unidas gracias a la pandemia y la guerra en Ucrania la

economía global crecerá mucho menos de lo esperado (NU, párr. 1, 2022). Por esto es que,

vemos que la ropa más holgada o más conocida como oversized está siendo tendencia.



De otra forma podemos ver la moda como una manera de reflejar costumbres,

creencias o características típicas de una etnia, pueblo o región. Un ejemplo claro de esto es

la manta guajira o wayuushein de color rojo. Esta prenda solo se utiliza en ocasiones

especiales pues es el traje ceremonial: puede utilizarse para festejar un matrimonio, cuando

una niña realiza el cambio a mujer y para rendir homenaje a sus ancestros (Pedroza, párr. 5,

2022). De hecho, Geily Solano bailarina del resguardo Mayabangloma, ubicado en Fonseca,

La Guajira, le cuenta en una entrevista a la Radio Nacional de Colombia que: «La sangre para

nosotros es sagrada, por eso nos vestimos de rojo cuando bailamos, como símbolo de nuestro

sentido de pertenencia hacia nuestra sangre y el valor que tiene para nosotros» (2022). De

esta manera vemos como las prendas que utiliza este pueblo indígena, generan un discurso

religioso al momento de ser utilizadas por lo que comunican la intención de la ceremonia.

Así pues, podemos decir que la moda es una herramienta comunicativa en diferentes

ámbitos de la sociedad. Además, es importante mencionar que las prendas de vestir no solo

constituyen un medio de comunicación, sino que a lo largo de las diferentes culturas del

mundo y del país constituyen una manera de acercarse a lo espiritual o a lo ancestral.

Nacimiento de una fusión: la historia del fashion film.

Retomando lo mencionado anteriormente, la producción masiva de la moda era

producto de la revolución industrial, pero otro fenómeno la venía acompañando: la creación

de la imagen en movimiento. Los hermanos Lumière crearon un aparato que podía captar las

imágenes en movimiento, el «cinematógrafo». Este es un dispositivo que tiene un lente y una

película más comúnmente de 35 mm dentro de una caja de madera (Martín, 2020, prr 7.). La

película se rodaba a través de una manivela para tomar las fotografías que componían la

secuencia, de esta manera se da la creación del mundo audiovisual, pues este invento fue la

base para la proyección de imágenes en movimiento. Además de generar también el primer

antecedente de un Fashion Film.



Y es que precisamente, los hermanos Lumière realizaron una filmación de una

bailarina de ballet en donde su vestido cambiaba de color mientras daba vueltas. Para muchas

personas Serpentine Dance (1899) puede llegar a ser la primera inspiración o el primer

precedente de los Fashion Films, porque esta fue la primera vez en la que el arte y el video se

fusionaron. De ahí, se desprenden un par de films que Uhlirova (2013 p.140) y Leese (1991

p.9) respectivamente, identificaron como los primeros fashion films de la historia. Estos

serían Mysthére corsets de Georges Méliès y Fifty years of Paris fashions, 1859-1909,

mostrada en Londres en 1910.

Es importante decir que tanto el cine como la moda van tomados de la mano, pues son

herramientas comunicativas sensoriales: ambas buscan generar sensaciones en el espectador.

Por esto, desde la consolidación del cine en el siglo XX la moda o el vestuario fue un

elemento importante dentro de él, pues empezaron a crearse íconos cinematográficos como

Marilyn Monroe o Audrey Hepburn que establecieron cánones de belleza en la sociedad y

que así mismo eran vistas como punto de referencia para una belleza aspiracional. De aquí

diferentes casas de moda que iban tomando prestigio, deciden vestir a estos íconos en los

eventos importantes, haciendo que las personas desearan vestir las prendas que ellas tenían,

que veían en revistas o en el mismo cine.

Por otro lado, es importante mencionar la base de lo que serían los fashion films:

películas y documentales sobre moda. La industria de la moda fue creciendo a lo largo de

todo el siglo XX, generando diferentes tendencias con el paso de las décadas. Aquí, es de

gran relevancia Erwim Blumenfield, un fotógrafo que sería el pionero en las películas

experimentales de moda en las décadas de los 50s y de los 60s (Mijovic, 2013: 145), sus

films serían las bases para lo que son los fashion films en el siglo XXI.



En contraste, no podemos negar que la aparición de la televisión pudo haber generado

una mayor cercanía a este formato audiovisual. No obstante, recordemos que fueron las casas

de moda prestigiosas y de lujo quienes comenzaron a posicionarse con un público objetivo de

buen alcance económico. Es por esto que muchas de ellas en vez de pautar en la televisión,

deciden quedarse en el formato físico, con las fotografías de alta calidad y que pudieran

mantener el estatus de su marca. Tal como lo dice Menendez, el grupo objetivo de las marcas

estaba concentrado en las revistas de moda, pues eran medios de comunicación

especializados y de alta calidad, que los ponían en un lugar único y especial dentro de las

marcas (2009).

Por esto, vale la pena mencionar a fotógrafos como Richard Avedon, Serge Lutens

Díaz, García Guerrero y Helmut Newton, quienes ampliaron su universo fotográfico gracias

al audiovisual y realizaron fashion films para diferentes marcas dentros de los años 70s y 80s

(Mijovic, 2013, p. 145). Y, en consecuencia de esto y del avance en la tecnología, la

televisión fue añadiendo cada vez más programas que incluyeran a la moda en sus temáticas

o que se dedicaran netamente a ella como base principal de los programas. Además, los

diseñadores de moda, a finales del siglo XX deciden incorporar un poco más de medios

audiovisuales en sus shows e incluso dentro de sus propias tiendas, haciéndolos cada vez más

importantes para la marca (Mijovic, 2013, p. 146).

Y así llegamos a la primera década del siglo XXI, donde el auge del internet y la

digitalización haría que las marcas lo utilizaran como un medio de conexión con sus

compradores, para generar identidad de marca y crear comunidades. El internet, hizo que los

fashion films pudieran ser vistos por más personas, generando una intención aspiracional en

varias generaciones y haciendo que la marca tuviera mayor renombre. Esto colaboraría con la

creación, mayor fundamentación y utilización de un formato audiovisual diferente, poco

conocido, que mezcla dentro de sí la comunicación, el branding, el cine y el arte.

Un formato innovador al día de hoy



No es un secreto que la era digital generó varias transformaciones en el mundo:

transfiguró la manera en la que compartimos con las personas cercanas y con aquellas que

están al otro lado del planeta acortando la distancia. También, hizo que la comunicación fuera

mucho más directa pues, con la digitalización, nace el sentido de la instantaneidad: todo

sucede en el momento. De esta manera, las marcas transformaron su forma de comunicar

encontrando en las plataformas digitales un trampolín para generar identidad y diferenciación

entre sí. Por ello, encontrar información y referencias pasa de ser un trabajo manual a ser un

trabajo virtual, dando a las personas más accesibilidad, algo que las casas de alta costura no

han pasado por alto.

Es preciso decir que la moda va tomando referencias de lo que sucede culturalmente,

por lo que también toma inspiración del arte, la religión, la cultura, entre otras. Por lo tanto y

teniendo en cuenta que la moda se puede transmitir por diferentes medios, tipos y géneros es

importante recalcar que ha habido un desarrollo relevante desde que se ha dejado permear por

el cine (Ryan, 2007; Skjulstad, 2014). Puesto que, gracias a esto toma un papel mucho más

relevante y masivo dentro de la sociedad.

La fusión de estos dos medios generó una mayor atracción a la identidad de cada casa,

pero sobre todo a su sentido aspiracional. Según Marketa Uhlirova, quien es investigadora

sénior de Central Saint Martins College, University of the Arts London, y directora de un

proyecto educativo y de exposiciones: Fashion in Film, donde supervisa toda su

programación, es importante precisar que:

En cuanto a las comisiones de los medios y colaboraciones, diseñadores de moda, marcas de

moda, artistas digitales y cineastas muestran sus obras en un formato extendido, mediado

digitalmente y como parte de esto, (...) los actores de la industria de la moda toman imágenes

en movimiento en sus prácticas de mediación. (Uhlirova, et.al, 2013, p. #)

Así es como la industria de la moda se deja permear por el audiovisual, convirtiéndose en un

gran aliado para la representación de sus prendas. Pues no solo es que las casa de alta costura



se adaptaron a lo que estaba sucediendo socialmente, sino que tomaron esto como una

oportunidad y la convirtieron básicamente en una pasarela o un performance online, en donde

el tiquete de entrada no tenía un costo monetario, sino uno personal: la influencia y la

necesidad de adquirir una prenda de vestir.

Y es que los fashion films, se convierten en algo tan único y tan artístico que podrían

ser la representación de un vestido custome pero en el audiovisual: podríamos decir que es

esa prenda única que visten las marcas de la moda para mostrar su personalidad y su

originalidad. Así pues, me permito citar la definición de Fashion Film según Pablo Andrés

Tesoreire, Director de Cine, Universidad del Cine. Fundador de la Productora Audiovisual

Bagual. Profesor de la Universidad de Palermo, facultad de Diseño y Comunicación:

(…) Los fashion films son cortometrajes que rondan los límites de lo cinematográfico, lo

publicitario, el videoarte, el videoclip y lo editorial. Les dan prestigio a las marcas, compiten

en festivales de cine, de publicidad y desde ya hace un tiempo y en todo el mundo, hay

festivales creados exclusivamente para ellos mismos. Según José Murciano, director de

Fashion Film Madrid, los ingredientes imprescindibles de un buen fashion film, son: una

estética muy cuidada, una buena historia y la generación de sensaciones y sentimientos en el

espectador. Es un formato emergente vinculado directamente con la comunicación en moda,

dejando de lado la publicidad tradicional audiovisual y las publicaciones en papel -revistas de

moda-. (Tesoriere, 2020, p. 232)

Así, vemos como los fashion films hacen parte de industrias diversas, a las cuales aportan un

gran valor; este formato hace que la moda, la publicidad y el cine se articulen de una manera

estética y así lograr mayor impacto en el consumidor de las marcas. No obstante, podemos

decir que también hace parte del arte, pues explora conceptos de maneras alternas y exalta la

belleza. Podríamos decir incluso, que los fashion films son los cuentos de fantasía, en los

formatos audiovisuales.



Diseño de producción

Antecedentes: la creación del diseño de producción dentro del audiovisual

Para poder hablar de la historia del diseño de producción, es imprescindible hablar de

la historia del cine y de la dirección de arte. Como se mencionó anteriormente, los hermanos

Lumière fueron los creadores de la imagen en movimiento y por lo tanto del cine. En este

proceso, se realizó una fusión entre el teatro y el séptimo arte, pues este fue la inspiración

para la creación de varios proyectos, no solo influyendo en el desarrollo actoral sino también

en la puesta en escena y en la estética visual.



De esta manera, podríamos decir que el rol del director de arte nace gracias a Wilfred

Buckland, quien es considerado por algunos el primero en la historia del cine. Además, es

conocido principalmente por hacer aportes en la construcción de sets arquitectónicos, el uso

de miniaturas y la implementación de los esquemas de iluminación.

No obstante, es gracias a William Cameron Menzies que conocemos el rol de

diseñador de producción; pues él hizo uso de herramientas como el storyboard y bocetos de

los sets como una guía a la hora de grabar la reconocida película Lo que el viento se llevó

(1939) (Amador, Loza, 2020, p. 6). Es en este largometraje donde se utiliza por primera vez

el cargo de diseñador de producción: en agradecimiento a la vital labor de Cameron, David

O. Selznick, el productor, decidió cambiar el nombre en los créditos. De esta manera, se

estableció que los diseñadores de producción se encargaban del diseño global de la película,

mientras que los directores de arte se preocupaban por la administración del presupuesto y de

la ejecución de los sets (Ettedgui, 2001, p.8). Es decir, el diseñador de producción ejerce una

labor mucho más creativa e imaginativa, mientras que el director de arte se preocupa por la

logística para llevarla a cabo.

Podemos englobar las labores del diseñador de producción en esta definición, pero es

preciso decir que cada producción es independiente del manejo que se le da a cada uno de los

roles. Lo que sí podemos decir a ciencia cierta, es que el diseño de producción es de vital

importancia para la narrativa dentro de los productos audiovisuales y con el propósito de

unificar su estética:

(...) la reflexión de los fenómenos de significación considerados como fenómenos

artísticos. La estética del cine es, pues, el estudio del cine como arte, el estudio de los filmes como

mensajes artísticos. Contiene implícita una concepción de lo <<bello>> y, por consiguiente, del gusto

y del placer tanto del espectador como del teórico (...). (Aumont, J. Bergala,M., & Vernet, M. 2008. p.

15)

Por otro lado, quisiera aclarar que no solo hacen parte de la estética el gusto y el

placer como sentido general de lo <<bello>>, sino que este concepto es relativo según la

narrativa que tenga el audiovisual. En este sentido, no podríamos comparar lo bello que hay



en una película romántica como La La Land (2016) a una como El Gran Gatsby (2013), pues

ambas están creadas bajo conceptos, parámetros y contextos distintos a pesar de pertenecer al

género romántico. Así, podríamos agregar a esta definición el sentido narrativo que aporta a

la estética de un producto.

Es de vital importancia señalar la conexión que hay entre narrativa y estética dentro

del diseño de producción, pues en conjunto son las que fundamentan el proceso de diseño y

de unicidad dentro del producto. La estética no podría ser tan diciente sin un guion que la

contextualice y la historia tampoco llegaría muy lejos sin una estética que contribuya a su

relato, por lo que la narrativa audiovisual se ve estrechamente ligada este concepto.

Por consiguiente, podríamos decir que la narrativa audiovisual tiene dos sentidos o

dos formas mediante las que actúa. La primera sería el sentido morfológico, ya que plantea y

referencia unas estructuras narrativas con diferentes niveles que aportan al discurso. La

segunda sería entonces el sentido semiológico, donde entran todos estos elementos que son

propios del audiovisual, con significantes que configuran la historia y construyen memoria en

el espectador (Betancurt, Herrera, 2006. p. 7): aquí es donde entra el diseño de producción.

Este trabaja mediante símbolos que aportan a la calidad del relato de una manera mucho más

sútil, comparada con las palabras.

Podemos afirmar que el objetivo del diseño de producción no solo es crear una

estética unificada para todo el producto, sino que realmente busca aportar a la historia

mediante símbolos. Estos no solo ayudan en la construcción del relato, sino que también lo

profundizan de una manera mucho más acentuada e implícita, pues le narran al espectador sin

que él lo esté buscando e incluso, la mayoría de veces, sin que él se dé cuenta.

Imaginemos que el diseño de producción es la cohesión textual de un libro en forma

de diseño: está presente durante todo el libro y articula el relato; los lectores la ven pero no



saben que la están viendo y gracias a ella el texto adquiere un mayor sentido. Por esto es que

el departamento se construye a partir del diseño de los espacios, del vestuario y del

maquillaje; porque si no se trabajara en conjunto y de manera unificada, los símbolos no

serían congruentes con lo que el relato necesita.

Espacios con sentido

La dirección de arte hace parte fundamental de lo que es el diseño de producción,

pues es la antecesora de este cargo. Como lo mencionamos anteriormente, la dirección de arte

se encarga de un proceso un poco más logístico que creativo, pero esto no quiere decir que no

haya ingenio e imaginación en la misma. Recordemos que esta se encarga de la construcción

de sets (escenografía), de la decoración de los espacios (ambientación) y de los objetos que

utilizan los personajes (props o utilería). Cada uno de estos subdepartamentos hace que la

dirección de arte genere espacios con sentido, que estén llenos de carga narrativa y que

generen una memoria en las personas que lo ven.

Así, podemos decir que la dirección de arte obedece no solo a la imaginación del

director y a la del diseñador de producción, sino a las necesidades que los espacios y los

personajes tengan dentro del guion. Como quedó claro anteriormente, la estética del diseño

de producción aporta a la narrativa del relato, pero la buena construcción de los espacios

colabora con la contextualización del personaje, ubicándolo en un espacio físico real que el

espectador puede ver y analizar.

Por esto, podemos decir que la arquitectura es un fundamento de la dirección de arte,

pues esta se basa en espacios donde: «los actores desarrollan la acción, y por lo tanto (es)

sometida a una funcionalidad de tamaños, proporciones, materiales y diseño que afecta tanto

a los espacios de la escena como a aquellos que sin serlo, forman parte del contexto físico que

se representa». (Olmedo, 2018, p. 40). Esta esfera hace referencia directa a la escenografía y



a la decoración, pues está dentro de ella la creación de espacios arquitectónicos cargados de

sentido, que pueden ser o no construidos para el audiovisual, pero que necesariamente deben

contextualizar.

Es importante también resaltar que una cosa es la construcción de espacios que se

realice en la realidad y otra la que el espectador pueda ver: en eso consiste la magia de la

dirección de arte. La imaginación de estos espacios implica tener la visión de los diferentes

departamentos: desde la producción hasta la dirección de fotografía; porque es gracias a esto

que se puede consolidar la dirección de arte a partir de una segunda esfera: la fílmica. Inés

Gonçalves Mautone, más conocida como Inés Olmedo, artista visual, directora de arte en cine

y profesora uruguaya, percibe esta esfera y sus espacios como:

La forma en que el espectador lo percibe por medio de los recursos cinematográficos

del uso del tiempo, el movimiento, el montaje, el punto de vista, condiciona y posibilita que el

espacio que se representa no sea necesariamente igual a los espacios físicos registrados, sino

que puedan, por ejemplo, ser compuestos por dos o más escenarios diferentes, distantes entre

sí, pero que por el montaje son percibidos como continuos y parte de una misma unidad de

espacio. (Olmedo, 2018, p.40)

Los espacios que se crean son por y para el relato, pero mediados por el espectador; por esto

es que cada producción es única y distinta, porque la estructura que se realiza tiene unas

necesidades específicas que solo van de acuerdo con esa narrativa. En algunos casos hay sets

construidos con una lógica de 360°, como los creados para Pájaros de verano (2018), pero

hay otros que se manejan solo de acuerdo a lo que el plano necesite.

Por otro lado, es importante mencionar que este espacio o esfera fílmica condiciona

también los decorados y la utilería. De ellos depende el contexto que se le da al espacio y lo

que se le quiere contar al espectador mediante este. Es relevante retomar el punto de vista de

Olmedo a la hora de significar el espacio, pues aunque el ideal es que el lugar se vea lo más

real posible, lo importante es cómo el espectador lo perciba.



Aquí hay dos características que hacen parte de la dirección de arte y son necesarias a

la hora de generar sentido en un espacio: textura y saturación. Angélica Zarur, directora de

arte y decoradora colombiana, dice en sus clases de dirección de arte que la textura y la

saturación pueden llegar a narrar más que los objetos mismos. Ella explica la textura, como

aquello que se ve pero no se percibe en un espacio arquitectónico; por ejemplo, las paredes

rotas o resquebrajadas en una película de terror. Mientras que la saturación es la cantidad de

objetos que pueda haber en un espacio. Esto le cuenta al espectador qué tan poco preocupado

está el personaje por su espacio o qué tan acumulador es; o cuántos vacíos internos podría

llegar a tener.

Así, podemos ver cómo está presente la narrativa en la dirección de arte, pues es

gracias a estos espacios que podemos dar un contexto al personaje y a la historia misma. Por

esto es que el director de arte es quien se encarga de plasmar en físico, en real, en tangible,

las ideas que tienen el director y el propio diseñador de producción; es quien lleva a la

realidad la historia y los espacios soñados. Se podría decir que el director de arte es un

arquitecto de sueños audiovisuales.

La sensación del tacto en la mirada del espectador

Hay sensaciones que solo se producen con el tacto; por eso el reto del audiovisual está

en hacer que el espectador sienta esto a través de sus ojos. Esta es la razón por la cual el

diseño de vestuario es tan importante, porque no solo puede crear un sentido aspiracional o

generar un contexto al personaje, sino que las telas, los colores y las formas narran por medio

de sensaciones que emanan del cuerpo del actor.

En el capítulo anterior mencionamos a la moda como una herramienta comunicativa,

por lo que se puede inferir que el simple hecho de vestirnos ya genera un discurso. Dicho



discurso está compuesto por dos partes principales: la persona o el cuerpo y lo que se lleva

puesto; es decir, que la persona carga de significados las prendas que viste de acuerdo con su

personalidad, con el lugar al que se dirija, con el contexto en que vive e incluso con sus

gustos. Es aquí donde entra la relación entre la realidad y los productos audiovisuales, pues

en el pacto con el espectador el producto debe encargarse de llenar de contexto y de

significados el vestuario de los personajes; pues así como la moda comunica en la sociedad,

el vestuario da cuenta de quién es el personaje, cuáles son sus gustos, adónde pertenece e

incluso, podría llegar a decirnos para dónde va.

En ese sentido, podemos ver cómo el diseño de vestuario no solo es importante para la

estética del filme, sino que es relevante para una debida construcción del personaje y de

contexto dentro del mismo. Lo interesante de este rol, es que hace uso de diferentes

instrumentos para narrar por medio las prendas, pues utiliza siluetas, telas, estampados,

texturas, adornos e incluso objetos que nada tienen que ver con el vestuario, pero que el

diseñador articula dentro de él para generar una narrativa alrededor del personaje.

De hecho, podemos afirmar que el arco de transformación se nota visualmente

gracias al vestuario, pues este «(...) sugiere un acto que enfatiza el proceso de cubrirse o de

transformar la materia para que interactúe con el cuerpo. Es un acto que equivale a añadir

capas de significados, que transcurren de lo íntimo a lo social, dando forma a la manera como

hacemos presencia en el mundo» (Fernández, 2013, p. 10). Este rol hace que el personaje se

convierta en un reflejo de lo que sucede en su mundo; entonces, cuando se va transformando

el contexto, el personaje cambia y con él su manera de actuar, su manera de vestir.

Un ejemplo claro de esto se ve en la película Todo en todas partes al mismo tiempo

(2022), en donde Evelyn Quan Wang puede transformarse en sus otras versiones que hay en

el universo. Cada una de estas versiones es diferente de la otra, por lo que actúan y viven de

manera distinta; esto se ve en el diseño de producción, pero se resalta en el vestuario como

reflejo fiel de lo que representa cada versión Evelyn en el mundo en que se encuentre.



También hay relatos en los que se va transformando el mismo vestuario conforme

pasan los minutos en pantalla. En 1917 (2019) al igual que en Mad Max: furia en el camino

(2015), el relato es una travesía que va de un punto específico A hasta un punto B, por lo que

el vestuario se mantiene esencialmente como el mismo, pero se van modificando las texturas

de él conforme transcurre el filme: se agregan rasgaduras o sangre y se quitan prendas, entre

otras decisiones. Es precisamente el contexto del guión el que se refleja mediante los

personajes, y esto muestra el paso del tiempo, las adversidades, la dificultad y el esfuerzo que

estos deben demostrar en su travesía.

De esta manera, podemos ver cómo el diseño de vestuario hace parte de la narrativa

específica de cada producto audiovisual y es una herramienta más para comunicar emociones,

estados, transformaciones y contextos. Juliana Osorio, en su texto Gestión del diseño de

vestuario en una producción cinematográfica, menciona a Deborah Nadoolman (2003) quien

afirma que se: « (...) refleja el sistema de trabajo de la industria cinematográfica

internacional: el diseño de vestuario es una unidad más de todas las que integran la

producción de una película. El cine es un arte que se hace en equipo» (p.7). Así, este rol hace

parte fundamental del diseño de producción, de su estética y su relato.

Arte en la piel

Cuando planteamos un personaje le damos atributos que uno a uno van sumando en su

creación, pues podríamos decir que estos son piezas de un rompecabezas que se construyen a

partir de cada uno de los departamentos. Por esto, su construcción no solo depende del

guionista o de la imaginación que tenga el director: es aquí donde la caracterización y el

contexto del personaje lo cargan, lo componen como un ente real y profundo, con una vida

real y existente.



Anteriormente señalamos el diseño de producción como una fuente de creación dentro

del audiovisual, pues sus componentes hacen que los personajes tomen vida y tomen acción;

la dirección de arte y el vestuario lo contextualizan, lo sitúan dentro del relato y hacen que

este tome vida, pero el maquillaje hace que se vea y se sienta real en cada una de las

peripecias de la narrativa. Así, me permito introducir este rol como el arte de la expresión que

utiliza la piel como lienzo.

De esta manera se puede pensar que el maquillaje solo hace parte del ser físico del

personaje, pero la verdad es que se refleja más al interior. Gracias a lo que el maquillaje

representa, se pueden evidenciar de manera más clara y profunda los sentimientos dentro de

la acción. Incluso, se pueden resaltar rasgos de la edad o de la madurez y de alguna

enfermedad o situación; lo que vemos afuera realmente refleja su ser interior, pues para el

actor es mucho más sencillo generar una apropiación cuando todo lo que lo acompaña ayuda

en su composición, cuando se ve al espejo y deja de ser él en su forma física y se convierte en

quien debería ser:

Es la máscara la que transforma al actor en personaje, al igual que nos transforma a

nosotros en actores del teatro mundo, permitiendo el salto de lo íntimo al ámbito de lo social.

Se presenta entonces la dicotomía esencial que encierra la idea de máscara, la de lo auténtico

frente al artificio, tanto en la vida como en la narración. La máscara puede representar

aspectos íntimos que de otra forma no podrían ser expresados, es decir, caracteriza para

mostrar la realidad, o puede enmascararla, resultando un elemento de artificio, ocultando,

mintiendo, por tanto (García, 2016, p. 151).

El maquillaje no solo trabaja el arte de la pintura: también ejerce el de la expresión,

de la sensación, de la ilusión y de la creación. Por esto, podríamos decir que hay diferentes

tipos dentro de la industria audiovisual, pues hay aquellos maquillajes que solo buscan

naturalizar la piel del actor, otros que exaltan expresiones y otros que convierten a la persona

en alguien completamente diferente. Por ejemplo, en La forma del agua (2018) Guillermo del

Toro utiliza el maquillaje para la creación y construcción del hombre anfibio; mientras que la

función de este en la caracterización del personaje de Eliza Esposito es mostrarla como una



mujer sencilla y simple. Acá podemos ver que el maquillaje es versátil a la hora de aportar al

relato y a la construcción del personaje, pues dentro de un mismo filme existen varias formas

de utilizarlo.

Por esto, es importante resaltar este rol dentro del audiovisual, pues es uno de los que

más aporta a la narrativa pero que menos evidente puede llegar a ser; incluso, cuando se

habla de maquillaje de efectos especiales, como en los personajes de las películas de

Guillermo del Toro (Hellboy, El laberinto del fauno, La cumbre escarlata) el maquillaje es

tan preciso y pertinente dentro del relato, que para el espectador esa es la naturaleza del

personaje y lo que lo hace real. Si lo pensamos bien, ese es el verdadero objetivo del

maquillaje: hacer que los personajes pasen de la fantasía al mundo real.

Colombianidad

Somos todos: identidades culturales y diversidad



Uno de los ejes principales del proyecto es exaltar el valor que tiene Colombia,

medido en diversidad: cultural, étnico, ambiental y social, entre otros. Es importante notar

que hacemos parte de un mismo cuerpo, conformado por órganos con diferentes funciones,

pero que trabaja por un único objetivo: la vida. En este caso, Colombia juega no solo una

parte esencial en lo que a la inspiración del trabajo concierne, sino que es la base del

proyecto, pues el ideal es hacer que quienes puedan observar no solo sientan que son

colombianos, sino que son colombianísimos.

De esta manera, es imperativo entender qué nos hace ser colombiano y cuáles son las

características que nos identifican a pesar de las diferencias culturales que podríamos llegar a

tener. La identidad y la cultura se suelen utilizar de forma separada, pues cada una tiene

relevancia en sí misma; por esto, me parece importante definir los dos conceptos por aparte,

para luego evidenciar la correlación que existe entre el uno y el otro, y cómo se

complementan de manera tal que crean una unidad de medida sociocultural. Además la

identidad se complementa y conforma desde las características culturales de un grupo social,

por lo que parto de esta afirmación para fundamentar nuestra identidad cultural como

colombianos.

El concepto de cultura ha pasado por diferentes definiciones a lo largo de la historia y

empieza siendo un sinónimo de civilización, que se oponía al salvajismo o a la barbarie y que

luego denotó progreso y evolución. Sin embargo, gracias a diversas discusiones filosóficas se

separan los dos conceptos, pues en Alemania se veía la civilización como algo más racional y

a la cultura como algo referente al espíritu (Adam Kuper 2001). Lo anterior implica que el

término cultura empieza a emplearse para hacer referencia a esas pequeñas poblaciones que

tenían características o rituales diferentes a las llamadas civilizaciones. Ahora bien, si

miramos hacia atrás hacemos referencia a la cultura cuando nos referimos a creencias

religiosas, expresiones artísticas o comportamientos específicos tradicionales de un grupo

social.



A pesar de que utilicemos el término de esta manera, a lo largo del siglo XIX y del

siglo XX se generan diferentes discusiones para definir el concepto de cultura, tanto así que

en algún momento se dijo que esta hacía parte del desarrollo de una sociedad; luego este se

llevó hacia lo económico y lo cultural se asoció con la esfera social (Molano, 2007). Sin

embargo, la mayoría de definiciones tienen ciertas características en común que hacen que el

ser humano se comporte de una manera específica dentro de la sociedad a la que pertenece.

Por ejemplo, solemos asociar cultura con las tradiciones familiares, las creencias o la

espiritualidad, las fiestas, algunos comportamientos, la manera en la que nos alimentamos y

cómo cuidamos a otros.

Por lo que, para terminar de definir cultura en el sentido del proyecto, voy a

permitirme citar a Thierry Verhelst1, quien redactó junto a otras cuatro personas: Teniendo en

cuenta los factores culturales en los programas de desarrollo un documento de trabajo

elaborado para la UNESCO, donde dice sobre la cultura que:

La cultura es algo vivo, compuesta tanto por elementos heredados del pasado como

por influencias exteriores adoptadas y novedades inventadas localmente. La cultura tiene

funciones sociales. Una de ellas es proporcionar una estimación de sí mismo, condición

indispensable para cualquier desarrollo, sea éste personal o colectivo (Verhelst, 1994: 42).

En otro orden de ideas es relevante para el proyecto definir individualmente la palabra

identidad, donde hay que tener en cuenta que se debe pensar de dos formas distintas: lo

individual y lo colectivo. Desde lo individual podríamos basarnos en un sentido psicológico

de la misma, pues según el Centro de Psicólogos de Madrid: «La identidad es el conjunto de

características y rasgos que percibimos de nosotros y que nos permiten definir, frente a los

demás, quienes somos, qué deseamos y hacia dónde queremos dirigirnos en nuestro

desarrollo vital personal, relacional, profesional y social» (PSISE, s.f, párr. 2). El desarrollo

de una identidad individual podría colaborar desde el desarrollo personal a una

fundamentación de identidad colectiva; para el propósito del texto, nos centraremos más en

1 Thierry Verhelst es abogado y profesor, activista social, escritor, cofundador y coanfitrión de la «Red
Sur-Norte - Culturas y Desarrollo«, una red mundial dedicada a la democratización desde las relaciones
internacionales, al diálogo de civilizaciones y a la reflexión en torno a un paradigma de desarrollo no capitalista
que respete las culturas de la humanidad y arraigue en sus propias espiritualidades e imaginaciones.



una visión antropológica de la misma, pensada desde las características de un grupo social y

de su relación con la cultura.

La identidad es un proceso cambiante y debería pensarse como una ‘producción’ que

nunca se completa, pues es un proceso continuo de formación (Hall, 1996. pág. 15). En este

sentido, tal identidad implica una diferenciación, pues el hecho de tener una identidad en

colectivo hace que se genere una distinción con otros grupos sociales que tienen

características diferentes y que van evolucionando con el pasar del tiempo. Por lo que, para

definir identidad de una manera amplia, debemos remitirnos a los textos antropológicos que

refieren al mismo hecho de situarse en un territorio determinado con características y

propiedades singulares.

Tomemos como referencia a Olga Lucía Molano, quien en su texto Identidad cultural

un concepto que evoluciona se formula la pregunta ¿Qué es la identidad?, planteándose la

siguiente respuesta:

Es el sentido de pertenencia a una colectividad, a un sector social, a un grupo

específico de referencia. Esta colectividad puede estar por lo general localizada

geográficamente, pero no de manera necesaria (por ejemplo, los casos de refugiados,

desplazados, emigrantes, etc.). Hay manifestaciones culturales que expresan con mayor

intensidad que otras su sentido de identidad, hecho que las diferencia de otras actividades que

son parte común de la vida cotidiana. (Molano, s.f, p. 73)

El territorio es una característica importante para marcar una identidad en colectivo, pero no

es la única que prevalece; porque a pesar de que el grupo se distancie de su ubicación

geográfica, puede mantener actos culturales que se dan en la cotidianidad: la música, la

lengua en la que hablan, las fiestas que realizan y las creencias que tienen. Todo esto ayuda a

la formación de su identidad y fomenta la exaltación de su cultura.



De esta manera, podemos afirmar que para constituir propiamente la identidad esta

debe corresponder a un sentido cultural. En ese sentido, los dos conceptos están ligados entre

sí, pues como menciona Molano cuando cita a Bákula:

La identidad solo es posible y puede manifestarse a partir del patrimonio cultural,

que existe de antemano y su existencia es independiente de su reconocimiento o valoración.

(...) Dicha identidad implica, por lo tanto, que las personas o grupos de personas se reconocen

históricamente en su propio entorno físico y social y es ese constante reconocimiento es el

que le da carácter activo a la identidad cultural (...) (Molano, s.f, p. 74).

Ese carácter activo se va transformando con el paso del tiempo, pues a pesar de que se

conozcan históricamente algunos rasgos culturales, las comunidades van cambiando y van

evolucionando. No obstante, está en esa identidad cultural no perder aquellas tradiciones que

conforman un colectivo, sino que deberían protegerse y resaltarse.

Estos actos o características culturales pueden ser tangibles o intangibles. Hay algunas

que pueden verse, como el arte por ejemplo y otras que pueden escucharse o analizarse pues

están basadas en el comportamiento del colectivo. González Varas afirma en su texto

Patrimonio cultural. Concepto, debates y problemas que un rasgo propio de elementos como

la lengua, las relaciones sociales, las ceremonias o los comportamientos, es su carácter

inmaterial y anónimo, pues son producto de la colectividad (2015, p. 43). Esta es la razón por

la cual adquieren suma importancia la memoria y el paso de las tradiciones de generación en

generación, pues sin ellas estos bienes se perderían con el tiempo.

Así, podríamos afirmar que la identidad cultural se fundamenta en la memoria

histórica y en la preservación de los bienes culturales tangibles e intangibles. Es aquí donde

este concepto se hace relevante para el proyecto de grado, pues con este pretende generar un

sentido de pertenencia respecto a lo que somos como sociedad colombiana, recordando que

tenemos una identidad cultural constituida por muchas otras: una que se fundamenta en la

diversidad étnica y poblacional.



Esta identidad cultural es un elemento que nos cohesiona como país, que genera un

sentido de pertenencia y que exalta nuestras características. Por esto, nuestro sentido patrio

debería basarse en reconocerla, protegerla y promoverla, pues en últimas eso es lo que nos

hace colombianos.

Sentido de colombianidad como inspiración para este fashion film.

Hay una pregunta que suele estar en la cabeza de muchos: ¿quién soy? De cierta

manera, buscamos una forma de encontrar el camino y de definirnos en el proceso. Así

mismo sucede con una nación; por esto, para comenzar el capítulo es importante plantearnos

la misma pregunta pero a modo de país: ¿qué es ser colombiano?

Así como Javier Ótalora respondió a este cuestionamiento en el relato Ulrica de Jorge

Luis Borges, publicado en El libro de la arena (1975), mi respuesta también sería que ser

colombiano es un acto de fe. De hecho, antes de pronunciar esa oración, Ótalora responde

con dos simples palabras: no sé. En mi opinión esto tiene todo el sentido, porque definirnos

es una ciencia incierta. Somos tan diversos, que una sola definición de lo que es ser

colombiano podría llegar a ser excluyente: somos tantas cosas, tan diferentes, que eso es lo

que nos hace únicos como nación. Es más, si estuviera en mí definir el ser colombiano con

una sola palabra, sin duda alguna esta sería ‘diversidad’.

De esta manera, definir lo que es la colombianidad es complejísimo, pues podríamos

tomar muchísimos caminos: antropológicos, históricos o etnográficos, entre otros. La óptica

que realmente queremos proponer para este proyecto es la de la colombianidad como

identidad nacional. El camino más claro y preciso (teniendo en cuenta el contexto en el que

se centra este escrito) es uno de los que proponen Castro y Restrepo en su libro Genealogías



de la Colombianidad: Formaciones discursivas y tecnología de gobierno en los siglos XIX y

XX, el cual plantea a la colombianidad así:

Nación como unidad y diferencia. Los proyectos y discursos de nación no solo tienen

como propósito la producción de una unidad política y cultural, sino que implican la construcción de

técnicas y estrategias jerárquicas de diferenciación entre los grupos poblacionales que se ven

interpelados por estas tecnologías. La creación de lo nacional se mueve, así, en una tensión entre la

unificación y la diferenciación. En este sentido, comprendemos los regímenes de la colombianidad

como campos de definición y de luchas identitarias, en los que se rearticulan y configuran distintas

formas de identidades colectivas, bajo el marco o entrelazamiento de lo racial, regional, cultural o lo

étnico (Castro, Restrepo, 2008. p. 12).

Lo importante de esta definición es que se pone en relevancia las diferencias que hay

entre los colombianos: territoriales, culturales, religiosas y étnicas, que aunque marcan cierta

distancia entre sí, fundamentan el hecho de que la colombianidad es un abanico de

diversidad.

De hecho, en Colombia hay tres grupos étnicos diferenciados según el DANE

(Departamento Administrativo Nacional de Estadísticas) estos son: población gitana o Rom,

población negra, afrocolombiana, raizal, palenquera y población indígena. Según IWGIA

(International Work Group for Indigenous Affairs) y basándose en el censo realizado en

2018, estas poblaciones equivalen al 13.6 % de la población colombiana, dividiéndose en 115

pueblos a lo largo de las diferentes regiones del país. Son 1'905.617 las personas que se

autorreconocen como indígenas y 4’671.160 como afrodescendientes, raizales, palenqueros y

Rom (IWGIA, 2022. pr. 3).

Ahora bien, todos ellos están divididos en subgrupos por todo el país: algunos tienen

territorios muy definidos dentro de los departamentos; mientras que otros, como la población

Rom, transitan por diversos lugares según sus necesidades. Podríamos decir que el 58.3% de

la población indígena se ubica en 717 resguardos de propiedad colectiva; mientras que el

7,3% de personas pertenecientes a comunidades afrodescendientes habita en 178 territorios

colectivos de su propiedad (IWGIA, 2022. Pr. 4). En consecuencia, se infiere que dentro de



cada departamento hay diferentes grupos étnicos que tienen una propia identidad cultural. Lo

que hace que la identidad nacional se nutra de una diversidad cultural absoluta.

Esto genera en nosotros como colombianos no pertenecientes a un grupo étnico, que

tengamos la responsabilidad de aprender sobre ellos, sobre nuestra historia y sobre nuestra

tierra. De aquí, del pasado, de lo ancestral y de la diversidad, nace la inspiración para este

fashion film y su dosier de diseño de producción.



Dosier de diseño de producción

Realización: la escaleta.

Para poder empezar con la creación del libro de diseño de producción, tenía que tener

algo que le diera forma al producto audiovisual; algo que le diera una base para generar los

símbolos y el concepto, pues el proyecto parte de la base fundamental de que la estética

visual también va narrando conforme pasan los minutos.

Al principio pensé que podría no ser necesario generar una estructura concreta, con

acciones definidas en la creación de mi fashion film, pues en la mente tenía claro que quería

algo experimental, con una narración un poco más difícil de encontrar, algo alternativo y que

no se convirtiera en un corto de ficción clásica. Sin embargo, a la hora de sentarme a

concretar la idea me di cuenta de que debía tener una columna vertebral del relato. De esta

manera empieza la creación de la escaleta.

Todo eran ideas que estaban flotando en la mente sin articulación o conexión alguna;

como diría Antonio Sánchez Escalonilla en su libro Estrategias de guión cinematográfico,

cuando se pregunta sobre lo que hay en la cabeza de un guionista antes de escribir su historia:

la respuesta es caos (Sanchez, 2001). Así se sentía, como una nube de ideas y de intenciones

claras, pero sin ninguna cohesión. Entonces recordé que la mejor manera de concretar las

ideas es el lápiz y el papel, por lo que empecé a hacer un mapa en mi cuaderno; de allí saqué

dos ejes fundamentales: diversidad y naturaleza, esta fue la base para la creación de la

escaleta.



Teniendo en cuenta eso, supe que quería que cada personaje fuera femenino; quería

que se sintiera la relevancia de la mujer a lo largo de Colombia. Esto me llevó a pensar que

las etnias que estarían presentes debían ser diversas y diferentes entre sí; además debían

habitar lugares distintos y lejanos unos del otro, como si cada una de ellas fuera una punta de

la rosa de los vientos (norte, sur, oriente y occidente), generando en el centro una conexión.

De esta manera y después de leer sobre las diferentes etnias en Colombia, los pueblos que

están representados dentro del libro son: Wayuú, Mizak, raizales y palenqueros, y U’wa;

siendo Bogotá el centro de la conexión.

La escaleta fue mediada no solo por estas ideas que fui conectando, sino también por

el diseño de producción. Sin embargo, quería evocar la importancia y respeto que estos

pueblos tienen por la naturaleza; por lo que cada escena está situada en los lugares que

habitan. El relato está dado solo en exteriores, mostrando los contrastes entre el desierto de

La Guajira y la cordillera central; entre las playas, los páramos y el Nevado del Cocuy.

Teniendo estas cosas claras, en el momento de redactar la escaleta fue mucho más

sencillo tomar decisiones. Por ejemplo, las escenas están puestas de manera tal que el lector

pueda visualizar un recorrido de norte a sur del país, empezando por la zona Caribe y

terminando en la cordillera, para al final viajar hasta el centro, en la Plaza de Bolívar. Esto me

llevó a pensar que no solo estaba redactando una escaleta para un fashion film, que para mí

era experimental, sino que era un ensayo audiovisual.

Pensar que lo que escribí era una protesta o al menos una manera de mostrar mis

pensamientos y mi opinión, cambió completamente el rumbo del relato. Ya en varias clases

había escuchado que, durante la creación y escritura del relato, era muy factible que este

tomara otro tipo de tonos; pero la verdad es que no esperaba que me fuera a suceder, hasta

que entendí el sentido del ensayo audiovisual. Según Alberto Nahum García Martínez,



profesor de comunicación audiovisual de la Universidad de Navarra, es difícil llegar a una

definición de ensayo audiovisual, pero este implica las siguientes características:

El ensayo permite elaborar una forma artística que conserva una poderosa vertiente filosófica,

que faculta para pensar ideas y exponerlas de forma personalizada y sistemática. Supone un camino de

búsqueda intelectual que muestra la especulación durante su génesis, con sus limitaciones, alejado de

la rigidez de un sistema filosófico. Propone una forma adecuada para el cine por su heterogeneidad y

apertura formal, capaz de combinar diversos elementos que,por las potencialidades del montaje

cinematográfico, pueden alcanzar cotas muy sugestivas para la expresividad del juicio personal del

autor sobre los más diversos temas. Y todo ello lo realiza desde una perspectiva argumentativa cosida

a la realidad, que asume un discurso estilizado como método para organizar el propio pensamiento y

darlo a conocer en su singularidad. (García, 2006, p. 75)

El argumento de la pieza audiovisual es el siguiente: hay cuatro mujeres y cada una se

encuentra en su lugar de origen haciendo las actividades respectivas a su cultura. La mujer

wayuú está arriando un cabrito, la mujer negra está tocando la tambora y cantando; la

indígena u’wa está tejiendo la mochila y la misak tejiendo su sombrero. Luego escuchan un

sonido que las llama, el sonido se vuelve cada vez más intenso; ellas no se pueden resistir y

dejan sus actividades de lado para salir corriendo y buscar el sonido. Después se ven perdidas

en el centro de Bogotá, en medio de los edificios de La Candelaria; pero se encuentran las

cuatro en medio de la Plaza de Bolívar y se miran las unas a las otras. En ese momento el

vestuario ya ha cambiado: tienen vestuarios inspirados en los trajes tradicionales que tenían

antes puestos. Finalmente sonríen y se toman de las manos. Así finaliza el fashion film2.

Mi intención no es solo exaltar la diversidad cultural en Colombia, sino también hacer

una protesta frente a lo que fue la época de la colonia y al patriarcado que este traía. La Plaza

de Bolívar es un lugar que es históricamente el lugar de las protestas y la lucha, por lo que me

parece pertinente enfatizar la protesta pacífica que ejercen las mujeres en este lugar.

La llegada de ellas está diciéndole al público que miremos atrás, que veamos a

nuestros antepasados y valoremos las culturas dentro de nuestro país: sí hay una manera de

2 Véase el anexo 2.



reconocer y reconectar con las diferentes etnias, sin apartarse del proceso de globalización y

la modernidad; además, implica también reconocer el trabajo y la presencia de la mujer

dentro de las múltiples comunidades en Colombia: pretende resignificar nuestro rol y mostrar

que nuestra presencia es necesaria e, incluso, imprescindible.

Este es un fashion film que exalta la diversidad cultural, la naturaleza, a nuestros

antepasados y a la mujer. Les da relevancia no solo a las diferentes etnias y nos grita que

miremos hacia la historia, que valoremos nuestra diversidad y que notemos que los contrastes

son buenos, si los miramos desde el amor.

Abstracción: de la idea al libro

Hace un tiempo, en una conversación con mi papá él me contó una historia de su

infancia, de cuando corría por el campo. Sus abuelos tenían una finca en Chita, cerca al

Nevado del Cocuy; él iba de vacaciones a visitarlos y a apoyarlos con las tareas del campo. El

lugar era inmenso, tanto así, que podían llegar caminando al nacimiento de un río. Un día él y

su abuela llegaron caminando a una laguna que quedaba cerca del nevado; ella lo sentó, le

dijo que mirara fijamente hacia la punta blanca de la montaña y que pensara en algún

sentimiento que le evocaba; él respondió «paz». Rebeca, mi bisabuela, le dijo con un gesto

dulce que ese lugar donde estaban era el ‘centro del universo’: era RAIANA.

Después de esa conversación, nace en mí una duda inquietante: ¿era mi bisabuela

indígena? Así, le pido a mi padre que me cuente más sobre ella y empiezo la búsqueda de

pueblos indígenas en la zona. Finalmente y gracias a la palabra Raiana, encuentro que mis

ancestros eran indígenas U’wa y que ella era hija de uno de los últimos líderes que había

dentro del territorio. Ella, en un acto de amor y por no dejar que sus costumbres quedaran en

el olvido, le cuenta a mi papá de manera indirecta sobre lo que ella creía. Para los indígenas

U’wa:



El territorio ancestral tiene como centro la Sierra Nevada del Cocuy. Raiana, es la

montaña principal y Bekana, el lago, son considerados como el centro del mundo. Las lagunas

que se encuentran en estos territorios son de gran importancia, ya que los U’wa consideran

que de ahí nacieron sus antepasados cuando las deidades dieron nacimiento a un hombre y

una mujer de cada laguna. Las parejas que nacían de cada laguna daban origen a un clan, que

fueron conformando la sociedad U’wa. (Falchetti ,2003).

Por esto, mi abuela decide llevar a mi papá a ese lugar, pues quería que él y las generaciones

venideras estuviéramos conectadas con sus antepasados, con sus creencias y con su cultura.

Así que cuando descubro, en la búsqueda de mi identidad, que tengo raíces indígenas y que

mis ancestros son U’wa, tomo la decisión de trabajar en el reconocimiento y la memoria de la

identidad cultural de las etnias en Colombia; de aquí nace la idea de este proyecto de grado

que busca exaltar y generar una identidad nacional que reconoce y exalta la diversidad.

En cuanto al formato, es relevante mencionar que la idea de hacer un fashion film

nace de mi gusto particular por la moda. Desde muy pequeña soñé con vestidos increíbles que

fueran diseñados por mí, pues la creatividad siempre estuvo presente en mi vida. Además,

pensar la moda como medio de comunicación constituye para mí un acto revolucionario: no

es algo tradicional, pero es algo necesario. En ese sentido, estuve buscando una manera en la

que pudiera expresar la colombianidad mediante la moda, sin hacer de esto algo poco

trascendental. Aquí es donde entra el diseño de producción.

Este rol en el audiovisual no solo hace parte del proceso imaginativo, sino que habla

con el espectador por medio de sus ojos, y aunque este lo mira, no sabe que lo está viendo.

Así, el diseño de producción constituye entonces una parte vital para mi proceso creativo y

para el objetivo de este proyecto. Sin esta herramienta, la narrativa y la expresión estética del

fashion film quedaría solo en la imaginación y dejaría de convertirse en algo tangible.

La abstracción de la idea, nace hace décadas y se convierte ahora en un proyecto lleno

de amor por Colombia, por su gente y por su territorio. Amor expresado en telas, texturas,



objetos, personajes, vestuarios y arquitectura. Este es un sueño que pasó de lo intangible a lo

tangible.

Introspección: maquillaje

Utilizar la piel como lienzo no es tan sencillo, aun más sabiendo la importancia que

esta tiene para algunos grupos étnicos. Sin embargo, es válido decir que para una producción

audiovisual el maquillaje representa la pintura usando la piel como base, por lo que en este

dosier no es la excepción. Teniendo la sinceridad como valor principal para este proyecto, he

de decir que de todo el libro fue la parte que más me costó: desde la comunicación suele

hacerse más sencilla la expresión mediante palabras o símbolos; pero cuando se utiliza a una

persona y su cultura como base para narrar, se crea una expectativa frente a lo que esta va a

reflejar. Ese era el verdadero reto.

Al tener cuatro mujeres de diferentes culturas, el reto se vuelve más complejo. Como

se ha mencionado anteriormente, la diversidad es lo que prima en el proyecto, por lo que el

objetivo era generar una representación desde la inspiración que pudiera mostrar la feminidad

dentro de cada cultura. Cada personaje es tan diferente, por el contexto en el que nace, que el

maquillaje debía tener un ‘detrás de escenas’, que contara tácitamente una historia y que

pudiera aportar al personaje.

En primera instancia, debo recordar que el relato está dividido en dos: el momento en

el que las mujeres se encuentran dentro de sus comunidades y cuando llegan a la Plaza de

BolÍvar. Centrándonos en los lugares que ellas habitan, se pretende expresar la naturalidad

incluso desde el maquillaje; por lo que las actrices en este momento no tendrían en gran

cantidad, sino que sería algo muy sencillo: base a juego con su tono de piel, pestañina

transparente para resaltar un poco la mirada, tener las cejas peinadas y en algunos casos,

agregar un poco de sudor o resequedad en los labios para reflejar la situación o el clima.



Estos maquillajes, tan naturales, son muy importantes, pues generan un contraste directo

respecto a lo que sucederá en la ciudad de Bogotá.

En la búsqueda de inspiración noté que de las etnias seleccionadas para el relato, solo

para los indígenas Wayúu la pintura en la cara tiene una gran relevancia. Según Kasuusain

Herrera Paz, indígena de esta etnia, para algunos la pintura puede simbolizar el aletear de una

mariposa, los pasos del caballo, o las huellas del alacrán. Por otro lado, según el Colectivo

mujer Wayúu:

El Acheepa o maquillaje Wayuu, (...) para las mujeres son espirales como simbología

de lo femenino en la cultura Wayuu y para los hombres se usan las lineales como símbolo de

masculinidad. (...) Es utilizado en eventos tradicionales como La Yonna (danza tradicional),

rituales de sueño, eventos especiales, entre otros (CMW, 2021. prr 3)

De esta manera, se evidencia la relevancia que la pintura facial tiene para el pueblo Wayúu y

para sus tradiciones, por lo que el reto que había era adaptarla a la modernidad desde el

respeto y el cuidado.

En ese sentido, se adaptaron los trazos de la pintura facial wayúu a un delineado

gráfico de color naranja rojizo; este delineado va en la parte central de la frente, en el párpado

inferior y en la línea del agua. En la frente son dos líneas curvas que van hacia abajo;

mientras que en el párpado se mantiene la espiral, pues esta representa el origen, el camino y

la trascendencia del ser Wayúu (CMW, 2021). Adicional a esto, los labios serán de color

naranja claro, con gloss encima para generar brillo y dimensión. La piel irá muy natural, pues

solo se agregará un poco de rubor. Por último, el cabello irá suelto, a pesar de que estará

cubierto por una capucha azul.

Para la mujer afrodescendiente, la inspiración vino de un objeto representativo, el

collar de chaquiras, y de una forma presente en los patrones y prendas que usan: los círculos.

Así, ella también tendrá un delineado gráfico en la frente, los huesos de la mejilla y en la

zona de las ojeras. En la frente habrá cinco filas de seis puntos naranjas cada una, formando



una especie de sol; en las mejillas habrá tres a cada lado y debajo del lagrimal una en cada

ojo. Los labios serán de color fucsia, las cejas estarán peinadas de manera orgánica y tendrán

un poco de sombra. Finalmente, se enmarcará la cara gracias a los crespos cayendo desde el

turbante en forma de capul.

Por otro lado, la indígena U’wa estará maquillada de manera mucho más sencilla,

pero notoria; al tener ella como color simbólico el azul, se toma como inspiración la montaña

del Nevado del Cocuy. Esta irá representada por un delineado en el párpado superior que se

compone por dos partes: un cateye negro y delicado encima del borde de las pestañas y un

delineado gráfico azul que encierra el resto del ojo. En el centro habrá una sombra azul

satinada, como reflejo de la laguna. Las cejas tendrán un sombreado muy sútil y los labios

irán de color nude, acorde con su tono de piel. En cuanto al cabello, se utilizará de forma

recogida en la parte de atrás, pues ella tiene una capucha verde que lo cubrirá.

Para terminar, la mujer del pueblo Misak tendrá el cabello suelto con ondas muy

naturales. En sus ojos habrá un cateye sobre otro, cada uno de diferente color: primero

rosado, luego morado, amarillo y encerrándolos a todos el negro; este delineado representa

los tejidos en hilo que hace esta comunidad. La piel irá muy natural, con un poco de rubor.

Los labios serán de color coral y las cejas delgadas con un sombreado muy leve.

Con cada uno de estos maquillajes se pretende llevar a otro nivel la simbología de

cada etnia, tal como se evidencia en el dosier, desde el respeto y la exaltación. Además, se

explora una manera poco ortodoxa de representar desde este rol las creencias, tradiciones o

prendas que utiliza cada una de ellas. Es por esto que es tan importante, pues el rostro se

convierte en el lienzo ideal para la expresión estética y narrativa.

Ancestral: vestuario



El vestuario está basado en dos conceptos básicos que se contraponen el uno al otro:

ancestralidad y modernidad. La intención de esto es buscar un contraste entre los vestidos

típicos de cada una de las etnias y la inspiración que estos tienen en la creación de vestuarios

modernos. Es importante señalar aquí que se busca resaltar la identidad de cada grupo étnico,

sin caer en una apropiación cultural del mismo: el interés es mostrar cómo la cultura puede

llevar a un proceso inspiracional, pero siempre desde ese respeto y exaltación de la misma, tal

como ya se mencionó.

De esta manera, los vestuarios estarán divididos en dos. En la primera parte del

producto cada una de las mujeres llevará su traje típico, pues estará inmersa en su propia

cultura; mientras que cuando lleguen a la ciudad estarán vestidas con ropa que claramente

hace referencia al vestuario anterior, pero más moderno y fashion. Ahora, se encontrará una

conexión clara entre ambos, pues se mantienen los colores y las formas que hay entre ellos,

ya que uno es la inspiración del otro.

Wayuú:

En el caso de la mujer wayuú, tenemos como traje ancestral la manta tradicional de

esta cultura, pero aquella que se usa para ceremonias y tiene un valor simbólico especial: esta

solo se utiliza cuando van a realizar rituales o matrimonios. En una entrevista para Radio

Nacional de Colombia, Geily Solano, bailarina del resguardo Mayabangloma en La Guajira,

dijo que el color rojo es para ellos un símbolo de conexión con sus antepasados, pues es este

el color de la sangre y allí es donde llevan a sus ancestros (RNC, 2022, prr 6.); por lo que es

de vital importancia que este color sea el que la represente.. Adicional a esto, la mujer irá

caminando por la playa descalza, sin uso de algún tipo de zapato.

En el otro escenario, el vestuario cambiará a una capa de poliéster color rojo, con

aberturas al frente decoradas con borlas Wayuú y una capucha azul oscuro, manufacturada en

tela chifón. En cuanto al pantalón, su terminación será en bota campana, con forro azul y en

terciopelo. Debajo tendrá una blusa licrada azul oscura y unas alpargatas de fique, tejidas a

mano, en forma de punta y que se amarran con borlas de colores.



De esta manera, se representa el traje tradicional de este pueblo y se adapta a la

modernidad, se mantienen cosas como el color, las borlas tradicionales, el tejido a mano y se

hace alusión a sus ceremonias ancestrales; la intención siempre es recordar que todo es

inspirado por este pueblo y de ser posible, manufacturado por el mismo como apoyo a esta

comunidad.

Afrocolombiana:

En cuanto a la mujer afrocolombiana, recordemos que se hace uso de elementos

propios de dos culturas: la palenquera y la raizal. A pesar de que son muy cercanas y tienen

varios elementos en común, es importante mencionar que la inspiración viene de las dos en

conjunto. Los colores, los patrones y las cualidades se verán representados en el vestuario de

la segunda parte del relato.

En cuanto a la primera parte del relato, el traje que estará presente es el que utilizan

las palenqueras en su cotidianidad: una falda larga suelta, de gran perímetro (mejor conocida

como pollera), una blusa en cuello bandeja con boleros en los hombros y en el pecho, unas

sandalias de colores y su turbante. Todas estas prendas tienen gran cantidad de colores, pero

en el caso del relato la blusa y la falda serán amarillas, mientras que los boleros tendrán

bordes azules y rojos. Así mismo, las sandalias serán de tejido de fique.

En el segundo vestuario, se toma como inspiración el primero y se realiza un vestido

que tiene una falda con corte en A, con varios boleros en tul, hecho con esta tela pero en

diferentes tonos de amarillo, para crear un efecto degradé. En cuanto a la parte superior, se

mantienen el cuello bandeja y los boleros, además de un turbante azul; Por otro lado, se

agregan collares dorados y candongas rojas, mientras que los zapatos serán sandalias estilo

romano, de tacón 5.5, color rojo en juego con los aretes.



Aquí quisiera denotar la importancia del uso del turbante para la mujer negra. Esta, es

una tradición traída por los esclavos en la trata transatlántica de esclavos en el siglo XVIII

(Magnet, 2018, prr. 3): las mujeres negras trazaban rutas de escape en sus trenzas hacia los

palenques o pueblos libres, por lo que el uso del turbante fue de vital importancia para

esconderlos. Además, según la investigadora afrocolombiana Emilia Valencia, el turbante fue

usado por las esclavizadas «para cubrir con él sus trenzas entre las cuales escondían las

semillas y el oro que posteriormente servirían para asegurar la supervivencia alimentaria de

sus comunidades y para comprar libertades» (Magnet, 2018, prr.4) Por lo que, podemos

evidenciar que el turbante debe ser utilizado con el mayor respeto del mundo y solo por

mujeres negras: así se respeta la historia y no se cae en apropiaciones culturales.

U’wa:

Debo admitir, que hacer la búsqueda del traje tradicional que utilizan los indígenas

U’wa que habitan la zona del nevado del Cocuy, representó un reto grandísimo para el

proyecto, pues muchos de ellos han migrado a la ropa que usamos en la actualidad o

pertenecen a los grupos que habitan en Arauca. Finalmente, pude encontrar un artículo de

investigación para una revista sobre arte Universidad Distrital Francisco José de Caldas,

donde describen los tejidos y las fibras que estos utilizan y definen la indumentaria que usan

las mujeres como una falda de hilo y encima la ruana. Ángela Liliana Dotor y Cristian

Camilo Caicedo afirman que:

La «ruana U’wa», elemento de identidad de la comunidad de la región de Güicán de la

Sierra Nevada del Cocuy, así como elemento de colectivización, asociación y referencia para

la región, es un símbolo de la artesanía U’wa y boyacense (...) Hombres, mujeres y niños se

visten con la ruana, utilizándola en temporadas invernales, para cruzar la sierra o para

adornar sus cuerpos si es el caso (...) Al entrar en la etapa de la pubertad, las mujeres



deben portar un gorro Cocora hecho con hojas de palmera, el cual utilizan hasta el

momento de contraer matrimonio (Dotor, Caicedo, 2016, prr. 42).

Así se demuestra la relevancia de la ruana para este grupo étnico; no solo por su ubicación

geográfica, sino por lo que es como elemento colectivo. Además hace referencia a la cócora,

elemento que las niñas utilizan hasta que contraen matrimonio en algunos casos y en otros el

mes siguiente a su primera menstruación. Estos dos son elementos que se mantendrán

presentes a lo largo del producto audiovisual.

Por esto, en el primer vestuario la mujer tiene un vestido de hilo azul oscuro, debajo

de una ruana de lana de oveja color blanco. Ella se encuentra descalza y tiene su mochila de

fibra vegetal en las manos. En su cabeza tiene la cócora, el cual evidencia el período de la

vida en el que se encuentra; fue pertinente incluir este implemento, pues demuestra y exalta

esta tradición.

En la segunda parte del relato ella utilizará un vestido ceñido al cuerpo, en tela de

satín azul oscuro; este tiene varias asimetrías: en la parte de arriba lleva una manga que lo

sostiene y en la zona inferior una abertura para la pierna. El color y el corte no solo muestran

la estabilidad, sino que hacen alusión a las noches estrelladas en el Nevado del Cocuy.

Encima del vestido hay una capa en lana de oveja, que cae en el hombro derecho y rodea la

cintura; lo que marca la importancia del vestuario, pues da pie a que el público vea la

relevancia que las ruanas tienen para esta comunidad. Finalmente, en la cabeza tiene una

pañoleta en tela organza verde, haciendo referencia directa a la cócora.

Misak:



A pesar del paso de los años, el pueblo Misak es uno de los pocos que ha conservado su

indumentaria. No obstante, ha habido varios cambios, pues antes sus accesorios (como los

collares) eran hechos de plata u oro; sin embargo, hay cosas que se mantienen, como la capa

o ruana, el vestido y el tan reconocido sombrero. Viviana García, dice en su proyecto de

grado La vestimenta Mizak que en la actualidad:

La mujer Misak se identifica por llevar sobre su torso un rebozo o manta de color

violeta y rosado, una sobre otra, y en la parte de adelante es sujetada por un gancho metálico.

La Falda o anaco es usado de color negro con listas horizontales hasta más abajo de la rodilla,

se coloca haciendo unos pliegues por uno de los lados y se sujeta en la cintura con el chumbé,

un cinturón tejido por las mujeres que contiene colores y símbolos característicos de la

comunidad (...) La mujer usa el sombrero tradicional Tampalkuari sobre la cabeza o en la

espalda, algunas usan un sombrero de paño de color negro que es comprado en el pueblo. En

el cuello usan gargantillas realizadas con chaquiras de color blanco y otros colores; la más

tradicional es una especie de gargantilla blanca, algunas mujeres han optado por elaborar

nuevos diseños. La jigra o mochila tradicional es llevada en la espalda y en ella cargan

elementos personales, alimentos y objetos para tejer (...) En la parte inferior usan zapatos o

botas que son adquiridos en el pueblo. (García, 2015. pg. 57)

Teniendo en cuenta esta información, el primer vestuario será una manta de lana morada,

debajo una blusa rosada de hilo y su falda negra tejida en telar, con líneas horizontales. En los

pies usará alpargatas de fique.

En la segunda parte del relato la mujer Misak utilizará una capa de lana teñida de

violeta con hombreras, que se amarra adelante con un lazo de satín. Debajo una blusa de hilo

negro pegada al cuerpo, con manga larga. En cuanto al pantalón, será de color fucsia de licra

brillante, pegado al cuerpo. Este irá acompañado de unas botas de cuero sintético blanco, con

tacón cuadrado de 6 cm. Finalmente, y más importante, es que el vestuario mantendrá el

sombrero de fique, para exaltar la tradición de esta cultura y un collar rojo de chaquiras.De

esta manera, se realiza la representación de esta comunidad indígena teniendo en cuenta sus

costumbres y tradiciones.

Es importante recalcar que los vestuarios del principio son la base inspiracional para

la segunda parte del relato, pues estos se diseñan desde el amor y la necesidad de aprendizaje,

de memoria y de adaptación de estas etnias, para la construcción y resignificación de la



colombianidad. Sin embargo, para efectos del proyecto me permito citar a Melissa Marrero

Severino asociada de Headrick Rizik Álvarez & Fernández, quien dice en su ensayo

Apropiación cultural en la industria de la moda: ¿inspiración o plagio? que:

“El plagio se reduce al uso no autorizado de la creación de un tercero y al

hecho de ostentarlo como propio. Es la apropiación sin identificar su procedencia. De

esta idea de plagio surge lo que denominamos «apropiación cultural». (...)Este tipo de

apropiación consiste en la distorsión y dilución del significado de un elemento

cultural y la pérdida del control sobre este para su comunidad. (...)”

En ese sentido, podemos afirmar que la apropiación cultural realmente se comete cuando no

se da crédito a la comunidad por aquellos elementos creativos que están dentro de la pieza,

cuando se toman como propios (Marrero, 2019). Y es precisamente eso en lo que no quiere

caer el proyecto, todo lo contrario: busca exaltar el origen y la identidad cultural para que las

personas que desconocen de ellas y que son colombianas vean y entiendan la diversidad que

hay dentro de nuestro país y todo lo que deben aprender de él, de sus orígenes e identidades.

Naturaleza: dirección de arte

Como se menciona al principio del capítulo la dirección de arte en este fashion film

está basada principalmente en la naturaleza y en el significado de ella para estas etnias. Por

esto la mayoría del producto, por no decir que todo, se realiza en exteriores: las tierras hacen

parte vital de esa ancestralidad en la que tanto insistimos y por la que construimos este libro.

Además, cada lugar genera una pertenencia y forma parte de la vida espiritual de las

diferentes identidades culturales, por lo que no solo será un deleite para el espectador ver que

su país tiene tan maravillosos lugares, sino que mostrará que la belleza no es solo lo que se

ve, sino la importancia que tiene cada espacio.

Wayuú:



En el caso del pueblo Wayuú el relato se ubica en el desierto de La Guajira, un lugar de

tierras sagradas para ellos. La dirección de arte aquí se fundamenta principalmente en la

escenografía: en la construcción arquitectónica de los hogares. La ranchería estará construida

a partir de palos que funcionarán como soporte y como paredes, además de hojas secas que

cumplirán la labor del techo. Se utilizan estos materiales, ya que son los que la comunidad

puede conseguir en el desierto, pues con ellos se protegen del sol y del calor.

En cuanto a la textura será algo muy polvoriento, que exprese la soledad y la

temperatura del lugar, en correspondencia con el entorno desértico guajiro. La saturación será

mínima dado a que habrá muy pocos objetos en escena. En la decoración se hará uso

principalmente de material vegetal de la locación: cactus y árboles secos, además de una

hamaca roja en la parte externa de la ranchería.

Esta hamaca será de aquellas tejidas con hilo por mujeres wayuú, con borlas de

colores en los extremos y con patrones que contrasten. Cada uno de los patrones que utiliza

esta comunidad tiene un significado; el grupo editorial Wayuu Patterns afirma en un artículo

que

Los motivos tradicionales de los Kanaas son la expresión más auténtica de la forma

como los Wayuu interpretan los elementos de su mundo material y de su vida diaria. Kanaas

se utilizan para crear figuras estilizadas de gran simbolismo; entre ellas , los mayores

exponentes son los caparazones de tortuga, los genitales de burros y las constelaciones de las

estrellas. (Wayuu Patterns, 2018, prr. 20)

Para este objeto el patrón a utilizar será el de Jalianaya, la madre de las Kanaas, pues es el

patrón más utilizado dentro de la comunidad Wayuú.

Finalmente, en la utilería solo hay un ítem del cual la actriz haría uso dentro del

relato: un chivo y un palo de árbol para arrearlo. Este será un chivo pequeño de color café, y

tendrá una cuerda ligera en el cuello (que no lo lastime), representando la economía de esta

comunidad.



Afrocolombiana:

En cuanto a la mujer afrocolombiana, es importante mencionar que toma conceptos de

dos grupos étnicos: raizales y palenqueros; por esto la arquitectura del lugar está compuesta

por una casa raizal, la cual está construida por: «Madera, clavos, pintura, white lime (cal que

se obtiene de la piedra marina) y muchas manos amigas y vecinas eran lo suficiente para

construir una casa isleña (...)» (Palacios, 2009, pg. 27). Así pues, estará fabricada

completamente en madera para que el aire caliente no se concentre y circule de mejor

manera; además estará ubicada a la orilla del mar, por lo que tiene parales que la ubican un

piso más alto, en caso tal de que la marea suba, a manera de palafitos. Tendrá una zona

exterior, una especie de balcón, que da con la entrada y que conecta al suelo con unas

escaleras también de madera. En este caso, la construcción será de colores verde y azul, ya

que estos son colores representativos de esta comunidad.

Respecto a la textura y saturación, será todo bastante arenoso pero cálido, limpio y

sencillo; lo importante es reflejar la alegría del pueblo afro, por lo que aquí toman relevancia

los colores. En cuanto a la ambientación, lo importante es resaltar la naturaleza, por lo que

esencialmente serán las palmeras, los árboles y las frutas los principales protagonistas:

«Las casas generalmente contaban con más espacio alrededor, cultivos de plátano,

yuca, ñame, mango, bread fruit (pan de fruta) y con una cisterna a la que una canal redirigía el

agua a un tanque hecho en cemento para recoger agua lluvia, y posteriormente poderla usar en

tiempos de sequia para las labores de la casa. Pintadas de blanco en su mayoría, y ubicadas a

lo largo de la costa, las casas de la isla se erigían imponentes frente al mar con sus balcones

en el segundo piso, con las puertas y ventanas siempre abiertas para facilitar el flujo del aire.

Los techos eran cubiertos con shingle (tejas de madera) y pintados como las fachadas, de

blanco, o de colores muy alegres y vivos» (Palacios, 2009, pg. 28)

La utilería, por su lado, será un tambor alegre el cual está construído por madera

maciza, un parche en la parte superior de cuero de chivo o carnero, tensionado con bejucos,

cuerdas y cuñas; pues nuestra protagonista exalta la tradición cultural que tienen las

palenqueras de cantar a sus ancestros: es una cantadora. Ella acompaña su música con el

tambor, para marcar el ritmo.



U’wa

Dado que la ancestralidad es el eje del proyecto, me parece importante mencionar que

para la comunidad U’wa no hay nada más importante que la naturaleza y su cosmología; por

lo tanto:

El territorio es uno de los aspectos más importantes dentro de la cultura U’wa, ya que

a partir de éste se mantiene la organización, la unidad, la autonomía y la identidad cultural. Es

el espacio en donde se crean y se mantienen todos los elementos necesarios para la

supervivencia del pueblo. El territorio es sagrado, es considerado como la madre y el petróleo

que habita en ella es considerado como la sangre y sin éste, la tierra no puede tener vida.

Según la cosmovisión de los U’wa, el Dios les dejó la responsabilidad de ser los guardianes

de la tierra y mantener el equilibrio de ésta. Gracias a la ley de origen, los U’wa tienen el

conocimiento ancestral para usar el territorio de forma adecuada sin dañar la naturaleza ni

agotar los recursos. El pueblo, al contrario de la cultura occidental, no ve al territorio como

una fuente de riqueza, sino como un ser vivo, con un espíritu y armonía propia. (Plan de

salvaguarda U’wa, MinCultura, sf. pg. 4).

De esta manera, la dirección de arte se fundamenta en la protección del medio ambiente que

esta comunidad habita, por lo que todos los materiales usados en la construcción de la

escenografía, decorados y utilería son de producto vegetal, reutilizables y que cumplan con

las tradiciones de esta comunidad.

Así pues, la dirección de arte U’wa está planteada principalmente en el exterior de la

casa, pero teniendo en cuenta las zonas interiores ya que es la única escena que se desarrolla

en el interior. Está construida con soportes de palo, fortalecida con barro seco y recubierta de

hojas secas; además en la parte del techo los soportes también son en palo y así mismo está

cubierta por hojas secas de forma muy tupida, para protegerse de la lluvia.



La textura será bastante rústica, ya que la casa está hecha de barro; mientras que la

saturación es media, pues las mochilas le dan volumen al espacio vacío. En cuanto a los

props, ella está tejiendo una mochila de fibra vegetal de color café: es el único elemento de

utilería.

Al interior es un espacio amplio y vacío de color ocre. No hay nada en las paredes, pero en el

piso hay varias mochilas tejidas en fibra vegetal, haciendo un círculo alrededor de la

protagonista, como parte de la decoración.

Misak

Para esta etnia es de suma importancia la territorialidad y la cosmovisión. Es una comunidad

bastante unida, realizan varias actividades en conjunto como la agricultura, la minga y las

danzas. No obstante, el lugar donde habitan es lo verdaderamente importante para este

pueblo, pues:

«Los Misak históricamente habitamos un gran territorio en las actuales tierras del

Cauca, desde las afueras de Yautu, Popayán, hasta las tierras de clima caliente, frío y páramo,

nuestra autoridad eran los caciques, quienes gobernaban con el bastón grande, símbolo de

autoridad y de autonomía, dirigían y controlaban todo y los consejos los trasmitían a sus

generaciones a través de la experiencia. Nos dejaron como herencia el precepto normativo y

político de que el que es primero en la posesión es primero en la Ley, por eso nuestro pueblo

nació, creció y pervive en el territorio ancestral bajo la ley de origen Misak. Toda la lucha y

resistencia ha sido establecida desde nuestra propia estrategia de vida colectiva en el

territorio, como única forma de salvaguardar la propia existencia» (Tunubalá, Muelas. 2008,

pg. 73)

Esta comunidad se caracteriza por la lucha para la protección de su territorio, de su cultura y

de sus tradiciones. En este fashion film buscamos desde la dirección de arte, exaltar

respetuosamente la tradición y la belleza de este territorio.



De este modo, la escenografía se basa en las costumbres y tradiciones misak; por lo

que es principalmente una casa construída en barro, para que el frío del páramo no penetre.

Esta es de color azul claro y redonda, pues la forma representa la unidad de la comunidad. En

la parte del techo, la estructura es principalmente de palo, pero también es redondo y está

recubierto por hojas secas que impiden que la lluvia se filtre.

Afuera de la casa hay una cerca de madera, con una manta rosada y una ruana morada

colgando, como indumentaria representativa. Esto, además de la vegetación, y de los cultivos

que se ven a lo lejos, hace parte de la decoración. En cuanto a saturación, es de baja a media,

pues hay objetos que hacen parte de la decoración externa; mientras que la textura es bastante

limpia a la vista.

En el exterior, sentada en el pasto, hay una mujer misak tejiendo su sombrero de fique, por lo

que esta es la utilería que la mujer lleva. De hecho, en el libro Memorias de la empresa

Artesanías de Colombia, se afirma que el tampalkuarí (sombrero tradicional) es tejido en

espiral como una evocación a la espiral misak, la cual es un reflejo del manejo del tiempo en

la comunidad y de cómo se desarrollan las cosas dentro del mundo, tomando como analogía

el caracol (2018). Por lo anterior podríamos decir que lo que hace esta mujer mientras teje es

ejercer como historiadora de la comunidad.

Arte, magia y creatividad

Desde la imaginación y la ancestralidad es como este dosier llega a la vida. Dar

cuenta de lo que es la diversidad desde las identidades culturales, tradiciones y antepasados

por medio de las herramientas que da el diseño de producción es una hazaña comunicativa,

pues hablar desde símbolos es más sencillo cuando se convierten en palabras; pero cuando

son menos formales, se convierte en un reto construir un relato claro y unificado por una

estética. Por esto, no solo es el contenido el que le habla al lector, sino que también lo hace la

forma.



A la hora de diagramar el libro, hubo conceptos que quería se reflejaran desde el

mismo: el contraste, lo artesanal y la sencillez. De esta manera, el dosier está planteado con

fondo negro y letra blanca para darle vida al contraste pero de manera diferente, pues

normalmente se realiza al revés. Además, esto también se observa desde los colores en las

fotografías y dibujos, pues el fondo hace que resalten aún más.

Por otro lado, se utilizan dos tipos de fuentes: Courier para que se vea como

typewriting y Big shoulders display, con un efecto de brillo alrededor. La primera hace

alusión al sentido artesanal, pues sugiere el uso de máquina de escribir y corresponde a la

misma que se utiliza para los guiones. La segunda hace referencia a lo moderno: su halo

brillante hace que se vea un poco más futurista y que resalte entre la artesanalidad. Además,

sobre las fotos a blanco y negro logra captar la atención del lector.

En cuanto a las imágenes utilizadas, unas son fotografías y las otras son dibujos

realizados a mano, posteriormente escaneados y curados. Las fotos están enmarcadas como si

fueran polaroid: esto le da un sentido mucho más artesanal y cercano al espectador, pero sin

perder la modernidad. Mientras que los dibujos son mucho más manuales y artesanales.

Raiana es entonces una expresión artística, que consta de varias herramientas para

exaltar su magia y su creatividad. Este dosier de diseño de producción muestra en cada una

de sus páginas características propias de un formato innovador, de una idea que se vuelve real

y del sentido de pertenencia que debería existir en cada colombiano.



Conclusiones

El diseño de producción constituye una gran herramienta en la creación audiovisual,

pues da cuenta de un discurso autónomo dentro de los formatos, sean de ficción o de no

ficción. Siendo este el caso de un fashion film, se puede evidenciar en RAIANA: dosier de

diseño de producción que este departamento es indispensable para reforzar la narrativa del

producto, pues profundiza en los personajes, aporta contexto, sentido y ubicación desde una

estética unificada: pone en evidencia quién es el personaje y así aporta a la narrativa del

audiovisual.

Ahora bien, suele pensarse que el diseño de producción no es más que la estética del

video; pero es tan importante porque es todo lo que vemos en pantalla lo que hace que como

espectador nos sintamos atraídos, conectados y sensibles respecto a lo que observamos en

pantalla. La preparación de los set, desde la paleta de color hasta su construcción, desde la

elección de tela hasta el uso del vestuario y la caracterización del personaje hacen que el

espectador genere familiaridad e, incluso, sentido de pertenencia. De esta forma, el libro

podría funcionar como guía o manual, para aquellas personas que están pensando en diseñar

la estética de un producto, pues es desde ahí que se prepara y se visualiza el impacto que

puede llegar a tener un producto como estos.

De hecho mediante la realización del dosier se exploró, desde la práctica, el trabajo

que debe realizar el diseñador de producción y la importancia que tiene la relación con el

director de arte, el diseñador de vestuario y la diseñadora de maquillaje; ser la cabeza de la

unidad estética y visual de un producto no es sencillo, ya que todo detalle cuenta y debe tener

concordancia entre sí. En este caso, lo ancestral y la diversidad cultural hicieron parte



fundamental de la construcción narrativa y estética, porque fueron la base de la creación del

mismo.

Esto se ve representado en cada departamento de forma diferente: en la dirección de

arte se ve desde las texturas, la locación, los materiales utilizados para la construcción de la

escenografía, la decoración y los objetos. El vestuario muestra la referencia directa que hay

en los trajes típicos ancestrales, tomando colores y telas como inspiración; el maquillaje, en

un principio da cuenta de la naturalidad de estos grupos indígenas, pero en la segunda parte

hace referencia a objetos y lugares de cada cultura. De esta manera se nota el trabajo en

conjunto que debe haber dentro del departamento y fuera de él, pues recordemos que para

generar un buen diseño de producción hay que tener en cuenta todos los otros departamentos.

Igualmente, es preciso decir que el formato al que el diseño de producción debe

aportar es poco ortodoxo. El fashion film puede llegar a ser un producto audiovisual

alternativo y que es poco convencional; se fundamenta bastante en la estética visual para

exaltar las prendas, generar expectativa y aspiración en el espectador. Podría llegar a pensarse

que no es el mejor formato para generar identidad y fortalecer la memoria, pero trabaja

conectando dos herramientas comunicativas que lo llevan a cumplir con su objetivo. El

departamento de diseño de producción es una de las partes más importantes del formato ya

que, en el caso de Raiana, contribuye con la narrativa, la estética y la exaltación de la moda

colombiana: prendas que comunican y se inspiran en comunidades étnicas diversas y relatan

los vestigios de esas ancestralidades que sobreviven en la actualidad. Mientras que, la moda

es que hace que se evidencie más directamente las culturas y queden los objetos (en este caso

prendas) impregnadas de ella; lo que genera perdurabilidad de la memoria sociocultural.

De esta manera, se pudo evidenciar cómo el diseño de producción puede generar en

el lector colombiano un sentido de pertenencia y una curiosidad por las identidades culturales

en el país. Desde la narrativa visual y la estética unificada, se da cuenta de lo maravillosa que

es Colombia en lo cultural, lo natural y lo social; generando discursos propios de la nación,

creando personajes diversos y, sobre todo, generando curiosidad en aquellos que desconocen



estas comunidades. Podemos afirmar que este libro no solo pretende ser un dosier de diseño

de producción, sino un repositorio de memoria y de identidad.

Finalmente, quisiera cerrar este texto centrando las expectativas del mismo. Este libro está

planteado para aquellas personas que quisieran aprender sobre el camino que hay que tomar a

la hora de desarrollar el diseño de producción de un producto audiovisual; pero también, para

todos aquellos que quisieran conocer sobre los elementos representativos de las culturas

mostradas aquí de una manera diferente y creativa.

Quisiera, por supuesto, que este libro llegara a la pantalla, pues esta era la intención principal.

Sin embargo, espero que pronto pueda dar con alguien visionario e imaginativo, que ame

tanto Colombia como yo y que decida apoyar la diversidad cultural, para poder realizar todo

el audiovisual en conjunto; por el momento este proyecto termina con un libro maravilloso,

lleno de amor y de colombianidad.

Gabriel García Márquez dijo alguna vez que “Cien años de soledad no es más que un

vallenato de 350 páginas”; yo podría decir que este proyecto no es más que la escritura del

Océano Pacífico, impregnado del frío de los nevados y del calor del desierto guajiro, con algo

de música andina de fondo.
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Anexos

1. RAIANA: Dosier de diseño de producción. Véase en el siguiente link:
https://heyzine.com/flip-book/69833dfbe1.html o con el código QR:



2. Escaleta:

RAIANA

1.EXT. DÍA. DESIERTO DE LA GUAJIRA.



Una mujer wayuú camina por la arena, va descalza y va con
una cabra en la mano. Se escucha un sonido lejano y la
cabra sale a correr. La mujer sale detrás de ella.

2.EXT. DÍA. DESIERTO.

El sonido se hace cada vez más intenso, la mujer
mueve la cabeza en busca del sonido. Ve algo al
horizonte y corre.

3.EXT. DÍA. DESIERTO-PLAYA.

Vemos los pies de la mujer corriendo a la orilla del mar,
una ola la alcanza.

4.EXT. DÍA. CASA SAN BASILIO DE PALENQUE

Se escuchan las olas del mar, se ven las palmeras, una
casa de madera muy colorida. En el pórtico de la casa
se encuentra una mujer, cantando y tocando el tambor
alegre. Ella escucha un sonido que cada vez se hace más
fuerte. La mujer deja de cantar. Sale de la casa y
empieza a correr sobre la orilla del mar.EXT. DÍA.
PLAYA.

5.INT. DÍA. CASA-PÁRAMO DEL COCUY.

Una mujer se encuentra en el centro de una casa de
madera; está rodeada de mochilas de tchivara y teje una
mochila. Se escucha un sonido, la mujer deja de tejer. Se
acerca a la puerta de la casa. Sale.

6.EXT. DÍA. PÁRAMO DEL COCUY.

La mujer escucha extrañada. Camina entre el páramo, al
fondo se ve la Sierra Nevada del cocuy. La mujer empieza
a correr.

7.EXT. DÍA. CORDILLERA CENTRAL.

Una mujer misak está sentada en el pasto, afuera de una
gran casa redonda. Ella está tejiendo un sombrero de
fique, hasta que empieza a sonar un sonido extraño.

La mujer se levanta y corre en medio de las montañas.

8.EXT. TARDE. PLAZA DE BOLÍVAR.

Desde el norte viene corriendo la indígena wayuú. Desde
el oriente, viene corriendo la mujer U'wa. Por el



Occidente, la mujer palenquera y finalmente viene la
misak corriendo por el sur.

Las mujeres se encuentran, agitadas, en el centro de la
Plaza de Bolívar. Cuando se ven, sus vestuarios son
diferentes: cada una tiene un vestuario inspirado en su
traje típico, pero mucho más actual y fashion.

Se miran, notan sus vestuarios y se ven entre sí,
sorprendidas. Finalmente se toman de la mano.

FIN.


