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Resumen
La ponencia gira en torno al texto experimental “Las viejas que bailan. 
Su habitar poético”, trabajo que se inserta en el terreno de la hibridación 
de géneros, desde las escrituras de frontera y las narrativas del yo. Texto 
que se cuestiona el estatuto mismo de texto y busca ser un portador 
multimodal, acercándose a otros lenguajes, formatos y soportes de 
registro e inscripción. Es, por tanto, un ejercicio de investigación en 
artes de tipo experimental y transdisciplinar, sobre la representación, la 
memoria y los feminismos.

Los temas que aborda están en relación con la escritura, desde y con el 
cuerpo, y con la danza como práctica para la construcción de un recorrido 
gozoso hacia la vejez y la muerte. Una especie de autoetnografía 
documental de un cuerpo femenino adulto que insiste en bailar. De allí 
que los temas giren alrededor de las representaciones de:

PALABRAS CLAVE: Cuerpo femenino, envejecimiento, danza-
movimiento, narrativas del yo, autoficción.

1. Ponencia
Las viejas que bailan. Su habitar poético
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El cuerpo: metáfora, territorio, habitáculo, particularmente de 
cicatrices y memoria. Es decir, el cuerpo como deriva poética. 

El cuerpo femenino: objeto de deseo, carne –en el sentido de la 
palabra inglesa flesh no de meat–, deseante y potente, capaz de 
generar sus propias narrativas.

El envejecimiento: la arruga, símbolo del paso del tiempo, también 
una forma de cicatriz, una huella de un gesto constante, pero, sobre 
todo, dato que permite ubicar a la persona en una clasificación que la 
determina, en varios sentidos, respecto a qué puede, debe o no hacer 
o usar, qué le corresponde o no decir, en qué debería o no trabajar. 

La escena: espacio para la re-cre-acción de imaginarios, 
representaciones y universos. Sitio de búsquedas, encuentros y 
diálogos.

El hábito/ar: Heidegger habla del habitar poético del hombre. Esto 
me deriva a “hábito”, costumbre, rutina, pero también a vestidura. “El 
hábito no hace al monje”, dice el refrán. ¿Lo hace entonces lo que su 
cuerpo siente/acciona? También me lleva a “habitar” como un estar, 
poseer un espacio o ser habitado por algo. 

La poesía: Búsqueda de la verdad. Estado de resuelto1, diría Heidegger.

En un momento de la Historia donde se vive la cuarta ola feminista, es 
importante sumar voces y llamados de atención, en esta ocasión desde 
lo que autoras como Anna Freixas, Dolores Juliano, entre otras, proponen 
como la construcción de modelos sociales alternativos de mujer(es), y 
sobre todo de la importancia de recuperar “la cadena de saberes”, el 
intercambio intergeneracional a través de la transmisión; por ejemplo, 
del arte de envejecer en un mundo donde, desde hace mucho, nos matan 
de diversas maneras. Mundo androcéntrico, que además reverencia la 
juventud, necesitado de la ruptura de estereotipos alrededor de las viejas, 
portadoras de la memoria sin la que, ya tanto se ha dicho, no es posible 
entender pasado, sostener presente y construir futuro. Es vital reafirmar 
que mujer, adulta mayor, veterana, anciana, son categorías que como 
tantas otras responden a construcciones sociales y culturales más que 
a etapas o situaciones biológicas precisas.

Hablamos, por tanto, de resistencia desde el poético acto de envejecer.

1	  José Luis Arce, en La “experiencia de la facticidad” en Heidegger, frente a la “impresión de la realidad” en Zubiri, (Barcelona: Universidad 
de Barcelona, 2003, p. 129), explica que el fenómeno del “estado de resuelto”, que nos sitúa ante la verdad de la existencia, no debe entenderse 
como ninguna falsa escapatoria frente a la muerte, sino como el acto de comprensión que da a la muerte la posibilidad de hacerse una potencia 
dominante de la misma existencia del “ser ahí”, imposibilitando de raíz cualquier posibilidad de fuga o de encubrimiento.

Conclusiones
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La narradora Ángela Arboleda para esta sesión de cuentos tiene a 
una invitada especial: la muerte.

Alrededor de este misterioso e ineludible personaje, giran las historias 
que narrará en este encuentro que cierra octubre, el mes dedicado 
al miedo, y que precede a las celebraciones que en todo el mundo 
recuerdan el día de muertos: el 02 de noviembre.

En el repertorio se encuentran fantásticas leyendas nacionales así como 
textos de grandes autores de la literatura universal como Mía Couto. La 
Sapa, María Angula y otros seres fantásticos lo estarán esperando. 

La sesión de cuentos es sazonada con una serie de comentarios 
y apuntes de la narradora. Es entonces una sesión comentada de 
cuentos o una sesión de cuentos comentados. Como prefiera. La 
cosa es que nos preguntamos ¿por qué la muerte es mujer?

NOTA: Recomendado para mayores de 10 años.

La pregunta que da inicio a mi trabajo tiene relación con una preocupación 
ética respecto al repertorio que como narradora de cuentos circulo y veo 
circular entre narradoras y públicos. Esto es ¿deben seguir contándose 
los cuentos que al menos a ojos de la contemporaneidad son violentos, 
de miedo, misóginos, sexistas, machistas, esencialistas?

Encontraba que a simple vista en los cuentos de tradición oral la 
mujer siempre termina mal por desobedecer o es la representación 

Esa mujer es la muerte… 
cuentos de muertas y aparecidas

“La mujer que amé se ha convertido en fantasma.
Yo soy el lugar de sus apariciones”.
Juan José Arreola.

Declaración del artista

Descripción de la obra

2. Creación
del mal. Claro que también aparece la mujer sabia o dueña de 
saberes especiales pero siempre bajo la figura de vieja muy vieja o 
directamente bruja. Pocas veces heroína.

Así que quise dejar ese “a simple vista” e intentar colocarme en los 
zapatos de las comunidades donde estas narraciones se originan para 
hacer una relectura. Digamos que, como propone Brand, las llamé y 
me llamé a juicio. Me llamé como narradora, como mestiza, mezcla 
de chola y montuvia, y como montuvia, mezcla de quién sabe qué con 
españoles, como hija de montuvios y citadina, como hija de migrante 
del campo a la ciudad y como migrante temporaria de América a 
Europa, como investigadora y cuentera fascinada por la tradición y 
como lectora fascinada con los textos más contemporáneos. Así que, 
si yo llegaba a este juzgamiento con estas interseccionalidades, por 
qué habría de negarle en pleno siglo XXI esas mismas complejidades 
a las narraciones que presento.

La pregunta de si debían dejar de contarse estas historias se la hice 
a algunos jóvenes estudiantes. Los varones no contestaron y una de 
las mujeres me dijo que sí, que era necesario revisar todo aquello 
que nos enseñaron y cambiarlo por historias que cambiaran los 
paradigmas. Que las representaciones que estas historias dejaban 
no eran las apropiadas. De pronto me sentí despojada de las historias 
de los viejos y viejas que había conocido en mis investigaciones de 
campo y yo misma me sentí vieja frente a la certeza de esta joven que 
quería cambiar el mundo. Pero algo tipo intuición, que luego entendí 
que era experiencia de campo, me decía que no podía ser así, que 
aquello era la misma censura que ejercen aquellos contra los que 
luchamos, los que detentan el poder.

Surgieron de esta otras preguntas y planteo la importancia de revisar 
la semiosis de estas narraciones y las condiciones actuales en las 
que pervive la mujer o la representación que de este discurso tan 
discutido: “mujer”, se hace en los cuentos tradicionales que pese al 
paso del tiempo perviven, incluso a modo de chistes que circulan en 
medios masivos, reuniones y redes sociales. 

Así que, para armar el repertorio que presento en esta sesión, me 
fui en la búsqueda de autores que hayan profundizado en el tema de 
la oralidad, obviamente, pero desde allí no fue difícil acercarme a la 
memoria como ejercicio personal, social e histórico. De aquí aterricé, 
sí o sí, en estudios sobre la identidad o lo identitario y en el conflicto 
que las feministas tienen alrededor de la identidad y los esencialismos. 
Otra línea evidentemente fue acerca del lenguaje como comunicación, 
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política, poder, performance e identidad misma. Es inevitable pensar 
en la “lengua madre” como espacio definitorio, como emoción, como 
representación, pero también como herramienta de los más viles 
conceptos como el de patria, nación, mujer reproductora, territorio y, en 
fin, todo aquello que Ivekovic y Mostov han trabajado profusamente.

Es de este concepto de patria o nación que llego a otros muy 
complejos como los de comunidad, indígena, ritualidad, cosmovisión 
y ancestralidad. Y desde este territorio, desde la idea de comunidad, 
inicié la revisión y montaje del repertorio propuesto.
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K9IY0JqTXrRv3N8RR7EL-CzH4NlzvrHsvtRTo0WKoT4wG8

Mapas de ficciones. 
Buscando la genealogía bailadora

Resumen
A través de una serie de dinámicas de evocación, movimiento y 
escritura iremos construyendo un mapeo desde los diversos yoes 
que nos constituyen para así encontrar, o de ser necesario inventar, 
una genealogía de mujeres que dijeron que sí a sus hijas, como en el 
mambo “¿Qué le pasa a Lupita?”, donde se preguntan qué es lo que 
quiere esa niña y se responde que bailar. Su papá dice que no, su 
mamá dice que sí. Bailar, como ejercicio de libertad y gozo.

Se recurrirá al universo de lo afectivo y lo sensorial trabajando con los 
cuerpos pensantes y sintientes que somos, no que tenemos.

Se podrá de esta manera construir redes afectivas y políticas que nos 
permitan seguir resistiendo y tejiendo la cadena de saberes que se hila 
de generación en generación y que por diversos motivos se ha visto rota. 
Desde este lugar asentar las voces que nos constituyen y permiten crear.

3. Taller
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Falsa investigadora científica a través de 
las artes. Presentación de dossier artístico

Ruth Laura 
Cruz Mendoza
(Guayaquil, Ecuador)

Licenciada en Artes Plásticas de la Universidad de las Artes.
Docente de la Universidad de las Artes de Guayaquil 
(Ecuador)
Actualmente cursa el Máster en Artes Visuales y Nuevos 
Medios en la Universidad de las Artes.
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Resumen
El arte ha brindado un espacio de legitimación a lo que la ciencia 
denomina seudociencia, un método subordinado, incapaz de 
sostenerse por medios verificables cuantitativos, la apertura que da 
el arte a las diferentes disciplinas duras ha permitido que se expanda 
y se generen espacios de diálogos y procesos de investigación, con 
resultados favorables y sorpresivos que han dado paso a nuevas 
estrategias de hacer ciencia. 

La metodología que empleo es la de una falsa investigadora, el 
nombre que se le atribuye a una persona que busca respaldo 
científico de conjeturas incentivadas por pulsiones, verdades de fe, 
anhelos y delirios. Por lo tanto, empleo el método científico en el 
que la observación ejerce un papel primordial para recolectar datos 
cualitativos. 

1. Ponencia

PALABRAS CLAVE: Arte, tecnología, ciencia, memoria, sentidos.

La entrevista espontánea, así como el análisis del discurso escrito y 
oral me han llevado por diferentes aristas etnográficas logrando así, 
obtener una rica recopilación de información que supera el cálculo 
matemático y se acerca más al aparente caos fractal geométrico. 
 
Es a través del arte que estas hipótesis tienen relevancia, ampliando 
la experiencia íntima, particular hacia otros sentires que se conectan 
en la colectividad.  

Mi método de trabajo tiene dos vías marcadas que se bifurcan en 
múltiples intereses. Estas vías principales son la investigación formal 
(técnica/estética) y la investigación conceptual, Ambas se fusionan en 
un interés constante de encontrar en lo digital/electrónico esa virtualidad 
imponderable de las experiencias trascendentales, esa semejanza y 
posible unión entre ese mundo invisible pero real y la virtualidad de los 
dispositivos electrónicos, aunque estos fueren analógicos. 

Los resultados de esta estrategia se ven formalmente presentados 
como instrumentos “obras” que buscan activar en los espectadores 
una interactividad con las posibilidades de percibir el mundo 
desde otras perspectivas no convencionales pero que nacen de la 
cotidianidad, del vivir, del andar. 

La verdadera obra artística no se agota, no concluye, se encuentra 
en un bucle en constante resignificación. Las múltiples lecturas que 
le dan los sujetos potencian la creación artística elevándola de su 
individualidad a un lenguaje colectivo.  

El cuerpo blando del arte acoge diferentes disciplinas; la ciencia y 
la tecnología están estrechamente ligados a los procesos artísticos, 
esta permeabilidad ha llegado a crear grandes instalaciones artísticas, 
así como también a expandir y experimentar los métodos acotados 
científicos y técnicos.

Conclusiones

Referencias

El arte es un espacio de convergencia interdisciplinar.

•	 Agamben, Giorgio (2015). ¿Qué es un dispositivo? 
•	 Avendaño, Tatiana (2019). Cuerpx antena. 
•	 Cuadra, Álvaro. (2007). La obra de arte en la época de su hiperrepro-

ducibilidad Digital.
•	 Hui, Yuk (2016). On the Existence of Digital Objects. 
•	 Shanken, Edward A. (s. f.). Arte en la era de la información.
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La acústica en 3 dimensiones, una 
investigación que nace del dibujo expandido

Resumen
Introducción
Vemos y escuchamos en tres dimensiones, hemos creado prótesis 
que nos ayudan a percibir el mundo superando nuestras posibilidades 
orgánicas.  

Este taller está pensado para crear un sistema de grabación y reproducción 
sonora denominado binaural, de forma sencilla y económica.  
Este tipo de grabación y reproducción es una de las más primitivas pero 
que muy poco se usa, lo que la hace especial es su efecto tridimensional 
espacial, ya que este sistema logra respetar la dimensión de la cabeza, 
creando desfases sonoros que se pueden apreciar una vez que se reproduce 
el sonido. Esta sensación causa la impresión de que el sonido lo estamos 
escuchando en tiempo real. 

Metodología
Para introducirnos en el sistema binaural tendremos una parte teórica e 
histórica donde se incluirán investigaciones sobre los tipos de escuchas 
del cineasta Michael Chion y sobre el paisaje sonoro del compositor Murray 
Shcafer, también ejemplos de efectos sonoros en el cine y la música y obras 
en las que he trabajo el sonido como parte de mi investigación de las artes 
visuales y los nuevos medios.  

En una segunda parte crearemos el sistema, para lo cual necesitaremos 
algunos materiales y herramientas (cautín, pinzas de corte, pasta para 
cautín, estaño, pistola caliente de silicón y barras de silicón). 

Resultados y conclusiones
Se espera crear interés de exploración en otros medios, expandir las 
posibilidades de pensarse las extensiones que pueden tener incluso las 
artes más tradicionales. 

El arte hace de lxs artistas investigadores insaciables, que se valen de 
nuevas y ancestrales tecnologías para crear nuevas formas de experimentar 
el mundo.

2. Taller

PALABRAS CLAVE: Arte, nuevos medios, 3d, acústica, interdisciplinar.

“PARTE DEL PAISAJE” - Dúo Mapas
Declaración del artista
Dúo Mapas es una agrupación que apuesta al desarrollo integral del 
proyecto, donde la música propia y la revalorización de la música 
latinoamericana están en constante diálogo con una puesta escénica 
vinculada a otras disciplinas artísticas.

Este viaje musical nacido de la experimentación y el amor por la canción, 
es una mixtura entre lo tradicional y lo contemporáneo. Bases urbanas y 
sonoridades ancestrales se combinan fusionando una estética folklórica 
con un tinte renovador electrónico que a su vez dialoga con una puesta 
performática como hilo conductor de toda la propuesta.

Vientos andinos, bajo, voces y programaciones forman este dúo de Córdoba 
que a través de composiciones propias y repertorio latinoamericano 
recorren diferentes músicas.

En el set live de la propuesta los vientos y graves van desarrollando cada 
canción sumando diferentes capas, donde ya no suenan sólo dos.

Está conformado por Mateo Martino (vientos andinos, programaciones 
y voz) y Pamela Merchán (bajo y voz), ambos con una amplia trayectoria 
musical, con formación en gestión cultural y desarrollo profesional en el 
ámbito educativo.

1. Creación

Pamela Merchán Dúo Mapas

Mateo Martino

Técnica instrumentista superior en bajo 
eléctrico, docente.
Bajista, cantante y docente, música activa con 
diferentes proyectos musicales desde el 2009, 
representante de mujeres músicas en diferentes 
Foros argentinos e Internacionales.

Profesor de artes en música, Licenciado en teoría 
y crítica de la música.
Vientista y docente de todos los niveles 
académicos, profesor de la Universidad Provincial 
de Córdoba de la cátedra de Aerófonos Andinos; 
activo en la escena musical con diversos 
proyectos desde el 2009.

(Córdoba, Argentina)
duomapas.musica@gmail.com
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Resumen
Un taller para el abordaje, principalmente, de aspectos teórico-prácticos en 
la música popular argentina, dirigido a músicos/as/es en particular en todos 
los niveles técnicos (inicial, medio, avanzado).

Abordamos de manera teórico práctica los aspectos característicos y 
constitutivos de la música popular argentina. Trabajamos colectivamente sobre 
el ritmo, principios de creación melódica, mapas armónicos característicos, el 
canto y la estructura formal de la “Chacarera” y géneros afines.

Proponemos un espacio de formación para el acercamiento a  la música 
popular argentina desde el formato taller. Partir de esta dinámica de trabajo 
implica que tanto el desarrollo teórico y práctico, como la reflexión sobre esta 
misma práctica sean ciclos constantes para todas las propuestas.  Implica 
también el abordaje colectivo de los procesos que se generan en los encuentros, 
un circular de la palabra fluido y el compartir las experiencias como aspecto 
primordial para el crecimiento individual y grupal.

Descripción de la obra
Dúo Mapas es una agrupación que apuesta al desarrollo integral del 
proyecto, donde la música propia y la revalorización de la música 
latinoamericana están en constante diálogo con una puesta escénica 
vinculada a otras disciplinas artísticas.

En “PARTE DEL PAISAJE” se ve un espectáculo performático transdisciplinar 
donde el entramado de canciones se nutre con las narrativas construidas 
desde varios lenguajes y disciplinas. Lo ancestral y lo contemporáneo dentro 
del universo sonoro se fusiona con la danza en vivo, recursos lumínicos y 
teatrales para el desarrollo de un espectáculo integral.

Lo popular, lo urbano y las resistencias a 
través de las prácticas artísticas desde la 

experiencia del Dúo Mapas

2. Taller

MESAS 
ACADÉMICAS
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MESA GESTIÓN CULTURAL
¿Hackear la cultura? Perspectivas sobre gestión 

cultural, territorio e interdisciplinariedad

BERNARDO GALEANO BOLÍVAR
Filósofo y especialista en escritura creativa 
Docente e investigador en Artes, Humanidades y Cultura
Docente del Tecnológico de Artes Débora Arango
(Envigado, Colombia)
bernardo_galeano@deboraarango.edu.co

Resumen
“Enlaces. Gestión cultural, Territorio e Interdisciplinariedad” es el título 
de la investigación del PFI de la Facultad de Gestión Creativa de la 
vigencia 2023-1. Este PFI asume la investigación sobre las prácticas de 
la gestión cultural a partir de la siguiente pregunta problematizadora: 
¿Cómo puede la Facultad de Gestión Creativa del Tecnológico de Artes 
Débora Arango plantear abordajes -investigativos y formativos- desde 
la interdisciplinariedad en el ámbito de las prácticas de la gestión 
cultural? En ese sentido, su objetivo general fue proponer reflexiones 
e intervenciones desde la Investigación Creación en torno a las formas 
en que se articulan las prácticas de la gestión cultural, el territorio y 
la interdisciplinariedad en el marco del PFI 2023-1. Sin embargo, en la 
consolidación de la propuesta de investigación, las lecturas del territorio 
y la manera en la que fue cada vez más importante asumir el reto de 
orientar las acciones de investigación y de ejecución del PFI hacia la 
interdisciplinariedad, fuimos conscientes de que era importante también 
pensarnos como una facultad en transición hacia horizontes amplios, 
como por ejemplo, qué significado tienen para nosotros la creatividad y 
la innovación puestas al servicio de los territorios y cuál era ese diálogo 
de la creatividad y la innovación con las prácticas de la gestión cultural, 
lo que nos llevaba, por supuesto, a pensar en los nuevos gestores 

PALABRAS CLAVE: Gestión cultural, territorio, interdisciplinariedad, 
Investigación Creación, innovación. Productos

culturales que se están formando en los programas de la facultad. Estas 
premisas permitieron que generáramos preguntas desde y hacia los 
estudiantes como ¿cuál es la relación entre la Investigación Creación 
y las prácticas de la gestión cultural? ¿Es el gestor cultural un creador? 
¿Cuál es la relación entre la gestión cultural y la interdisciplinariedad? 
Lo que nos dio pie para buscar fortalecer la investigación en gestión 
cultural desde nuestra facultad, pensarnos nuevas formas de abordar la 
estrategia PFI, generar diálogos interdisciplinarios en las propuestas que 
definimos en las actividades de este PFI, generar conversaciones con el 
territorio local pero también nacional y global, y seguir preguntándonos 
por las prácticas de la gestión cultural desde contextos creativos e 
innovadores.

La metodología que se trabajó durante la implementación de las 
estrategias del PFI de Gestión Creativa estuvo enmarcada en la 
Investigación Creación. 

Es fundamental en el contexto de la Facultad de Gestión Creativa 
fortalecer la investigación en metodologías propias de la gestión 
cultural, además de la Investigación Creación.  

El desarrollo del PFI evidenció la importancia creciente de la 
interdisciplinariedad y la neAcesidad de orientar las acciones de 
investigación y ejecución hacia este enfoque.

Se reconoce la transición de la facultad hacia horizontes amplios, donde 
se busca comprender el significado de la creatividad y la innovación en 
relación con los territorios y las prácticas de la gestión cultural.

1. Conversatorio
Prueba otra vez, fracasa otra vez, fracasa mejor

2. Cartografías. Muestra audiovisual colombo-ecuatoriana

3. Conversatorio académico
Gestión cultural, Territorio e Interdisciplinariedad

4. Producto en una de las publicaciones institucionales 
del Tecnológico de Artes Débora Arango

5. Muestra final de resultados PFI 2023-1

Evento académico

Evento artístico

Evento académico

Artículo / Producción 
bibliográfica

Evento académico
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Conclusiones

Referencias

Es fundamental en el contexto de la Facultad de Gestión Creativa 
fortalecer la investigación en metodologías propias de la gestión 
cultural, además de la Investigación Creación.  

El desarrollo del PFI evidenció la importancia creciente de la 
interdisciplinariedad y la necesidad de orientar las acciones de 
investigación y ejecución hacia este enfoque.

Se reconoce la transición de la facultad hacia horizontes amplios, 
donde se busca comprender el significado de la creatividad y 
la innovación en relación con los territorios y las prácticas de la 
gestión cultural.

Una de las conclusiones que se desprenden respecto al PFI de la 
Facultad de Gestión Creativa es la importancia de visibilizar el trabajo 
y los procesos de los estudiantes y profesores, pues en ocasiones 
no son suficientemente visibles para la comunidad. Por eso es 
necesario descentralizar los mecanismos de difusión y generar 
contenido interesante a través del lenguaje audiovisual y digital.
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Resumen
Las Prácticas Artísticas y Culturales del programa de Maestro en Artes 
reconoce que las prácticas como curso permiten al educando y futuro 
profesional de las artes adquirir unos conocimientos en contexto, ya 
que por la pluralidad de las realidades que se viven en las comunidades 
y por la diversidad misma que las enriquece, es que el estudiante tiene 
la posibilidad de aprender directamente desde diferentes contextos a 
reconocer, valorar y aportar con sus saberes para el fortalecimiento del  
accionar cultural en las comunidades y en las instituciones.

Son un proceso formativo en el que el estudiante practicante y su 
docente asesor, como también de los tutores cooperantes en el 
lugar de la práctica han de ser agentes comprometidos en aportar 

PALABRAS CLAVE: Prácticas, cultura, ciudadanías, territorio, urbano.
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a la formación del futuro profesional de las artes para fortalecer 
su compromiso y accionar sociocultural. De otro lado, el seminario 
de PAC, entonces, se concibe como una fase de esa dinámica de 
inserción del estudiante al entorno profesional, con la posibilidad de 
asumirse desde diversos roles y perfiles de su campo de acción en 
un escenario real, diverso, amplio y en permanente crecimiento. 

Hasta el momento, el seminario de PAC cuenta con un ciclo expositivo 
llamado “La creatividad universitaria en tiempos de pandemia”, que 
consta de tres muestras virtuales que son:

https://crealab.website/la-comunidad-academica-en-tiempos-de-pandemia/
https://crealab.website/la-creatividad-universitaria-en-tiempos-de-pandemia-v2/
https://crealab.website/la-creatividad-universitaria-en-tiempos-de-pandemia-
tercera-muestra-virtual-mont/

Para 023, se realizó la exposición llamada “El arte como testigo y 
testimonio”, en el Crealab, del Centro Cultural Carlos E. Restrepo. 
En conclusión, el proceso formativo de los estudiantes como 
profesionales debe orientarse, en su última fase, hacia lograr que 
ellos logren vincularse, de una manera positiva, con las dinámicas 
artísticas y culturales de la sociedad a la cual pertenecen. Estas 
dinámicas responden a un ecosistema que promueve diferentes 
perfiles, como el de artista investigador, pedagogo, posicionado con 
su obra en un mercado y multidisciplinar.

Conclusiones
A partir del paradigma de Investigación Creación los resultados 
se evidencian a través de casos de impacto seleccionados donde 
la inmersión en una comunidad, contexto y territorio posibilita 
construcciones estéticas en la ciudad, el barrio, el colegio.

Referencias
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Resumen
A lo largo de los años se ha intentado rastrear a las mujeres que podían 
escribir y publicaban en el siglo XIX, teniendo en cuenta el contexto que 
se tenía para ese momento de la historia y la lucha de la mujer escritora 
por mostrarse y ser reconocida, darse este lugar en la poesía no fue 
una tarea fácil y supuso para las poetas un camino que demandó un 
doble movimiento (Toro, 2022), como es bien sabido el papel de la mujer 
siempre ha sido relegado a las tareas del hogar y al cuidado de los 
hijos, por ello que en el siglo XIX una mujer se atreviera a escribir es un 
momento relevante de la historia de la mujer en la literatura.

Este trabajo de grado se desarrolla en el marco de una investigación 
postcualitativa con una perspectiva conversacional entre mujeres poetas 

PALABRAS CLAVE: Poesía, mujeres, conversación, club de lectura, 
poetas colombianas.
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de la actualidad de la ciudad de Medellín y mujeres de la tercera edad 
del club de lectura Palabras mayores de la Biblioteca Parque Belén; como 
dijo Miriam Cortes (2004): “Para encontrar nuestra propia voz, las mujeres 
tenemos que reconocer la voz de otras, escucharla cuidadosamente, 
desentrañar sus tesituras, comprender la partitura” (p. 125). 

De esta forma se realiza un intercambio de voces entre mujeres y 
su propio construir y decir de sí, de tal manera que se despliega una 
danza de voces, miradas, tactos y silencios; donde se hace vital el 
reconocimiento de la poeta y la poesía como forma de resistencia en 
el papel de la mujer en la literatura. Finalmente, como lo menciona 
Zambrano (2006): “Desde que el pensamiento consumó su toma de 
poder, la poesía se quedó a vivir en los arrabales, arisca y desgarrada 
diciendo a voz en grito todas las verdades inconvenientes; 
terriblemente indiscreta y en rebeldía” (p. 13). Reconocemos así, que 
en la poesía está la forma de nombrarnos y construir nuestra propia 
visión del mundo como mujeres que escriben en el siglo XXI.

Conclusiones
La poesía se hace viva con las nuevas voces de las poetas de la 
actualidad en la ciudad de Medellín, la conversación como medio 
para compartir con las ancestras que habitaron la palabra antes 
que nosotras, como forma de inmersión en su proceso creativo y 
el legado que dejan.
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•	 Blanco Blanco, J., & Cárdenas Poveda, M.  (2009). LAS MUJERES EN 

LA HISTORIA DE COLOMBIA, SUS DERECHOS, SUS DEBERES. Prole-
gómenos. Derechos y Valores, XII(23), 143-158. 

•	 Cortés, Miriam. Las sacerdotisas. Boletín cultural y bibliográfico vol. 
41 N. 65 2004

•	 Toro, A. (2022). Encontrar un lugar y una voz: marginalidad y poe-
sía femenina en Colombia. Revista Co-herencia Vol. 19 N 37, julio-di-
ciembre, pp. 215-242.

•	    Vidales, Carlos (2002). Escritoras y periodistas colombianas en el 
siglo XIX, II Coloquio Internacional - Literatura escrita por mujeres en 
el ámbito hispánico y portugués, Estocolmo, 11-13 abril.

•	 Zambrano, María. (2018). Palabras Rodantes: La pensadora del aura. 
Apotema S.A.S.

Reconocimiento e identidad de los espacios 
públicos por las comunidades académicas

JUAN CAMILO GALEANO MEJÍA
Maestría en Literatura
Docente investigador,
Universidad Pontificia Bolivariana
(Medellín, Colombia)
juanc.galeano@upb.edu.co

ÓSCAR DARÍO ARCILA GONZÁLEZ
Doctor en Filosofía
Coordinador,
Secretaría de Educación Municipio de Envigado
(Medellín, Colombia)
oscar.arcilag@gmail.com

Resumen
Las comunidades académicas están compuestas por una amplia 
diversidad de personas e individualidades que se conforman a partir 
de una gran variedad de factores, que se constituyen como un área de 
estudio interdisciplinaria que permite ahondar en las relaciones que 
ayudan a construir tejidos sociales. Incluyendo en esta construcción 
social la relación con los espacios físicos nos permite analizar y 
reconocer su impacto dentro de las comunidades académicas. 
Los espacios públicos, zonas tan importantes para la construcción 
de la sociedad y la definición de una identidad urbana, nos llaman 
particularmente la atención por su cercanía y su relevancia en las 
políticas públicas de los gobiernos locales.

Reconociendo que la función de los espacios públicos va cada vez 
más allá que el simple decorado urbano, y su planificación y diseño 
tiene que ver con el mejoramiento de los aspectos de bienestar de las 
comunidades circundantes, nos llama la atención cuál es el uso que 

PALABRAS CLAVE: Espacios, cultura, identidad, comunidad 
académica, individuos, personas.
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se le da desde las personas que apropian y construyen su identidad 
relacionada a estos espacios, que se revalorizan como escenarios 
de interacción social y expresión cultural.

Nuestra investigación se ha concentrado en revisar cómo los espacios 
públicos influyen en la construcción y reconocimiento de la identidad 
de los participantes de las comunidades académicas, así como 
de la colectividad que se conforma. Estos lugares determinan de 
manera directa e indirecta cómo viven sus participantes, se definen 
como testigos de sus recorridos y sus relaciones pero de igual forma 
ayudan en esa misma construcción social. A través de estudios 
sociológicos, antropológicos y urbanísticos, analizamos cómo los 
individuos se apropian de los espacios públicos, cómo los utilizan 
para diferentes actividades: recreativos, de protesta, escenarios de 
expresión artística y cultural.

Luego es necesario ampliar la comprensión que tenemos que los 
espacios, a partir de las novedades tecnológicas que permiten hacer 
nuevas relaciones entre las personas y modifican la apropiación de 
los espacios físicos. De qué manera las redes sociales se viven desde 
la virtualidad y desde la presencialidad, y entonces cómo es posible 
entender ese reconocimiento como individuos y comunidades en su 
apropiación de estos espacios.

Podemos concluir, en un primer momento de esta investigación, que los 
espacios públicos son determinantes en la construcción de la identidad 
de los miembros de las comunidades académicas, pero que estos lugares 
son cada vez más difíciles de delimitar y requieren mejores formas de 
caracterización para entender sus usos, relaciones interpersonales y 
transformaciones constantes de acuerdo a los individuos que caminan, 
disfrutan, recorren y habitan el mundo, sus mundos.

Conclusiones
Las personas que componen una comunidad académica se ven 
muy determinados en la construcción de su identidad de acuerdo 
a los lugares, públicos y privados, que habitan en la cercanía de 
sus lugares de estudio.
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Resumen
Proponer una nueva forma de habitar la escuela, refiere al desafío de 
visibilizar otros lugares, otros momentos diferentes a los curriculares 
donde, también, se forje saber y conocimiento. Encuentros que, 
muy probablemente, más allá de validar un proceso de enseñanza y 
aprendizaje ordinario, más bien potencien experiencias en las cuales 
se vivifique la escuela. 

Es así como, “Caminar la Escuela” es una iniciativa para que las 
estudiantes del CEFA cambien el estar sentadas, atrapadas por el 

PALABRAS CLAVE: Caminar, práctica artística, habitar la escuela.
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brazo de una silla en aparente actitud de escucha, por la aventura 
de pasear, explorar, andar, deambular, marchar en la escuela como 
manifiesto para habitarla.

Para el desarrollo metódico del escrito, se propone transitar tres 
caminos: el primero, el despliegue conceptual para dar forma a un 
caminar como acción que deviene práctica artística, en tanto se le 
atribuye un carácter performativo, siendo ello la posibilidad de pensar 
una escuela desterritorializada (Deleuze y Guattari, 1997). El segundo, 
se visibilizan los lugares donde se dan encuentros y experiencias de 
las estudiantes que caminan la escuela, espacios donde emerge 
saber y conocimiento diferente del espacio tradicional. Finalmente, 
y como tercer camino, se plantean los resultados y conclusiones de 
dicha propuesta, esperando que la reflexión contribuya a concebir 
otras formas de habitar la escuela, en especial, en estos tiempos 
de fragilidad y confusión (incertidumbre). Composición que puede 
ser leída como apuesta educativa; más corporeizada, más nómada 
y menos sedentaria, más llena de movimiento, de sonoridad, de 
aromas, de texturas, de colores, de lugares, los mismos que este 
escrito visibiliza como materia prima, propia de la escuela, con la 
mirada que asume otros modos de pensar, percibir y valorar(la). 

Trazos debajo de los pies y, a la vez, huellas que plasman rastros que, 
en el caminar, van quedando a lo largo del recorrido.

Conclusiones
Caminar la escuela como manifiesto para habitar(la) es una 
experiencia que emerge desde la extrañeza y polifonía de 
afecciones y percepciones corporeizadas en y desde impresiones 
visuales, olfativas, sonoras, táctiles y propioceptivas que se 
desencadenan, mientras el cuerpo se abre paso hacia lo cotidiano, 
mundano y habitual que acontece en la escuela. El cuerpo que 
camina como práctica artística indaga en lo más ordinario de la 
experiencia; una especie de atención profunda que se sitúa en 
sucesivas repeticiones de cada paso. 

La experiencia que traza un caminar la escuela: manifiesto para 
habitar(la), responde al deseo, a un acto poético, performado, 
creativo y subversivo, en tanto situaciones móviles, itinerantes, 
transitorias y efímeras, que esquivan la senda marcada. Dicho esto, 
el acontecer en el caminar de las participantes del CEFA son como 
indicios de un espacio vivo, constantemente creado y destruido 

por quienes lo habitan, pueden entenderse como el resultado de un 
acto poético (…), incluso, interpretado como metáfora existencial 
de la voluntad del cuerpo de elegir su propia ruta y perseverar 
recorriéndola hasta que se convierte en sendero, en rastro visible 
de un acto político (Gómez, 2011, citado en Teira, 2019, p. 704).

La desterritorialización de la cual se habla, es el manifiesto 
desde donde se materializa una práctica que marca las fronteras 
entre el estar sentado y estar en movimiento (caminando, 
contemplando, observando, descubriendo, re-significando). Estos 
son los agenciamientos que nos acercan a un modo singular de 
insistencia en lo vital, apostando a que las conexiones sean cada 
vez mínimas en organización y máximas en intensidad; satisfacer 
la intensidad de una acción creativa múltiple.
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Resumen
Esta ponencia, se desprende de la investigación doctoral “Los cuartos de las 
empleadas domésticas: espacios de formación de los cuerpos”.

Se centra en un espacio particular e íntimo: el cuarto, que hace parte de la vida 
laboral de una mujer; aquella que vive en el mismo lugar donde trabaja. Tuvo 
como perspectiva metodológica la Investigación Creación. En ese sentido, 
uno de los primeros encuentros con el tema de investigación me permitió 
advertir que la existencia de intersticios entre los cuerpos, los espacios y 
las relaciones que allí acontecen son una manera de agenciamiento; este se 
produce a partir de las relaciones sociales establecidas entre/con el espacio 
y las personas (Deleuze y Guattari, 2008) que lo habitan, en este caso, en el 
interior del cuarto ubicado en el espacio de la casa y las relaciones entre las 
personas que se entrecruzan sin tocarse, problematizando, así, las maneras 
en que se forman los cuerpos de las empleadas domésticas. Lo anterior, me 
posibilitó pensar en los espacios de formación otros donde habitan cuerpos 
que se constituyen y pueden transformarse a partir de las relaciones con 
objetos y personas, y las experiencias que allí se dan.

Pensar en el cuarto de la empleada doméstica, es acercarse a investigar un 
espacio otro de formación; de esta manera se entiende la formación como un 
pliegue de subjetivación que va en conexión con la vida como obra de arte, y 
que, de la mano del pensamiento de Deleuze (2012), invita a la conversión de 
la soberanía, así: “La potencia que deviene un arte quiere decir que ella ya no 
es un querer dominar” (p. 92), con lo cual se afirma la vida y ya no se le juzga; 
en tal caso, la formación se convierte en una producción de subjetivación con 
la vida y a partir de todo lo que vive.

PALABRAS CLAVE: Cuerpo, mujeres, empleo doméstico, 
formación, arte.

Desde allí, se desprenden cuartos llenos de recuerdos, deseos y proyecciones, 
corporalidades instauradas en los objetos que algún día estuvieron ocupando 
el espacio, en donde se desdibujan los límites del trabajo y del descanso, de 
lo íntimo y de lo exterior, un cuarto que cobraba sentido al ser habitado, una 
memoria temporal que viene de mi propio habitar, en palabras de Heidegger 
(2016).

Los cuartos de las empleadas son organizados de una manera tal que se 
pueda tener control no sólo sobre el espacio sino también sobre los cuerpos 
que los habitan. Cerca de la cocina, para que su cuerpo esté atento a lo que 
ocurra en su área de trabajo y alejado de las áreas sociales o de disfrute de la 
familia. El cuarto se convierte en “un molde corrector” (Vigarello, 2005, p. 11), 
que recuerda el lugar posible que ocupa la empleada no sólo al interior de la 
casa, sino también de la sociedad.

Conclusiones
Las afecciones que atraviesan a la empleada doméstica le imponen cultural y 
socialmente unos códigos de vestimenta y de comportamiento, situación que 
lleva su cuerpo a adaptarse a las normas, conductas y rutinas de una familia 
ajena a la suya, proveniente de una clase social muy diferente, con quien 
comparte ciertos espacios y afectos. La distancia que los separa se encuentra 
establecida a través de contratos, tonos de la voz, uso del uniforme y espacios 
de la casa. La presencia cotidiana de la empleada en el seno familiar para el cual 
trabaja termina por crear una cercanía afectuosa, la vuelve parte de la familia, lo 
que genera una tensión latente entre afecto y relación laboral, expresada en un 
contrato que, aun cuando tiene visos de gratitud y devoción, no es más que una 
transacción económica en donde el trabajo con objetos o personas involucra 
rituales que terminan por formar o deformar las corporalidades y demarcar los 
límites entre los cuerpos humanos y los espacios que los contienen.

La formación del cuerpo de las empleadas domésticas es agenciada por el cuarto, 
su tamaño, los objetos con los que discurre en su cotidianidad, la ubicación 
del mismo dentro de la casa, como un espacio que se desea ocultar, pero que 
a su vez debe estar cerca del lugar donde trabaja, las relaciones establecidas 
con los miembros de la familia se enraizan en su cuerpo. La cotidianidad de 
la convivencia con una familia ajena a la suya, las lleva a inventar nuevas 
maneras de relacionarse con su entorno, con los objetos que usan y con el 
mundo, inventando a su vez otras maneras de formarse a sí mismas. Esas 
experiencias pasadas potencian de algún modo su fuerza interior y generan a 
su vez microrresistencias que les permiten continuar con sus vidas.
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Resumen
Perxides María Roa Borja, una mujer que a través de su voz nos acerca 
a su vida y trabajo como empleada doméstica. Su camino desde 
Apartadó, como una desplazada más que llega a engrosar los números 
de desempleados y a habitar los cordones de pobreza de las grandes 
ciudades, la llevó a ser líder de su comunidad y a una lucha por los 
derechos de las empleadas domésticas, a través del Sindicato Unión 
de Trabajadoras Afrocolombianas del Servicio Doméstico (UTRASD).

PALABRAS CLAVE: Cuerpo, mujeres, empleo doméstico, 
formación, arte.

El trabajo doméstico es una actividad realizada por una persona 
ajena al hogar, que puede vivir o no en el lugar donde trabaja. 
Este trabajo lo realizan, en su mayoría, mujeres de bajos recursos, 
generalmente afrodescendientes, indígenas o campesinas (León, 
2013, p. 199), lo que genera una mayor vulnerabilidad, al habitar el 
espacio donde se desempeñan.

La narrativa biográfica es un método que se instala dentro de la 
investigación cualitativa, fundamentada en la experiencia personal 
humana, convirtiéndose así en «un recurso para reconstruir acciones 
sociales ya realizadas; no son la acción misma, sino una versión que 
el autor de la acción da posteriormente acerca de su propia acción 
pasada» (Lindón, 1999, p. 297); en este sentido, se indaga en la vida de 
una persona de tal manera que se puedan  reconstruir  procesos que 
fueron vitales en una trayectoria particular de su vida, permitiendo que 
esa experiencia sirva «para la construcción del conocimiento social» 
(Vásquez, 2005, p. 55). 

A modo de conclusiones, se obtiene que se acude a la raza como un 
constructo social, el cual regula corporalidades, dando por sentado 
cómo es el cuerpo de un blanco y el de un negro, y lo que está permitido 
o no para cada uno (Fanon, 2009), lo que se puede convertir en criterio 
para estimar al otro y establecer un fenómeno de racionalización en 
torno a las empleadas afrocolombianas. 

Por su parte, la clase social es un factor de riesgo al momento de 
establecer un contrato laboral, porque algunas empleadas domésticas 
podrán aceptar menores ingresos por su trabajo en contraprestación 
de la vivienda y el alimento que reciben en el interior de la casa (Osorio, 
Jiménez, Muñoz y Morales, 2018), puesto que para ellas puede ser 
una oportunidad de salir de la vida precaria que llevan. De allí se teje 
una interseccionalidad (Collins, 2015) que se da entre clase social, 
género y raza, profundizando aún más las estructuras hegemónicas 
de nuestra sociedad y perpetuando el rol de la empleada doméstica 
en razón de su servilismo.

Sin embargo, también se dan procesos de desterritorializados, 
término explicado por Guattari y Rolnik (1996), como un punto 
en donde se cambia el cauce de la vida construyendo así un 
nuevo territorio, siendo esto lo que algunas mujeres que han sido 
empleadas domésticas han decido emprender, una lucha en favor 
del reconocimiento de los derechos laborales de los que deben 
de gozar, fortaleciendo así sindicatos o agremiaciones donde se 
les capacita para fortificar acciones y liderar movimientos que 
redunden en el bienestar del servicio doméstico.
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Conclusiones
El cuarto que habita la empleada doméstica, es un espacio más 
pequeño que delata el lugar que ocupa al interior de la casa, un 
espacio que devela la falta de atención que recibe, un lugar alejado 
de la familia pero cerca a su lugar de trabajo, como si este fuera 
una extensión de su propio espacio. Lugares permeados por la 
división social, por líneas invisibles que fragmentan los segmentos 
aptos o no para cada habitante de la casa. Ese cuarto no sólo es 
un lugar en donde se descansa y se habita, es mucho más que 
esto: es un dispositivo que forma cuerpos, en tanto, si es amplio, 
permite la movilidad de un cuerpo grande al contrario de un 
espacio pequeño al cual sólo pueden acceder cuerpos pequeños, 
lo cual es común al delimitar el espacio de la empleada. Un espacio 
pequeño, con dimensiones de 2,10 m de ancho por 2,20 m de largo 
y 2,40 de alto, en promedio, que se hace permeable a los olores y 
sensaciones provenientes de la cocina. Un lugar que contrasta en 
ocasiones con la magnificencia de los demás cuartos de la casa, 
en ocasiones menos cuidado que el resto de los espacios, con 
grietas que delatan mucho tiempo allí. 

Las mujeres que trabajan en el servicio doméstico tienen un nivel 
educativo básico, generalmente vienen del campo a las ciudades, 
con grandes dificultades económicas, incluso víctimas del 
desplazamiento forzado, lo cual las lleva a ocuparse en un sector 
disponible para ellas, al cual pueden acceder por recomendación de 
un familiar, amiga o vecina, algunas de estas mujeres comienzan a 
trabajar en el servicio doméstico a temprana edad, a cuidar los hijos 
de otros, incluso con la ilusión de cambiar trabajo por educación y 
un lugar para vivir alejado de las falencias familiares, es por esto 
que muchas pierden todo contacto con su familia.
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Resumen
Introducción 
La Red de Músicas de Medellín surge hace 26 años, con una “misión” 
transformadora: “cambiarle la cara a Medellín”; utilizar la música 
para arrebatarle a los grupos armados a los niños y jóvenes: “Quien 
empuña un instrumento, jamás empuña un arma”. Pero, ¿qué tanto 
ha podido aportar realmente esta organización a la construcción 
de una nueva ciudad? ¿Medellín ha conjurado sus males gracias a 
las orquestas de música “docta”? ¿Un violín puede transformar a los 
niños, niñas y jóvenes en “gente de bien”, como menciona su propio 
fundador Juan Guillermo Ocampo?

Aunque parece que los galardones de la Red de Músicas de Medellín, 
así como la de casi todos los programas y proyectos de Acción Social 
por la Música (como el Sistema Venezolano) parecen incuestionables, 
la verdad es que poco o nada se ha podido comprobar al respecto 
(Baker, 2014).

La siguiente ponencia es sobre una investigación en curso del autor, 
en el marco de la maestría en Gestión Cultural de la Universidad de 
Antioquia, que se que se pregunta ¿Cuáles son las transformaciones 
sociales que ha aportado la Red de Músicas de Medellín a la ciudad?, 
y que reflexiona, para intentar resolver este interrogante, sobre el 
concepto de ciudadanía, las problemáticas y la ambivalencia de los 
programas de Acción Social por la Música y la formación musical, 
y problematiza las actuales transformaciones que impulsa esta 
institución hoy. A la vez, se pregunta sobre cuál podría ser el rol de la 
gestión cultural en la Red de Músicas de Medellín bajo la lógica de la 
transformación social.

Metodología
Para adobar esta discusión se utiliza y referencia principalmente el 
trabajo de Geoff Baker (2017) “Replanteando la Acción Social Por 
la Música: la búsqueda de la convivencia y de la ciudadanía en la 
Red de Escuelas de Música de Medellín” quien pone en tensión las 
ideas principales de la formación musical sinfónica adoptados en el 
mundo bajo el “modelo del Sistema” (Venezuela) y profundiza en los 
conceptos de ciudadanía, participación y decolonialidad.

Adicionalmente, se presentan algunos hallazgos sobre la gestión 
cultural en la Red de Músicas de Medellín, obtenidos de una 
investigación cualitativa en curso, donde se explicitan los enfoques 
teóricos y metodológicos de la gestión cultural.

Resultados
Los resultados que se presentan en la ponencia son preliminares. 
Tienen que ver con el rol de la gestión cultural en la Red de Músicas 
de Medellín y su injerencia en la “ética de la transformación”. 

Adicionalmente, se presentan una serie de hallazgos donde se ponen 
en evidencia las “contradicciones de la resistencia” y los mecanismos 
de “inclusión abstracta y exclusión concreta” (J.M. Barbero) que 
existen en este tipo de programas.

Conclusiones
Las conclusiones de esta investigación son parciales, pues se trata 
de un trabajo en curso. Algunas conclusiones son las siguientes:
No hay evidencia de que la Red de Músicas haya aportado signifi-
cativamente a la transformación de Medellín.
La idea o los galardones de la Red como “el milagro de Medellín” 
son construcciones para favorecer ciertos intereses de grupos de 
personas, más que una vocación real y genuina
La comunidad RMM se resiste a las transformaciones porque no 
está dispuesta a politizar y participar de las discusiones y tensio-
nes que surgen en cualquier proceso de transformación.
La gestión cultural tiene una función primordial en cualquier pro-
ceso de transformación, que no es liderar la transformación, sino 
favorecer la participación política y la democracia cultural.
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Resumen
El cuerpo en movimiento ya no sólo 

representa ideas, sino que es la idea.
Julie Barnsley

Mi nombre es Yéssica Ángel Flórez y abro mi participación en este 
espacio de intercambio de saberes y experiencias significativas, 
contando esa historia que siempre está en constante transformación. 
El presente escrito lo titulo Experiencias narrativas a partir del 
movimiento de los cuerpos, la danza afrocolombiana en un trabajo 

conjunto con el semillero de investigación “Laboratorio de Dramaturgia 
Corporal” del Tecnológico de Artes Débora Arango, inscrita en la línea:  
resistencia a través de las prácticas artísticas. 

Inicio contando que este texto es una extensión de mi trabajo base 
como investigadora y estudiante de trabajo de grado en la línea de 
investigación “Las imágenes en la literatura, “otras maneras” de leer en 
la formación de maestros y maestras de literatura y lengua castellana”, 
perteneciente a la Licenciatura en Literatura y Lengua Castellana de 
la Facultad de Educación, de la Universidad de Antioquia. Ahora bien, 
surge de una reflexión y es la conexión de muchos sentires que me 
permiten estar hoy aquí contándoles de este tema que me apasiona 
tanto. 

Mi interés emerge desde la literatura y la danza afrocolombiana, 
relacionándolas con la enseñanza de la literatura que no se aleja de 
un saber artístico, intentado conservar y conectar una historia, una 
tradición, una cultura para llevarlo a las nuevas generaciones. 

Como maestra en formación considero importante poder 
implementar nuevas formas de narrar nuestras historias, nuestras 
vivencias y más si trabajamos con los cuerpos; no hablo sólo de 
aulas de clase, sino también de espacios no convencionales de 
enseñanza. Este interés va aumentando a medida que lo voy viviendo 
como investigadora, además me siento afortunada porque tuve la 
oportunidad de acompañar en el presente año (2023), el semillero 
nombrado como “Laboratorio de Dramaturgia Corporal” que hace 
parte del proyecto: Cuerpo, identidad y territorio: narrativas corporales 
contrahegemónicas del Tecnológico de Artes Débora Arango, a cargo 
del docente asesor: José Octavio Castro Bedoya. Este semillero tiene 
como propósitos el desarrollo de estrategias metodológicas que a 
partir de la dramaturgia del cuerpo generen una experimentación, 
creación y formación artística, además de reconocer el cuerpo y la 
corporalidad como territorio de identificación de cada participante. 
La metodología de trabajo es Investigación Creación, basada en la 
transformación entre la teoría y la práctica. 

Esta es una investigación que tiene como objetivo principal crear 
narrativas a partir de la enseñanza desde la literatura, la danza 
afrocolombiana y el movimiento de los cuerpos a partir de algunas 
herramientas para generar pensamientos críticos y creativos en los 
procesos de enseñanza aprendizaje, explorando diversos modos 
de creaciones literarias, atravesar la reflexión sobre las prácticas 
corporales y relacionales desde el cuerpo y los espacios.
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Conclusiones
Para concluir, reconozco que a lo largo de esta investigación y de 
trabajo colaborativo entre las dos instituciones surgen interrogantes 
como: ¿qué hice?, ¿cómo me sentí? y ¿qué aprendí? Pero como 
resultado salen muchas reflexiones e incluso se abre la puerta a 
ese proceso escritural más consciente y una generación más crítica 
sobre las prácticas hegemónicas en Colombia.

Referencias
•	 Bardet, Marie (2014). Pensar con mover. Un encuentro entre danza 

y filosofía.  Cactus, Buenos Aires, Argentina. 
•	 Deleuze, Gilles-Guattari, Félix (1997). “7. Percepto, afecto y concepto”. 

En ¿Qué es la filosofía? Barcelona: Editorial Anagrama, S. A. 
•	  López Correa, Isabel Cristina Rendón Arenas, Michelle Stephany 

Usme Henao, Mariluz (2018). El encuentro con el otro, la literatura 
y otras artes, un acontecimiento en la formación de maestros. [Te-
sis doctoral o de maestría, UNIVERSIDAD DE ANTIOQUIA]. 

•	 Juan Carlos Lyons Marquez. (2018). El sonido de la historia la sen-
sibilización de las nuevas generaciones hacia las tradiciones mu-
sicales. Revista Académica Estesis. https://revistaestesis.edu.co/
index.php/revista/article/view/24

•	 José Octavio Castro Bedoya. (2022). Dramaturgia del cuerpo: De 
la experimentación a la creación ARTÍCULO DE INVESTIGACIÓN 
CIENTÍFICA E INVESTIGACIÓN + CREACIÓN. Revista Académica 
Estesis. https://revistaestesis.edu.co/index.php/revista/article/
view/143

MESA ILUSTRACIÓN 
EDITORIAL MULTIMEDIAL

Laboratorio de Ilustración Arquitectónica:
Experiencias análogas y digitales en el aula

ANA SOFÍA HENAO TAMAYO
Arquitecta Magíster en Artes
Especialista en Planeación Urbana
Delineante de Arquitectura e Ingeniería
Docente Tiempo Completo, Institución 
Universitaria Colegio Mayor de Antioquia
(Medellín, Colombia)
ana.tamayo@colmayor.edu.co

SUSANA URIBE MADRID
Arquitecta Magíster en Artes 
Arquitecta Ilustradora
Magíster en Artes Especialista en Construcción 
Sostenible del Colegio Mayor de Antioquia. 
Docente Cátedra Colegio Mayor de Antioquia 
(Medellín, Colombia)
sussana.uribe@colmayor.edu.co

Resumen
La siguiente ponencia presenta una muestra de laboratorio llevada a 
cabo en un entorno educativo, con el objetivo de utilizar la ilustración 
como una herramienta para explorar y reflexionar sobre el papel de la 
arquitectura en el escenario de la vida cotidiana, así como su función 
en la representación arquitectónica.

PALABRAS CLAVE: Ilustración arquitectónica, dibujo a mano alzada, 
representación digital, investigación proyectual.
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A través de una serie de ejercicios en el aula, se establece una 
conexión entre la ilustración como medio que plantea interrogantes 
y desafíos, y la arquitectura como una manifestación construida que 
condensa una cultura. Esta sinergia da lugar a nuevas narrativas 
que son sensibles a lo íntimo, lo cotidiano y lo doméstico en el 
contexto arquitectónico.

Estos laboratorios de ilustración arquitectónica derivan de los 
conocimientos y resultados obtenidos del proyecto de investigación 
titulado “Laboratorio de representación e ideación digital”. Dicho 
proyecto establece las bases metodológicas esenciales para la 
creación de un espacio de aprendizaje dedicado a la representación 
e ideación digital, con el propósito de fortalecer las habilidades 
manuales de los usuarios dentro del entorno digital.

La muestra en cuestión es una recopilación de talleres y actividades 
realizados en distintos cursos y programas de Arquitectura y 
Tecnología en Delineante de Arquitectura e Ingeniería de la facultad 
de Arquitectura de IU Colegio Mayor de Antioquia. El objetivo principal 
de esta exhibición es destacar los logros alcanzados, permitiendo 
una visión clara de los resultados obtenidos. Cada estudiante, 
mediante un proceso creativo, da vida a una ilustración digital a 
partir de un boceto inicial creado a mano con habilidad, otorgando 
así un enfoque único y distintivo a cada ilustración.

En resumen, esta ponencia aborda la intersección entre la ilustración 
y la arquitectura, explorando cómo la primera puede enriquecer la 
comprensión y representación de la segunda. A través de ejemplos 
concretos de laboratorios de ilustración arquitectónica, se 
demuestra cómo esta colaboración puede dar lugar a perspectivas 
renovadas y resultados notables en la educación, el arte y la 
práctica arquitectónica.

Conclusiones
Se concluye con estas exploraciones que las imágenes que se 
producen capturan la esencia de quien lo realiza. A medida que 
trazamos líneas y formas con nuestras propias manos, dejamos una 
marca única e irrepetible que refleja no sólo nuestras habilidades 
técnicas, sino también nuestras emociones, intenciones y 
perspectivas individuales. Estas ilustraciones se convierten en un 
testimonio visual de nuestra presencia y nuestra resistencia frente 
a la efímera naturaleza del tiempo y la tecnología. A través de esta 
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práctica, nos unimos a una larga tradición de expresión artística y 
autenticidad, reafirmando la importancia de lo humano en un mundo 
cada vez más digitalizado. En última instancia, el dibujo como acto 
de resistencia hecho a mano nos recuerda la belleza de lo imperfecto 
y lo humano en un universo de posibilidades técnicas en constante 
evolución.

En resumen, la ilustración arquitectónica se inserta en una conversación 
de mayor alcance que abarca no solamente la apariencia visual del 
proyecto, sino también la historia que cuenta, el entorno en el que se 
desenvuelve y la identidad que abarca tanto al proyecto mismo como al 
arquitecto detrás de él.
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Resumen
Introducción

La finalidad de la presente investigación es aportar al Arte Para la Transformación 
Social (APTS) en la Fundación Casa Cultural La Chispa de la ciudad de Medellín 
a partir de la creación de un Laboratorio Gráfico con enfoque comunitario como 
apuesta creativa de experimentación artística, con el fin de generar alternativas 
en los procesos creativos, culturales y sociales.

Es así como se propone hacer un rastreo de las diferentes organizaciones 
movimientos que han trabajado sobre el eje del Arte Para la Transformación 
Social (APTS), haciendo un análisis cronológico y teniendo en cuenta su relación 
con la enseñanza artística y el conflicto armado en el Valle de Aburrá (Antioquia, 
Colombia). Esta investigación surgió con la premisa de que hay una falta de 
acceso a espacios comunitarios artísticos, concretamente de artes visuales y 
enfocados en la gráfica. A partir de esta, se propone una ruta de creación del 
Laboratorio Gráfico con un enfoque comunitario, partiendo de la experiencia de 
creación de Laboratorios en la Fundación Casa Cultural La Chispa (de la comuna 
10 en la ciudad de Medellín).

En este espacio con perspectiva comunitaria se proponen procesos formativos, 
metodológicos e investigativos enfocados a la creación colectiva y que propicien 
la apertura a diferentes formas de participación en el movimiento social y cultural. 
Con todo este proceso se quiere consolidar un Laboratorio Gráfico que genere 
alianzas emergentes y que deje un material de uso público que dé cuenta de lo 
acontecido.

PALABRAS CLAVE: Arte comunitario, laboratorio gráfico, gráfica, 
Arte Para la Transformación Social (APTS).

Así, esta investigación se da pensando en un diálogo entre diferentes conceptos puestos 
en práctica, como lo son el Arte Político, el APTS, lo comunitario, el laboratorio y la gráfica. 
Para lograrlo se propuso el proceso metodológico de la Investigación Acción Participativa 
(IAP) y la Investigación Basada en la Práctica (IBP) con enfoque A/r/tográfico, tejiendo 
metodologías con la experiencia personal el proceso de creación y formación en los 
Laboratorios Gráficos.

El proyecto desarrollado en la Casa Cultural La Chispa aparece con la perspectiva de brindar 
aportes a la transformación y cambio social desde una participación activa, reflexiva, 
autocrítica, colectiva y en relación a su contexto. Es un proyecto político y artístico basado 
en la experiencia de las y los formadores y vinculando a sus participantes, a esta dinámica 
colectiva de producción de conocimiento que siga con una mirada hacia el tejido social 
y la experimentación del conocimiento propio que han legado a lo largo de la historia los 
pueblos.

Metodología

Esta investigación se desarrolló bajo el paradigma socio-crítico el cual surge como una 
respuesta a las tradiciones positivistas e interpretativas las cuales han tenido poca incidencia 
en la transformación social y desde donde se continúa insistiendo en un cambio estructural 
que dialogue con su contexto y supere la imposición que ha puesto el pensamiento blanco, 
conservador y reduccionista (Alvarado y García, 2008). Este paradigma ha buscado un 
aporte significativo en la transformación social desde el interior de las propias comunidades, 
propiciando la autorreflexión crítica en los procesos de conocimiento como asunto primario 
y teniendo como finalidad la transformación de la estructura de las relaciones sociales desde 
una postura de la acción-reflexión cuyo objetivo fundamentalmente ha sido la emancipación 
del ser humano.

Resultados

Como primera instancia se logró consolidar el Laboratorio Gráfico en La Casa Cultural La 
Chispa con un enfoque comunitario, desarrollado y diseñado en su contenido bajo el eje 
APTS y el cual se ejecutó en el cronograma propuesto durante la fase de creación y las 
etapas necesarias para su realización.

Este punto de partida hizo partícipes a cuatro personas directamente que estuvieron en la 
fundación del laboratorio: tres habitantes del Valle de Aburrá, dos de las participantes del 
barrio Altos de la Torre, Comuna 8 de Medellín, 1 persona de Navarra, en Niquía, municipio 
de Bello y una persona de Neiva, Huila.

Además se lograron conexiones con al menos once colectividades entre las que se 
encontraron: Resistencia, Arte y Memoria (RAM), Casa Cultural Botones, La Parresía, La 
Nueva Banda de la Terraza, Ser y Grafía, El Sótano, Semillero de investigación GRApha 
de la Universidad de Antioquia, Laboratorio Barrial de Artes, El Hormiguero, La Carreta 
Gráfica, Elemento Ilegal.

Laboratorio gráfico comunitario: aporte al 
Arte Para la Transformación Social (APTS) 
en la Fundación Casa Cultural La Chispa 

de la ciudad de Medellín
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Conclusiones
Los procesos comunitarios en la ciudad de Medellín como uno de 
los principales generadores de conocimiento en el sector cultural 
han sido una potencia que ha ido creciendo en la calle, el barrio, las 
comunas y periferias de la ciudad, paso a paso fueron haciendo 
frente a una violencia estructural que hoy continúa latente y 
en permanente actualización, en muchos casos los procesos 
colectivos terminan convirtiéndose en escudos y refugios. A 
pesar de las condiciones precarias en el sector cultural, estas 
no han sido motivo de abandono o de falta de oferta por parte 
de casas culturales, organizaciones o colectividades, por el 
contrario, cada vez más se diversifica y su incidencia va dando 
cambios en cuanto a maneras de funcionamiento, impactos, 
resultados, políticas internas de estructuras organizativas y una 
diversidad de rangos de acción. Desde múltiples estrategias estos 
espacios han florecido en una ciudad militarizada, conservadora 
y tradicionalista.
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Resumen
En esta ponencia se aborda el dibujo de la ciudad a través de los 
sketch urbanos, no sólo como un acto de representación gráfica, sino 
también como una herramienta de aprendizaje, en la medida en que 
se analiza y repiensa la realidad que se dibuja y se tiene contacto 
con los espacios arquitectónicos y urbanos, evidenciando en el 
sitio, las estrategias proyectuales de los mismos, sus operaciones 
volumétricas, texturas, materiales y resoluciones técnicas, asuntos 
que pueden ser estudiados previamente en el aula o a través de los 
libros desde teorías, conceptos, fotografías y planos, pero que se 
convierten en aprendizaje significativo al recorrerlos, habitarlos y 
trazar sus líneas en una bitácora.

En el curso de Dibujo Proyectual del programa de Arquitectura de la 
Institución Universitaria Colegio Mayor de Antioquia, se ha procurado 
semestre a semestre salir a dibujar en diferentes locaciones, tanto 
para afianzar las técnicas de representación, como para aprender de 
las edificaciones existentes, atendiendo al llamado que hizo en su 
momento Le Corbusier al reconocido arquitecto colombiano Germán 
Samper: “Si quiere conocer la arquitectura, dibújela” (Henríquez, 

PALABRAS CLAVE: Dibujo arquitectónico, sketch urbano, aprendizaje 
por inmersión, bitácora de viaje.
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2016). Es por esto que, transversal a los múltiples momentos del 
curso, encontramos en el dibujo en sitio una metodología de suma 
importancia para abordar el análisis y la abstracción de los edificios, 
aportando en cada una de las unidades del curso.

Entre las enseñanzas más interesantes que deja esta experiencia, 
está el hecho de enfrentarse a dibujar en vivo y en directo en un 
corto periodo de tiempo, implicando la abstracción de la realidad, 
dado que no nos interesa el dibujo hiperrealista, sino más bien las 
líneas esenciales del lugar, la atmósfera y las ideas proyectuales 
que se puedan sacar de allí. Los dibujos entonces se convierten en 
piezas auténticas, pues plasman la propia mirada de cada estudiante 
y docente. “Al dibujar algo, repensamos la realidad. Dejamos de 
dedicarnos a procesar imágenes ajenas para salir y mirar el mundo 
con nuestros propios ojos. De este modo, el cuaderno de dibujo se 
convierte en una extensión de la mirada que, a su vez, nos permite 
ampliar nuestro propio mundo” (Scheinbergen, 2018).

Las salidas para dibujar en la ciudad, también han validado la 
necesidad de estar constantemente caminando y dibujando la 
arquitectura, puesto que estos ejercicios introducen mejores 
resultados en el proceso académico no sólo en la asignatura de 
dibujo, sino también en el área del diseño arquitectónico, pues un 
estudiante que conoció una obra y la analizó llevándola al papel, tiene 
mayor fuente de inspiración y conocimiento a la hora de proyectar el 
espacio.

Conclusiones
Particularmente en la enseñanza de la arquitectura, las salidas 
pedagógicas a espacios arquitectónicos y urbanos de la ciudad 
tienen un valor significativo en el aprendizaje, puesto que los 
estudiantes comprenden con mayor facilidad los conceptos y las 
teorías que se trabajan en el aula cuando verifican estas operaciones 
al ver, recorrer y experimentar los espacios. Sin embargo, el solo 
hecho de conocerlos y tomar fotografías, genera una apreciación 
del espacio, que llega a ser comprensible y analizable sólo en la 
medida en que es procesado por el cerebro para convertirlo en un 
gráfico de dos dimensiones, sea un plano en el sitio, un boceto, una 
perspectiva; generando un recuerdo más prolongado en la memoria 
que, además, está influido por una impresión personal del lugar, y 
que permite relacionar la información según un interés particular 
y una mirada específica, convirtiendo la bitácora de viaje en un 
catálogo auténtico de ideas y referentes gráficos y proyectuales.
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Resumen
“PoétizAR el espacio habitado: Memoria, natura y territorio”, es un 
proyecto de Investigación Creación enfocado en la realización de 
un cartografía poética. A partir de la revisión de plantas propias del 
barrio El Dorado, del municipio de Envigado, se revelará la conexión 
ancestral entre el territorio, la flora y la memoria de los habitantes 
del sector. Pretendemos generar un acercamiento a los imaginarios 
colectivos y la forma en cómo viven los territorios desde la memoria, 
la narrativa y la conexión con la flora que cohabitan los mismos 
sectores. 

Se busca mapear las historias, vivencias y memorias que se generan 
en ese coexistir, articulándolas con la creación de un herbario ilustrado 
con realidad aumentada.

PALABRAS CLAVE: Coexistencia, memoria, territorio, realidad 
aumentada, arqueo botánico.

Conclusiones
En conclusión, a lo largo de nuestro proceso investigativo 
logramos alcanzar el objetivo de narrar y visibilizar las historias, 
tradiciones e imaginarios que se entrelazan entre las plantas, 
nuestros ancestros y las experiencias cotidianas en el barrio El 
Dorado, municipio de Envigado. Durante nuestra investigación, 
descubrimos que estas historias y tradiciones desempeñan un 
papel fundamental en la construcción personal y colectiva de la 
identidad de los habitantes de este barrio.

Mediante la recopilación de relatos y testimonios de los residentes, 
pudimos evidenciar la profunda conexión que existe entre las 
plantas y la vida diaria de las personas en El Dorado. Las plantas 
no sólo son consideradas como elementos decorativos o recursos 
naturales, sino que son percibidas como portadoras de saberes 
ancestrales y símbolos de arraigo cultural.

Además, descubrimos que estas historias y tradiciones tienen un 
impacto significativo en la forma en que los habitantes se relacionan 
entre sí y con su entorno. A través de rituales, prácticas y creencias 
transmitidas de generación en generación se fortalece el sentido de 
comunidad y se fomenta el respeto y cuidado por la naturaleza.

Nuestro trabajo de investigación ha permitido dar voz a estas 
historias y tradiciones, contribuyendo así a preservar y valorar el 
patrimonio cultural inmaterial del barrio El Dorado. Al compartir 
estas narrativas con la comunidad local y con otros interesados 
en la cultura y el medio ambiente, esperamos promover una mayor 
apreciación y comprensión de la interconexión entre las plantas, los 
ancestros y las experiencias cotidianas.

En última instancia, nuestra investigación nos ha brindado una 
perspectiva más amplia sobre la importancia de preservar y 
promover el conocimiento tradicional y la relación armoniosa 
con la naturaleza. Esperamos que este trabajo inspire a otros a 
explorar y valorar la riqueza cultural y ambiental presente en sus 
propias comunidades, y a reconocer que nuestras identidades 
están intrínsecamente ligadas a la tierra y a los seres vivos que nos 
rodean.

Referencias
•	 Gil González, A. J. (2015). Narrativa aumentada.
•	 Guadamuz Villalobos, J. A. (2019). Creación de un libro álbum con 

realidad aumentada de la obra La guardiana de la naturaleza y sus 
amigos salvan el río como apoyo al proyecto “Verde que te leo ver-
de” de la Fundación Leer/IBBY, Costa Rica.

•	 Iborra, J. M., & Gutiérrez, M. F. (2013). El dibujo científico: Intro-
ducción al dibujo como lenguaje en el trabajo de campo. Virtual 
Archaeology Review, 4(9), 130-134.

•	 Souter, N. (2008). El arte de la ilustración: una guía sobre los mejores 
ilustradores del mundo. Madrid: Lisma.

•	 Lacombe, B. (2015). El herbario de las hadas (3a ed.). [Zaragoza]: 
Edelvives.

•	 Palomares Marín, M. C. (2014). La realidad aumentada en la comuni-
cación literaria: el caso de los libros interactivos. Ensayos: revista de 
la Escuela Universitaria de Formación del Profesorado de Albacete.



56 57

MARÍA ELISA GÁLVEZ
Ingeniera en Diseño Digital Multimedia de la Universidad 
Alfredo Pérez Guerrero 
Docente de catedra del Tecnológico de Artes Débora Arango 
(Medellín, Colombia)
mgalvez@deboraarango.edu.co

DANIELA GALLEGO PARRA
Técnica en Diseño Gráfico Publicitario del CESDE
Técnica y Tecnóloga en Desarrollo de Objetos para las Artes 
Visuales del Tecnológico de Artes Débora Arango 
Maestra en Artes Plásticas de la Fundación Universitaria 
Bellas Artes
Docente de catedra del Tecnológico de Artes Débora Arango 
(Medellín, Colombia)
daniela@deboraarango.edu.co

Resumen
Es momento de mudar. La casa que ha alojado a la escuela por 25 años, se ha quedado 
pequeña para la comunidad académica en crecimiento. La escuela también se transforma 
en tecnológico para ofrecer más amplias oportunidades a quienes deciden estudiar 
artes. La transición invoca todas las formas de cambio y para que el cambio suceda. En 
primer lugar, es necesaria la introspección que dirige la mirada hacia adentro del espacio, 
el tiempo y el ser.  En ese mirar profundo aparecen las memorias, como historias de 
lo que ha transcurrido visiblemente y lo que ha quedado guardado como experiencias 
personales de los procesos formativos.

El programa Tecnología en Ilustración para Productos Editoriales Multimediales  realizó 
una serie de eventos en el marco del Proyecto Formativo Integrador entre los cuales 
incluye una serie de cuatro intervenciones en la casa (sede actual). En ella, a través de 

PALABRAS CLAVE: Memoria, palabra, reconocer, habitar, experiencia.

Conclusiones
Los estudiantes del programa Tecnología en Ilustración para productos editoriales 
multimediales, ven reflejados sus trabajos y sus productos de alta calidad en una 
feria que permite darse a conocer ante una sociedad académica y municipal. 

Se presenta el trabajo en equipo como una sociedad y se hace partícipes a los 
estudiantes de este, lo cual genera de igual manera interrelaciones con los diferentes 
semestres del programa académico, haciendo evidente la participación de unidades 
de formación, docentes, monitorias y semilleros. 

Cada una de las actividades cumplió con sus objetivos:

imágenes y palabras se revelan temporalmente las interpretaciones de los conceptos 
Memoria y Transición. Este conjunto de actividades se denominó “Si las paredes 
hablaran”, donde se realizó un trabajo en colaboración con artistas locales que generaron 
un ejercicio realista de exploración en gran formato. En las paredes de esta sede que 
será demolida próximamente, quedaron plasmadas tanto las relaciones simbólicas 
con especies que realizan procesos de transformación muy visibles como los insectos 
(CRISÁLIDA), o la creación de mundos imaginarios que construyen el cambio (IMAGOS), 
también un reconocimiento a quienes colaboran con el proceso educativo (RECONOCER), 
y finalmente una visibilización del trabajo y propósito de Débora Arango, quien inspira a 
la creación y la expresión libre y valiente de quienes deciden vivir del Arte (DEBORA).

Como parte de las actividades, se realizaron también cuatro sesiones del Ciclo de Cine cuadro 
a cuadro nombrado “Radioscopias”, en donde se proyectaron cortos animados y películas 
de la historia de la animación. En ellas se abrieron espacios de conversación a modo de foro 
para analizar a profundidad técnicas de realización, estilos y colores, así como los conceptos 
centrales. La última sesión se realizó en el transcurso de la Tercera Feria de Ilustración, 
acompañando la proyección de los productos audiovisuales,  resultado de aprendizaje del 
ciclo formativo. 

En la feria se expusieron y comercializaron productos ilustrados elaborados por lxs 
estudiantes, los conceptos en los cuales se fundamentan han sido detonados en las 
clases, como ejercicios y estrategias creativas que se insertan en la búsqueda del estilo 
propio y la expresión que cada un@ está buscando o desarrollando. En todas sus formas 
la ilustración se presenta como una herramienta poderosa de comunicación a través de 
las imágenes, que permiten conectar, inspirar y transformar mundos. 

Esta transición ha generado diversas expresiones en cuanto a la memoria, el espacio y las 
formas de habitarlo. De los resultados de las experiencias y encuentros se nutre Distinta, 
la primera publicación del programa que expone los trabajos gráficos, las entrevistas a 
personajes inspiradores del medio, la voz de quienes hoy habitan la Débora, que se transforma 
generando ilusión y se guarda en la memoria con nostalgia.

Memoria y Transición -
Los secretos que habitan
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“Si las paredes hablaran” potenció el trabajo en equipo de 
los diferentes grupos, permitió la integración, participación y 
creatividad de los y las estudiantes; despertó, además, el sentido 
de pertenencia del lugar que dejamos.

Los “Misterios de una Casa - Picnic ilustrado”, permitió la 
articulación con la Biblioteca pública Débora Arango. Se integró 
de manera práctica a todos los y las estudiantes de diferentes 
semestres y generó un espacio de creación y exploración desde 
la ilustración y la literatura. 

“Raroscopias Cine Club”, tuvo poca asistencia por los 
horarios; sin embargo, se crearon estrategias para asegurar 
la participación de los y las estudiantes, como lo fueron la 
publicidad, la integración con unidades de formación y los 
horarios flexibles. Una vez que se aseguró la participación se 
evidenció la importancia de este espacio y sobre todo la de los 
diálogos y charlas que se generaron luego de cada sesión.

Feria de disfraces e ilustración. Cada versión de esta feria los y 
las estudiantes tienen mayor seguridad y rigor con sus proyectos, 
esta vez se pensó también en las actividades alternas a la feria 
como lo fueron los juegos, interacciones y proyección de cortos 
que permitieron un diálogo con los visitantes.
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PALABRAS CLAVE: Cómic, experiencialidad, memoria.

Resumen
Primeramente mencionaremos que para nuestro trabajo de grado, 
el Semillero de Investigación Creación del Tecnológico de Artes 
Débora Arango “3M monstruos, miedo y memoria” nos significó una 
experiencia enriquecedora y contrastante, pues fue nuestra primera 
práctica en un ambiente no escolar desde el área de Literatura y 
Lengua Castellana y vimos la oportunidad de presentar “el cómic” 
desde nuestro aporte formativo para las actividades de investigación 
a realizar. 

En el primer semestre, las 3M se trabajaron en conjunto; sin embargo 
y dado que el grupo ya estaba en aumento, se dividieron las 3 emes 
del nombre. Cada subgrupo propuso creaciones para invitar a la 
comunidad a pensar sobre los miedos colectivos, los monstruos 
que creemos existen y las memorias… ¿Memorias? ¿Qué Memorias? 
¿Acaso no encontramos un adjetivo para “Memorias”? 

Algo con lo que no contábamos, ni por asomo teníamos pensado 
tratar durante la práctica, fue ese tema. Y tanto aquí como en parte 
de nuestro trabajo de grado queremos observar lo que pasó con la 
memoria, desde la mirada de dos maestras en formación.

Estando un poco escépticas en la idea de las “emes” divididas en 
Monstruos, Miedo y Memoria, quisimos proponer que estos tres 
temas se conversaran como ya se tenía propuesto desde el semillero y 
nosotras entramos con intervenciones que suscitaron los principales 
suministros (ideas, historias, etc.) para la elaboración de personajes, 
espacios y guion. Eso daría como resultado un cómic desde sus 
experiencias; sin embargo, el análisis del tema de la memoria no había 
suscitado espacio en nuestras consideraciones, ni la “problemática” 
que ocurrió cuando el semestre avanzó.
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Siempre se dio cierta libertad para proponer las creaciones que 
corresponderían a cada M: hubo mucho auge creativo en Monstruos; 
en Miedos los espacios de perturbación social resultaron, aparte 
de llamativos, muy acordes al plan de trabajo, pero… ¿y Memoria? 
¿Qué pasaba con Memoria a la hora de crear? Las ideas sonaban 
excelentes, pero en la práctica no existió una realización concreta de 
memoria, ni memorias, ni siquiera como concepto creado desde los 
propios participantes, pues lo único claro fue que esta no se limitaría 
al recuerdo mental y que se consideraría la memoria de los espacios… 
Se hicieron propuestas, pero quedaron mayormente en el pizarrón. 

¿Qué faltaba? ¿Qué no se hizo? ¿Fue la forma cómo se abordó? ¿Fue 
la organización? ¿Qué no estamos viendo? Quizás sólo “no se dio” 
en el momento, lo cual no indica que la idea no quede hospedada 
en sus cabezas y creen luego a partir de ella, ya que el aprendizaje 
sólo termina cuando nuestra vida lo hace. Queda en nosotras una 
reflexión muy fuerte de ese llamativo término que tan comúnmente 
es abordado en espacios académicos y muy usado en nuestro país. 
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Conclusiones
A manera de conclusión, queremos dejar abierto el panorama 
de reflexión acerca de lo que consideramos la memoria, la 
experiencialidad y cómo a través del cómic se puede generar 
este tipo de discusiones que permean en la emocionalidad del 
investigador creador. Queda abierta la puerta de exploración para 
que sea el cómic, no una herramienta de uso pedagógico, sino la 
base de procesos formativos que permite leer esas reflexiones 
humanas tan dinámicas; el cómic como esa base formativa que deja 
leer los contextos de los escritores, atravesados por la experiencia 
significativa vívida, misma que los transporta a escenarios nuevos, 
lecturas y escrituras que dejan huellas imborrables, es decir, 
aprendizajes.
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Resumen
Mediante cartografías y el análisis de la gráfica popular en distintas 
zonas de la ciudad de Medellín, se logra entender el alto valor 
comunicacional que genera en algunos barrios populares de la ciudad, 
donde se evidencian las diferentes formas gráficas y diseños propios 
de los locales comerciales. En este tipo de gráficas populares, son 
notorios los elementos visuales que demuestran la vida cultural de 
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la zona específica. En ellos se pueden identificar referentes gráficos  
que conforman la “gráfica popular” como son colores, líneas, formas, 
texturas, tipografías y espacios donde estos elementos son aplicados. 
Esta investigación se lleva a cabo tomando con fundamento el método 
cualitativo, donde se hace una recopilación de muestras gráficas 
y tipográficas populares de la ciudad, un registro que nos permite 
comprender el mundo de la gráfica popular de aquellos que han tenido 
experiencia sobre ello. Se recopilaron datos mediante entrevistas a 
los artistas, propietarios de los locales y una búsqueda de referentes 
teóricos, con el fin de comprender y analizar comportamientos y 
emociones que le atribuyen valor a esta investigación, donde los 
conceptos, opiniones y experiencias ajenas aportan a este fenómeno 
comunicacional, al imaginario gráfico de una sociedad y su esencia 
cultural. Con los resultados que se obtuvieron, reflexionamos 
alrededor de la visión y enfoque para una mejor comprensión de los 
diversos conceptos que tiene la gráfica popular.

Conclusiones
La gráfica popular es la muestra clara de elementos visuales propios 
de una cultura, donde las muestras son el reflejo de un lenguaje 
iconográfico y códigos sociales, una forma de comunicación 
diversa donde se representa y explica la vida cotidiana, elementos 
lingüísticos simbólicos de una tradición particular de las personas. 
Estos análisis facilitaron entender e identificar la importancia de 
la gráfica popular en las distintas zonas de la ciudad de Medellín; 
de entre estas técnicas, gran parte se desarrollan en las zonas 
marginales de la ciudad, donde se percibe una serie de intentos 
de restauración ante la expiración de esta piezas publicitarias. Es 
importante resaltar su valor y la vigencia que siguen teniendo en la 
historia del diseño gráfico en la ciudad de Medellín e incluso a las 
afueras de esta. 

Es escasa la valoración de la gráfica popular. Si bien parece un oficio 
manual en declive, pudimos observar una amplia gama de muestras 
de imagen publicitaria creada manualmente; sin embargo, y aún con 
los avances tecnológicos, es una práctica que se niega a desaparecer. 
Esta investigación se enfocó inicialmente de rótulos, avisos, letreros, 
postes y fachadas los cuales se deterioran de manera natural en los 
barrios populares de la ciudad; allí nos encontramos con un sinfín 
de aspectos y esencias culturales, que siguen presentes en estas 
manifestaciones gráficas. 
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Resumen
El proyecto busca visibilizar el patrimonio cultural a través de sus 
mitos y leyendas. En un diálogo entre el diseño gráfico y la producción 
multimedial y audiovisual, se plantea realizar una colección de cómics 
a partir de tres guiones literarios de mitos y leyendas colombianas; los 
cómics, realizados por distintos autores, serán compilados en una web, 
para su visualización y un cómic de cada guion será presentado en 
una versión impresa. La articulación de los cómics en una estrategia 
Crossmedia, lleva al lector a una experiencia estética que compromete 
varios sentidos en su percepción, participando activamente de 
la narrativa, mientras reconoce el patrimonio cultural intangible. 
Tanto el formato como los medios se constituyen en una estrategia 
comunicativa que abarca diferentes públicos, enfatizando en el juvenil, 
para garantizar la continuidad de la memoria legada por los ancestros.

La tradición oral ha sido por mucho tiempo un medio de comunicar 
los valores, los símbolos y las tradiciones culturales de los pueblos. 
Uno de los vehículos en los que se materializa lo constituye los mitos y 
leyendas, que, entre otros propósitos narrativos, posee el de transmitir 
la historia mitológicamente; así, desde los ancestros, de generación en 
generación, se ha relatado principalmente como epopeyas. 

La riqueza de la tradición oral ha aportado en la construcción del 
ethos, en la forma de comunicarnos y comportarnos. En la actualidad, 
muchas de estas tradiciones se están perdiendo ante el fenómeno de la 
globalización y el auge de las nuevas tecnologías que hace más atractiva 
a la vista de los jóvenes la pantalla de un dispositivo electrónico que 
las historias de los abuelos. Aunque revisar la importancia de estas 
tradiciones ha sido un tema de muchas investigaciones, estas se 
han recogido principalmente en textos especializados y difundido en 
lugares académicos; con el desarrollo de un proyecto Crossmedia, se 
posibilita llegar masivamente a diferentes públicos, especialmente el 
juvenil.

De este modo, este proyecto de investigación, es una estrategia 
educativa, que articula tres programas de la Fundación Academia de 
Dibujo Profesional FADP, la vinculación de los estudiantes comienza 
desde la investigación sobre la tradición oral de las regiones, la 
selección de las leyendas y el proceso de adaptación de las historias, 
brindando la posibilidad de reflexionar sobre el tema en diferentes 

espacios.
Este proyecto corresponde al paradigma de investigación cualitativa, 
con un enfoque social, porque pretende visibilizar valores y aportar a la 
construcción de memoria, y se visualiza como investigación creación, 
pues parte importante de su proceso se recoge en productos creativos 
relacionados con la narrativa visual y audiovisual. Las técnicas 
de investigación empleadas fueron, recolección de información 
de fuentes primarias por medio de entrevistas, y recopilación de 
información de fuentes secundarias, a partir de material bibliográfico, 
tanto textos escritos como archivos audiovisuales.

Después de la revisión de los conceptos que conforman el marco 
teórico, se inicia la parte creativa del proyecto, donde la secuencia 
del marco metodológico, en flujo de trabajo entre investigadores, 
creativos y diseñadores.

Conclusiones
El proyecto propuesto representa una valiosa y oportuna iniciativa 
para preservar y revitalizar el patrimonio cultural intangible de 
Colombia a través de una estrategia comunicativa y educativa 
innovadora. La tradición oral, que durante siglos ha sido el vehículo 
para transmitir valores, símbolos y tradiciones, enfrenta desafíos en 
la era contemporánea debido a la globalización y el predominio de 
la tecnología. En este contexto, el proyecto de creación Crossmedia 
surge como una respuesta poderosa para salvaguardar y difundir 
estas historias ancestrales de una manera atractiva.

La convergencia de distintas disciplinas y enfoques metodológicos, 
desde la investigación hasta la creatividad y el diseño, es un 
testimonio de la complejidad y la riqueza del proyecto. 

En este momento nos encontramos en fase de impresión de la 
versión en físico del cómic Sagrada Calentura (1000 unidades), y en 
desarrollo del sitio web del cómic editorial multimedial. Así mismo, 
se están realizando los otros dos cómics de la colección. Se ha 
socializado con la comunidad educativa y ha tenido impacto entre los 
estudiantes, por su lenguaje coloquial y la representación de la cultura 
caleña. 

*Sagrada calentura: Leyenda urbana de la ciudad de cali. El diablo 
bailó salsa en una discoteca.
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Resumen
La presente ponencia tiene como propósito poner en escena una 
parte del proceso investigado que se viene realizando en el marco 
del Doctorado en Ciencias de la Educación de la Universidad de San 
Buenaventura, relacionado con identificar maneras por las cuales 
miembros de las comunidades del Valle del Sinú se configuran en 
artistas de banda pelayera como parte de la vida cotidiana, y como 
parte de los procesos de formación que se tejen dentro del territorio. 
Para este caso, la ponencia pretende observar las músicas de banda 
de viento en América como una práctica que ha pervivido debido a 
las maneras en que los pueblos originarios y la diáspora africana 
recabaron presencia en este tipo de agrupaciones durante los 
procesos de hibridación cultural con los colonos europeos, lo cual, 
según Zuzan Reily (2016), habría sido la manera en que pervivieron 
las bandas de viento en diferentes partes del mundo. Lo anterior, se 
desarrolla enmarcado en las prácticas de banda pelayera, con lo cual 
se pretende escenificar diferentes contrastes relacionados con la 
procedencia de las músicas que interpretan este tipo de agrupaciones 
que, en la mayoría de casos, registran una dirección en la cual las 
melodías de los pueblos originarios se configuran en uno de los 
puntos que enmarcan la génesis de sus repertorios. 

PALABRAS CLAVE: Bandas pelayeras; fandango, pueblos originarios, 
mito fundacional del porro, Valle del Sinú.
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En este sentido, el interés dentro de la presente ponencia pretende 
escenificar trayectos –gestos sonoros y corporales– que se han 
observado en el transcurso de la investigación y que han conducido 
a detectar posibles conexiones entre las músicas de los pueblos 
originarios y la banda pelayera, tanto en su uso como en sus 
funciones, y que parecieran tomar cuerpo en el baile de fandango. 
Lo anterior, parte de las voces de investigadores relacionados con 
las prácticas culturales del Valle del Sinú que, como parte de la 
noción mito fundacional del porro (Fortich, 2014), han propuesto que 
las músicas de gaita de los pueblos originarios de la costa caribe 
colombiana configuran un lugar en la génesis de los repertorios de 
las bandas pelayeras.

Conclusiones
Las conclusiones parciales arrojan que la cercanía de las músicas  
de banda pelayera con prácticas culturales de los pueblos originarios 
–y de la diáspora africana–, deja entrever que tanto los escenarios 
de celebración como las músicas responden a usos relacionados 
con las maneras en que se configuran interrelaciones sociales en 
los espacios de celebración de las comunidades que históricamente 
han habitado el Valle del Sinú, y que la función de estos escenarios, 
connota en el ritual una manera de recrear prácticas culturales que 
se ha mantenido como un lugar de memoria en el cual los gestos 
corporales y sonoros toman forma en los bailes y en las músicas.
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Resumen
La presente propuesta analiza la obra musical “Las Tapitas o un 
cuento imposible” de mi autoría, a propósito de algunas reflexiones 
sobre violencia y memoria que han suscitado la conmemoración de 
los 50 años del Golpe Militar en mi país, Chile, a través de diversos 
trabajos creativos realizados recientemente, que entrecruzan 
la temática de la obra. Esta pieza coral, basada en un texto del 
autor chileno Daniel Pizarro, relata a través del sonido musical, el 
secuestro en el Colegio Latinoamericano de Integración y posterior 
degollamiento de tres chilenos en el contexto de la Dictadura Militar 
en Chile en el año 1985. El procedimiento composicional, por tanto, 
propone rescatar el punto de vista narrativo de Pizarro, investigando 
cómo entrecruzar en la estructura musical el sentido semántico y 

PALABRAS CLAVE: Composición musical, violencia, memoria, 
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expresivo del texto, con el sonido, texturas y ritmo que proponen las 
frases del mismo. Así, en el sonido de la palabra se aprecian formas 
de memoria individual y colectiva, al mismo tiempo que perspectivas 
sobre las violencias que suscitan un hecho criminal como el que se 
relata, atravesando ámbitos políticos, sociales y también culturales, 
desde la sensibilidad de quien, conmocionado, nos cuenta dichos 
sucesos. La ponencia contrasta el análisis de la obra musical 
con los hechos políticos sucedidos en el contexto de la Dictadura 
Militar, a través de una reflexión sobre los conceptos de memoria y 
violencia, considerando la perspectiva de algunos autores escogidos 
(ver referencias). Finalmente, abordar esta temática permite 
develar cómo el procedimiento composicional puede ser trabajado 
desde una reflexión conceptual que atraviesa sucesos históricos 
fundamentales, cobrando su valor expresivo como obra artística, un 
sentido más allá de la música.

Conclusiones
Conectar la creación artística con un hecho histórico vinculado a 
los derechos humanos, permite relevar la experiencia estética a un 
ámbito de significación emocional colectiva.

Referencias
•	 Blair Trujillo, E. (2009). Aproximación teórica al concepto de violen-

cia: avatares de una definición. Política y cultura, (32), 9-33.
•	 Castillo-Gallardo, P., Peña, N., Becker, C. R., & Briones, G. El pasado de 

los niños: Recuerdos de infancia y familia en dictadura (Chile, 1973-
1989). The past of children: Memories of childhood and family in dic-
tatorship (Chile, 1973-1989).

•	 Palieraki, E. (2008). La opción por las armas. Nueva izquierda revolu-
cionaria y violencia política en Chile (1965-1970). Polis. Revista Lati-
noamericana, (19).

•	 Pizarro, D. (2015). Un cuento imposible. Revista Politika.
•	 Rojas, S. (2019). Pensar lo tremendo: memorias de la violencia. Re-

presentación histórica y nueva experiencia del tiempo, 169-182.
•	 Spener, D. (2022). Canto comprometido y memoria colectiva en Chile: 

Las velatones en homenaje a Guerrero, Nattino y Parada. A Contraco-
rriente: una revista de estudios latinoamericanos, 19(3), 34-65.

Mujeres Abriendo caminos y cerrando 
brechas al sonido de las gaitas

ELIANA ISABEL BEDOYA MEJÍA 
Magíster en Educación y Desarrollo Humano
Docente del Tecnológico de Artes Débora Arango
Participante del semillero de investigación y grupo de 
proyección “Músicas del Caribe Colombiano”.
(Medellín, Colombia) 
ebedoya@deboraarango.edu.co 

DANIELA ROLDÁN CAÑAS
Estudiante del tercer semestre de Prácticas Musicales
Participante del semillero de investigación y grupo de 
proyección “Músicas del Caribe Colombiano”.
(Medellín, Colombia)
daniela.roldan@deboraarango.edu.co

Resumen
La participación de las mujeres en la músicas colombianas ha 
sido importante pero poco visibilizada, poco reconocida, e incluso 
silenciada. Es un escenario donde los hombres tienen mayor libertad, 
mayor participación, mejor remuneración y además una mayor 
posibilidad de ejercer la música profesionalmente, sin embargo eso 
viene cambiando, ya que su participación activa en los escenarios 
ha contribuido a la creación, a la generación de repertorios, a la 
apropiación de espacios e incluso a la participación en las protestas 
sociales desde su rol de mujer instrumentista. 
En esta ponencia abordaremos el tema de la mujer instrumentista en 
las músicas de gaita, partiendo de la experiencia personal de algunas 
de ellas, quienes han encontrado en la interpretación de dichas 
músicas un espacio de resignificación de su rol como mujer que 
les posibilita alzar la voz desde una apuesta de resistencia cultural, 
social y política. Mujeres jóvenes dedicadas a la interpretación de los 
instrumentos que conforman el formato de dichas músicas, quienes 
reconocen que no ha sido fácil insertarse en este contexto, ya que 

PALABRAS CLAVE: Músicas de gaita, enfoque de género, músicas 
de tradición oral, gaitas colombianas.
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por lo general es un mundo masculino donde se ha invisibilizado 
la participación de ellas  en diferentes escenarios, pero que es 
necesario narrar cómo ese fenómeno ha venido transformándose en 
el ámbito académico del Tecnológico de Artes Débora Arango del 
municipio de Envigado, específicamente en el semillero y grupo de 
proyección “Músicas Tradicionales del Caribe Colombiano”, el cual 
desde el año 2022 se viene consolidando en su mayoría por mujeres 
jóvenes con un interés particular por instrumentos como la tambora, 
el alegre y la gaita hembra, que en su mayoría y desde la tradición 
han sido interpretados por hombres. A través de instrumentos para 
recolectar la información como salidas de campo, entrevistas, rastreo 
bibliográficos, diario de campo, entrevistas semiestructuradas, 
talleres de ejecución, talleres de creación, puestas en escena y 
registro audiovisual, nos venimos acercando a la metodología (Arts-
Based Research), Investigación Basada en las Artes. Al respecto de 
esta perspectiva, Perla Carrillo (2015) sostiene que esta metodología 
genera formas de conocimiento intuitivas y empíricas, ya que indaga 
por las prácticas artísticas a partir de la experiencia de trabajo 
con grupos, lo que posibilita la construcción de sentidos desde las 
prácticas mismas, e impulsa la participación y la creación colectiva 
como elementos clave en la producción de conocimiento.

Conclusiones
La participación de las mujeres instrumentistas en las músicas de 
gaita en diferentes escenarios a nivel local, regional y nacional es 
minoritaria, sin embargo esa concepción viene cambiando, ya que 
al migrar esas músicas al contexto de ciudad posibilitan el acceso 
a espacios académicos y culturales en donde las mujeres pueden 
formarse, interactuar con los músicos de la región que han migrado 
de su territorio y participar activamente como instrumentistas. Es así 
como en el Tecnológico de Artes Débora Arango esa participación 
de las mujeres viene creciendo significativamente a partir del año 
2022, desde el rol de mujeres instrumentistas: gaiteras y tamboleras, 
no sólo como cantaoras o bailarinas; además de ser participantes 
activas del semillero de investigación “Músicas Tradicionales del 
Caribe Colombiano”, el cual establece un diálogo con la línea de 
investigación Prácticas Musicales Populares y de Tradiciones 
Orales, una de las cuales constituye el objeto fundamental de 
acción y reflexión para el programa de música en la institución.
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Resumen
El Tecnológico de Artes Débora Arango Institución Redefinida, desde 
sus estrategias pedagógicas y didácticas, ha creado proyectos 
y espacios de integración de saberes para generar productos de 
Investigación Creación que evidencien su interés de formar desde 
las artes integradas. Desde esta perspectiva aparecen ejercicios 
formativos y de proyección, como el PPI (Proyecto Pedagógico 
Integrador) y PFI (Proyecto Formativo Integrador) los cuales permiten 
desarrollar proceso de indagación creación desde el trabajo de aula.

Para el caso de los PFI, las unidades de formación que se integran 
configuran su trabajo de aula como laboratorios de reflexión para 
la creación de productos académicos y artísticos sobre temas 
comunes, que para este 2023–1, es la generación de lecturas 
y narrativas diversas sobre las formas de habitar la casa como 
territorio individual y expandido, ampliando los repertorios de 
acción, generando productos que poetizan el espacio y lo narran en 
otras esferas expresivas. Sobre estos espacios para la Investigación 
Creación, específicamente los laboratorios artísticos, la institución 
cuenta con el trabajo de algunos semilleros de investigación, en 
varias áreas específicas.

PALABRAS CLAVE: Memoria, territorio, imaginarios urbanos, narrativas.

Conclusiones
El ejercicio de trabajo mancomunado entre toda la comunidad 
deboriana, permitió generar espacios de reflexión en las unidades 
de formación vinculadas al PFI, a través de estrategias didácticas 
y pedagógicas que permiten construir narrativas académicas y 
artísticas sobre la casa como metáfora del territorio protector.

Mediante el trabajo de los docentes, en su proceso de aula, y a 
través del trabajo reflexivo que se compartió en varios espacios 
de socialización del proyecto, se pudo hacer la selección de los 
productos más representativos sobre las reflexiones hechas en las 
unidades de formación vinculadas al PFI

Se logró realizar un evento central, donde se proyectaron a la 
comunidad los productos seleccionados en una toma académica y 
artística, que permitió visualizar los imaginarios reconocidos en el 
proceso de Investigación Creación.
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Resumen
Introducción
En el marco del ejercicio de sistematización de diversas exploraciones 
sonoras, la Red de Músicas de Medellín ha venido fortaleciendo la 
estrategia “Laboratorios de Exploración Sonora para la Creación y 
la Investigación”, como espacios que posibilitan nuevas dinámicas 
de interacción, reflexión, sensibilización, creación, experimentación 
y producción de múltiples “experiencias significativas”, hecho 
que impacta profundamente la reconfiguración de nuestra oferta 
formativa, incluso dando origen a alternativas para la ciudad como 
la que hoy denominamos MUTAR (siglas de “Músicas Urbanas y 
Tecnologías Aplicadas en Red”), en la cual otros géneros, tendencias y 
estéticas contarán con opciones apoyadas desde la institucionalidad 
para la formación musical, el fortalecimiento de habilidades y la 
consolidación de procesos identitarios expresivos y disruptivos. 

Una de esas experiencias es aquella que hemos denominado Loop 
Lab,  espacio de exploración y creación artística donde  el diálogo 

PALABRAS CLAVE: Tecnología, efectos, pedales, plectros, 
laboratorios, exploración.

entre los aprendizajes técnico-musicales, estéticos e interpretativos 
y el uso de herramientas tecnológicas, se vislumbra como un 
escenario de oportunidades, visiones, interrogantes y soluciones 
a la amplia búsqueda de identidades alternativas en el que hacer 
musical y personal de los participantes interesados en este tema 
de investigación creación. Esta propuesta se alinea con aquellas 
iniciativas que se dan en el Distrito de Ciencia, Tecnología e Innovación 
de Medellín para fomentar un acercamiento de toda la población con 
la llamada cuarta revolución industrial. Se comprueba aquí que las 
herramientas tecnológicas están de manera generalizada arraigadas 
en la cotidianidad y son quizá el factor definitivo para la formación 
personal y profesional de sus habitantes, pero especialmente para la 
expansión estética de las propuestas creativas.

Metodología
En los laboratorios de exploración sonora para la creación y la 
investigación-RMM convergen diversas metodologías activas, las 
cuales pueden ser detonadas por una pregunta problematizadora 
o un núcleo problémico (incluso, una hipótesis), y  se implementan 
de acuerdo al trayecto de aprendizaje establecido en su discurrir 
colectivo. Las metodologías activas que potencian los laboratorios-
RMM, están basadas en los siguientes fundamentos: 

• La acción y la participación. 
• ​Las dudas y el saber propio de sus participantes como guía de 

aquello que se vive y se aprende.
​• Los participantes del laboratorio son los líderes de sus experiencias 

y aprendizajes.
• El Artista Formador, gestor o director, coordinador, o aliado,  es 

quien acompaña el proceso. 
• Los laboratorios tendrán longitud y periodicidad flexible de acuerdo 

con sus fines y públicos. 
• Se pregunta por la provocación, el rediseño y el agenciamiento de 

los contextos reales.
• Crea realidades, sirve para poner en relación y en colaboración 

ideas comunes e innovadoras.

Así pues, el laboratorio comparece como formato organizativo de 
creación y construcción de conocimientos y prácticas compartidas, 
que debería potenciar los procesos de creatividad social y 
formación colectiva de niños, niñas y jóvenes desde una perspectiva 
estética investigativa y formativa en un contexto de libertad para 
experimentar, para naturaliza el error o que al menos lo comprenda 
como posibilidad para generar conocimiento.
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Conclusiones
Por las dinámicas propias de los laboratorios, las conclusiones par-
ciales se encuentran en proceso de análisis colectivo.

Resultados
En ese orden de ideas, los laboratorios se adaptan a los fines tanto 
internos del proyecto, como de los públicos e instituciones aliadas, 
y son convocados por el interés y el deseo de quienes lo conforman. 
En esta lógica, los productos pueden dirigirse hacia:

1. La realización de una presentación musical de las obras creadas 
o aprendidas en el laboratorio.
2. Un registro, valoración y sistematización investigativa del proceso, 
la socialización del registro mencionado, y la utilización pedagógica 
del registro. 
3. Orientar la socialización a la comunidad de la experiencia in situ 
(similar a cómo se realizan hoy las clases abiertas).
4. Experiencias y saberes registradas o fijadas en formatos 
transmedia (audio, video u otros).

En todo caso, la realización de los laboratorios implica sistematizar 
sus experiencias. Para ello se emplean diversas maneras como 
relatorías escritas o basadas en esquemas o ilustraciones (cuando 
se llevan a cabo con grupos que no dominan con fluidez la expresión 
escrita), así como soportes audiovisuales (videos y fotografías, etc.) 
de los momentos del proceso. Allí se hacen explícitos: número de 
participantes,  descripción de las actividades a realizar y los logros 
planeados y obtenidos, además, cada laboratorio cuenta con un 
documento para la planeación que plantea una ruta de trabajo pero 
que no predice los resultados o logros específicos.
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Resumen
La capital del país se caracteriza por centralizar la mayor parte de 
los desarrollos económicos y culturales del país, construyendo un 
imaginario de progreso y avance, en donde las actividades principales 
se podrían entender como el comercio y la industria, dejando de 
lado las actividades agrícolas. Sin embargo, el territorio de Bogotá 
es 75% rural, en el cual han habitado históricamente campesinos y 
campesinas.

En este contexto, a partir de la fuerte incidencia de la migración del 
campo a la ciudad en Bogotá, y dados los procesos de aculturación 
que se presentan en las comunidades campesinas (especialmente 
en las niñas, niños y jóvenes lo cual ha afectado no solamente los 
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relevos generacionales en las labores vinculadas al agro, sino que 
además afecta fuertemente el desarrollo de las prácticas culturales 
campesinas que están presentes en dichos territorios), se propone 
como alternativa para mitigar parcialmente la pérdida de identidad 
cultural y social, la construcción y puesta en marcha de procesos de 
fortalecimiento cultural  a partir de la práctica de la música campesina, 
que no tienen como objetivo principal la formación disciplinar, sino 
la reapropiación y re-creación por parte de las nuevas generaciones 
del entramado cultural que se ha podido identificar en las músicas 
de base campesina, específicamente en la música carranguera. 

Las experiencias desarrolladas en las veredas El Verjón Alto de la 
zona rural de la localidad de Santa Fe; Arrayanes y Los Soches, de 
la zona rural de la localidad de Usme; y en la vereda Pasquilla de la 
zona rural de la localidad de Ciudad Bolívar, permiten identificar las 
potencialidades de la práctica musical como estrategia metodológica 
para la apropiación cultural en los niños, niñas y jóvenes de las 
comunidades campesinas que habitan en dichos territorios, en los 
cuales es la vivencia misma de la música y de las tradición oral, lo 
aproxima y permite el goce y disfrute de la cultura campesina, así 
como el reconocimiento y dignificación de los saberes y formas de 
ser y estar en el mundo de las comunidades rurales. 

De esta manera, a partir de los testimonios de las y los participantes 
de los procesos de formación, así como en el desarrollo mismo de sus 
prácticas artísticas campesinas, se pueden identificar posibles caminos 
de construcción de subjetividades a partir de las músicas populares, 
entendidas estas como aquellas que se dan y se cultivan en el territorio.

La metodología se fundamenta en la observación participante del 
proceso que se desarrolla en las tres Escuelas de Música Campesina 
en donde, durante el desarrollo mismo de las actividades formativas 
entendidas en su conjunto, y partiendo de vivenciar la música en la 
totalidad de sus dimensiones complejas, se identifican y recogen 
testimonios, experiencias y vivencias desde las artes que dan cuenta 
de las potencialidades del desarrollo de procesos educativos situados 
y propios que respondan a las necesidades de las comunidades y sus 
contextos.

Los resultados de la investigación son la conformación de colectivos 
y/o agrupaciones musicales integradas por niñas, niños y jóvenes, sin 
excluir la participación de adultos o la conformación de agrupaciones 
musicales familiares, que desde su propia práctica artística dan 
cuenta del fortalecimiento cultural e identitario de las comunidades 
campesinas.

Se concluye que los imaginarios construidos frente la transmisión 
cultural al interior de las comunidades campesinas no está 
directamente relacionado con el gusto o la moda, sino que en 
la garantía del ejercicio de sus propias prácticas culturales y la 
consolidación de proyectos de largo plazo es posible fortalecer la 
cultura y la identidad campesina, posibilitando el fortalecimiento de 
los vínculos con el territorio, así como la permanencia en el mismo 
y su defensa. 

Conclusiones
Las nuevas generaciones de niños y niñas campesinos se enfrentan 
a una fuerte influencia de los medios de comunicación masivos, 
así como de la información y propuestas culturales que circulan 
en redes sociales y la internet; están hiper-expuestas a prácticas 
culturales diametralmente diferentes a las que se cultivan en sus 
territorios.

Garantizar la práctica, el goce y disfrute de las músicas y prácticas 
culturales que se encuentran en su territorio, así como generar 
diálogos más horizontales con las prácticas culturales de un 
mundo globalizado, se hace fundamental para mitigar los procesos 
de aculturación y, con esto, la migración del campo a la ciudad.

La construcción de subjetividades e identidades vinculadas a la 
vida rural se pueden ver fortalecidas a partir de la práctica viva 
de la música campesina, teniendo como referente a la música 
carranguera y las posibilidades que se abren a partir de su 
interpretación en procesos de creación y re-creación de la misma.
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Resumen

PALABRAS CLAVE: Mujeres en el rap, relatos biográficos, 
subjetividad artística.

Se analizan los relatos de vida de mujeres en la ciudad de Medellín 
en su relación con el Rap como expresión artística y construcción 
de subjetividades, con énfasis en el reconocimiento de las prácticas 
cotidianas, los escenarios de articulación y los procesos de creación 
artística de mujeres raperas.  La profundización en las historias y los 
relatos de vida, y la utilización de recursos metodológicos como la 
cartografía social, las líneas del tiempo y la georreferenciación de 
las trayectorias artísticas, nos permiten reconocer a profundidad 
las formas como sus creaciones musicales generan procesos de 
subjetivación que marcan cambios en los sujetos femeninos, al 
revisar los lugares asignados a las mujeres en los espacios básicos 
de socialización (familia, amigos-as y las comunidades). Gracias a los 
relatos biográficos se reconocen los “trayectos vitales” de las mujeres 
que afrontan una “tensión existencial” para ingresar a la escena 
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artísticas rap, pues confrontan y superan estereotipos sexistas y 
patriarcales; tránsitos que logran por reconfiguraciones subjetivas 
y también por procesos organizativos locales que reconfiguran la 
música rap local en la ciudad de Medellín.

Conclusiones
Reconocer los trayectos vitales de las mujeres en el rap en 
Medellín implica, rescatar sus voces y relatos biográficos. Las 
palabras, denuncias y sensaciones expresadas por las mujeres 
raperas de Medellín han sido recabadas gracias a la disposición 
de diversas mujeres que representan la escena hip hop de Medellín 
y se mantienen firmes en sus propuestas artísticas, a pesar de 
la marginación e invisibilidad del mundo masculino. En este 
sentido, resaltan las trayectorias históricas y las acciones en pro 
del fortalecimiento del rap de las artistas como Mary Hellen, Nana 
Morales, KarenF, La Fiera, Agua María; y las agrupaciones artísticas 
de Misstikas, Nativas. Baking rap y Echando Fuego. Gracias a la 
investigación entregamos una completa plataforma en la que se 
pueden reconocer las trayectorias artísticas de estas artistas, 
escuchar su discografía, valorar sus líricas y canciones más 
emblemáticas e interactuar con sus redes sociales (“Narrativas de 
Mujeres en el Rap”).

Es importante reconocer el papel de la mujer en las músicas urbanas, 
en especial el rap, pues se trata de un género musical posicionado y 
transmitido por los hombres y allí la mujer parece cumplir un papel 
marginal: como corista, telonera, espectadora; roles que relegan 
su posibilidad de protagonismo y fortalecimiento de su trayectoria 
artística, encasillando su participación en el lugar de transmisora 
y maestra, heredado de la relación de poder vigente en la música 
tradicional y folclórica; así lo enuncian Godoy y Subirats (2021):

No es nuevo que la música tradicional suele estar relacionada 
con las mujeres, por su vinculación a la vida diaria, las tareas 
del campo, con las relaciones sociales y familiares, con la 
religión y, en especial con las fiestas patronales. Además, su 
voz es audible, en la mujer que canta, que canta para sí misma 
mientras trabaja, sea en la casa, sea en el campo; que les canta 
a sus hijos para dormirlos o para jugar; que canta para amenizar 
las veladas. (p. 121)

Es claro que el canto de la mujer en los contextos tradicionales está 
signado a espacios domésticos, familiares y personales. Valorar 
entonces la vigencia de las mujeres en la música rap, considerada 
una música callejera, visible y audible en los espacios públicos y 
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en los tiempos nocturnos, parece para la mujer una distopía; pues 
el rap femenino exige una constante redefinición de su identidad 
femenina. Resulta clave indagar sobre la presencia de las distopías 
críticas feministas (Moreno, 2016) vigentes en los relatos de las 
mujeres en el rap; pues consideramos los relatos como textos 
críticos  que vinculan tres tipos de factores interrelacionados: el 
primero de ellos es la crítica directa al patriarcado reinante que se 
hace evidente en el principio distópico en sus relatos; en segundo 
lugar, está la realidad de autoconsciencia necesaria para reconocer 
las realidades utópicas que permiten la formulación de la distopía 
y evidencian las rupturas que realizan las mujeres para ingresar 
a la escena rap; y por último, la cantidad de masa crítica que 
permita la reacción necesaria para establecer una  resistencia a la 
escena artística masculina y generar otros escenarios propiamente 
femeninos.
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PALABRAS CLAVE: Género urbano, reggaetón, perreo, perreíto, 
mainstream, pop, popular music, BillBoard.

Esta ponencia presenta un análisis de datos del reggaetón a lo largo 
de 20 años, a partir del Hot Latin Songs de Billboard. Se muestran los 
cambios en el espectro sonoro del género desde su aparición en uno 
de los listados más importantes de la música en el ámbito occidental. 
Aspectos como los bpm, las tonalidades, la discursividad y el loudness 
se analizan a la luz de los datos, y se escuchan a la luz de los marcos 
teóricos de la sociología y la filosofía de la música. Así, se analizan 
las posibles diferencias entre “perreo” y “perreíto”, y se cuestiona qué 
puede significar el “hasta abajo, baby”... pero todo con base en la data 
que se extrajo para el estudio. Es una conferencia de divulgación, y si 
bien la metodología que se empleó implica la utilización de avanzadas 
técnicas de web scraping, busca entretener y reflexionar junto al 
público.

Perreíto, pero con datos. La ponencia
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Conclusiones
El paso del underground al mainstream ha supuesto muchos 
cambios en la propiedades sonoras del reggaetón. Sin embargo, 
contrario a lo que podría pensarse, esos cambios no están en el 
volumen total que se aprecia en los tracks, sino en otra serie de 
factores que pasan por lo discursivo, lo estético y lo musical, de 
forma que el resultado final se acerca mucho más a la idea de “pop” 
que a la idea de “underground” con la que el género inició.
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Resumen
El espacio habitado y el cambio a una nueva casa en el contexto 
sonoro, es lo que se aborda desde el Proyecto Formativo Integrador 
del programa de Producción sonora para Contenidos Digitales. En 
este, tanto docentes como estudiantes desarrollan actividades que 
se encaminan al diálogo sobre la Identidad sonora y el cómo esta 
puede ser entendida, construida y vivida en una institución como 
el Tecnológico de Artes Débora Arango (TADA). Allí, se propone el 
reconocimiento y la apropiación del nuevo espacio que habitamos, 
la identificación del territorio propio y circundante, la integración 
de saberes como resultado de las interacciones entre ciencia, 
tecnología y comunidad. Esto se logra mediante las reflexiones 
académicas derivadas de las inmersiones sonoras, laboratorios 
sonoros, ponencias y conversatorios, en la búsqueda de una marca 
sonora que nos represente como institución.

La propuesta para el PFI Identidad Sonora Deboriana nace 
desde la reflexión sobre el sonido como objeto de interés, y el 
cómo este puede detonar en la comunidad académica por medio 
de articulaciones entre saberes y oficios productos derivados y 
asociados al concepto de identidad.

Conclusiones
1. La identidad deboriana se refiere a la comprensión y percepción 
de quiénes somos, estudiantes, docentes y administrativos, cómo 
nos vemos a nosotros mismos y cómo queremos que los demás 
nos vean. Esta identidad se construye a través de una combinación 
de características físicas, psicológicas, sociales y culturales que 
nos hacen una institución única en todo Colombia.

En el contexto de la identidad sonora deboriana, se refiere a la forma 
en cómo se reconoce el TADA a través del sonido. Esta se logró 
mediante la creación de elementos sonoros consistentes, coherentes y 
representativos; se incluyó música, melodía, ritmos, efectos de sonido, 
voces, entre otros. Representados mediante audiorespuestas, logos 
sonoros y microdocumental, definiendo una   identidad sonora, única, 
memorable, que transmite la esencia y los valores de la Institución.

2. El desarrollo del Proyecto Formativo Integrador (PFI) del 
semestre lectivo 2023-1 ha sido un proceso enriquecedor que, a 
través de compromisos y competencias adquiridas por parte de los 
participantes, concibe resultados de aprendizaje centrados en la 
identidad de la institución redefinida, se lograron integrar áreas del 
conocimiento mediante actividades audiovisuales y performáticas. 
El evento en vivo del PFI 2023, respaldado por un exhaustivo 
proceso de preproducción, producción y postproducción, fue el 
espacio ideal para presentar los derivados de este proyecto a la 
comunidad académica e investigativa.

La participación del cuerpo profesoral de producción sonora fue 
fundamental para garantizar altos estándares de calidad en la 
reproducción de fonogramas, audiovisuales y actividades en vivo, 
como las charlas académicas, música en vivo y la muestra teatral 
inmersiva. La implementación de un sistema de sonido inmersivo 
logró que los espectadores se sintieran físicamente inmersos en los 
sucesos sonoros del relato, tal como lo menciona Malena Graciosi 
en su libro Sonido escénico.

Como colofón de este exitoso evento, la Orquesta de Tango de la 
Red de Escuelas de Música de Medellín, conformada por más de 
veinte talentosos músicos, brindó una destacada presentación que 
enriqueció aún más la dimensión cultural y académica del PFI 2023.

En resumen, el PFI 2023 ha sido un proyecto formativo integrador que 
ha permitido la confluencia de diferentes disciplinas y la presentación 
de resultados de aprendizaje de calidad, destacando la importancia 
del sonido y la música como elementos clave en la experiencia 
artística y académica, para dar así esa identidad sonora deboriana.

3. El arte sonoro propicia el encuentro con las características 
propias de una marca. Institucional o comercialmente ha sido 
utilizado para lograr reunir en sonidos el significado y proyección 
de una marca, su mercado objetivo; además, es una herramienta 
que genera recordación y relacionamiento con la imagen. Es 
importante entonces que toda la comunidad académica sea 
testigo de los procesos que se realizan desde el programa de 
producción sonora para lograr esa identidad sonora deboriana, 
en cuyos resultados de aprendizaje se empieza a ver el interés 
de los estudiantes y docentes del programa por conseguirla.
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Memoria, música e interculturalidad en la 
concepción de la obra inmanencia caribe

Resumen

PALABRAS CLAVE: Resistencia, Patrimonio ancestral, Creación 
colectiva, Diversidad, Memoria.

La obra musical “Inmanencia Caribe” (Donado, 2022) es una creación 
artística que abraza la resistencia, la creación colectiva, la activación 
del patrimonio ancestral, el cuidado del planeta y las pulsiones de 
vida. Consta de cuatro partes, explorando aspectos profundos de 
la experiencia humana y cultural: Memoria, Emancipación, Muerte y 
Vida. Esta investigación se adentra en la confluencia de resistencia, 
memoria, música e interculturalidad presentes en la concepción de la 
obra.

El estudio se basó en un enfoque interdisciplinario que combinó 
análisis musical, antropológico y cultural. Se realizaron entrevistas 
en profundidad con el compositor, la coreógrafa y los participantes 
del proceso creativo de “Inmanencia Caribe”. Se examinaron las 
influencias musicales, los procesos de composición y la manera 
en que los elementos culturales se tejieron en la obra. Se indagó 
en la interacción entre las vivencias individuales y las narrativas 
colectivas que dieron vida a esta expresión artística.

La obra “Inmanencia Caribe” demuestra que la resistencia y la creación 
colectiva pueden ser vehículos poderosos para activar el patrimonio 
ancestral y hacer un llamado al cuidado del planeta. Las temáticas que 
aborda esta obra no son las habituales y es por esto que emerge como 
una propuesta inédita que se resiste ante las tendencias actuales, 
muchas veces carentes de una esencia crítica y propositiva. 

La música, como puente intercultural, permite la convergencia 
de voces diversas en un gesto sonoro de identidad compartida. 
Integrantes de distintas latitudes y tendencias artísticas se unen 
para trabajar en sonido, imagen, cuerpo, espacio y palabra. La 
diversidad de instrumentos, unos ancestrales, de la tradición 
Caribe colombiana como el tambor “Pechice” o los tambores 
“Batá” propios de Cuba, y otros centroeuropeos como el piano o el 
contrabajo demuestran una diversidad tímbrica. El uso de ritmos 
tanto caribeños como africanos dio como resultado nuevas mezclas 
rítmicas, permitiendo el nacimiento de nuevos ritmos. La influencia 
del jazz y la música clásica, las melodías del millo, de la gaita y la 
pulsión de vida que late en cada pieza, refleja la profunda conexión 
entre el ser humano y su entorno, y cómo la música puede servir 
como catalizador para la toma de conciencia y la transformación 
social.

En el proceso de creación, la memoria se convierte en un hilo 
conductor que une el pasado, el presente y el futuro, revelando la 
importancia de honrar las raíces y las enseñanzas de las generaciones 
anteriores. La música trasciende barreras culturales, convirtiéndose 
en un lenguaje universal que promueve la comprensión mutua y la 
solidaridad.

El concepto de inmanencia se manifiesta a través de la música, 
la cual no sólo refleja la vida caribeña, sino que también resuena 
en las historias y luchas compartidas por diversas comunidades 
alrededor del mundo. La obra se convierte en un llamado a la 
acción, invitando a la reflexión sobre la relación entre los seres 
humanos y la naturaleza, y cómo el cuidado del planeta es esencial 
para mantener la armonía y la vitalidad en todas sus formas.
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(Des)conectados: impacto del ser humano en 
la naturaleza expresado a través de la música

Resumen

PALABRAS CLAVE: Paisaje sonoro antioqueño, mezcla envolvente, 
activismo sonoro, impacto medioambiental, 
derechos animales.

Este proyecto consiste en la realización de una obra sonora con 
tres movimientos, en los cuales se plasma la conflictiva relación del 
ser humano con su entorno natural y los impactos que su actividad 

genera. La obra parte del entendimiento del paisaje sonoro como el 
espacio de lugares específicos, de la misma manera que lo plantea 
R. Murray Schafer (1993). Asimismo, se parte de la importancia de la 
escucha atenta de los entornos sonoros. 

El material sonoro fue capturado en cuatro tipos de espacio, con el 
fin de generar contrastes temáticos y sonoros: naturaleza (bosque 
y páramo), ciudad (Jardín botánico y dos avenidas principales de 
Medellín), escenarios de explotación animal (Central ganadera, fincas 
lecheras y criaderos), y escenarios de protección animal (refugios 
y fundaciones). A partir de las grabaciones en dichos escenarios 
se pretendía mostrar el contraste entre dos polos opuestos. Uno 
de ellos, siendo la intervención humana en diversos espacios, 
mostrando su injerencia con impactos negativos en la vida de todos 
los animales, así como en entornos naturales; mientras que el otro 
polo representa la no influencia humana en entornos naturales, o la 
influencia positiva que pueden llegar a tener los seres humanos en 
los animales, resarciendo el daño que otros les causaron.

Para la composición del paisaje sonoro se realizaron grabaciones en 
los entornos ya mencionados para posteriormente realizar un proceso 
de composición mediante su edición, ubicándolas estratégicamente 
para generar una narrativa específica.

Se emplearon técnicas de captura convencionales, como el spot y 
el par coincidente, así como técnicas de captura cuadrafónica. El 
material sonoro recolectado se encuentra intervenido con diversos 
procesos (efectos sonoros de frecuencia, modulación y tiempo), 
que obedecen a la estructura narrativa de cada movimiento y 
están inspirados en herramientas compositivas de las piezas de 
Barry Truax, como la síntesis granular. Además, interactúa con 
instrumentos electrónicos (sintetizadores), que también están 
ligados a la exploración simbólica del impacto del actuar del ser 
humano en diferentes hábitats mediante el uso de armonía cuartal 
y quintal.

Mediante el uso de estos recursos sonoros fue posible seguir una 
narrativa particular y estructurada.

Este proyecto buscó visibilizar, mediante la composición de un paisaje 
sonoro, las situaciones a las que están expuestos los entornos 
naturales y los animales debido a la influencia del ser humano. 
Del mismo modo, se buscó indagar acerca de las herramientas 
necesarias para este fin, desde el punto de vista tecnológico y 
compositivo; como en el caso del uso de técnicas de grabación (que, 
además, abre la posibilidad de explorar nuevos métodos para realizar 
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paisajes sonoros más inmersivos, en comparación con mezclas 
realizadas netamente en formato estéreo).

Finalmente, este trabajo permite generar una reflexión artística 
en torno al tema, exponiendo la importancia de la consciencia 
sonora en diferentes entornos. Además, con este se muestra a los 
espectadores la realidad de la naturaleza y de los animales mediante 
el sonido y la composición, aportando así a una ampliación de 
conciencia alrededor de los efectos negativos que se presentan 
sobre el medio ambiente y los animales.

Conclusiones
(Des)conectados: Impacto del ser humano en la naturaleza 
expresado a través de la música se elaboró con el fin de visibilizar, 
mediante la composición de paisajes sonoros, las situaciones a las 
que están expuestos los entornos naturales y los animales debido 
a la influencia del ser humano. Del mismo modo, se buscó indagar 
acerca de las herramientas necesarias para este fin, desde el 
punto de vista tecnológico y compositivo; como en el caso del uso 
de técnicas de grabación específicas, síntesis granular y efectos 
sonoros empleados comúnmente en obras electroacústicas para 
incorporarlos en este trabajo y así generar mayor impacto auditivo 
en el oyente.

En cuanto a las técnicas de grabación empleadas, se destaca la 
utilidad de la grabación cuadrafónica y su conexión con la mezcla, 
ya que se abre la posibilidad de explorar nuevos métodos para 
realizar paisajes sonoros más inmersivos, en comparación con 
mezclas realizadas netamente en formato estéreo. Sin embargo, 
mediante la grabación con la técnica estéreo XY es posible 
capturar eficazmente las marcas sonoras de los diferentes lugares, 
además, con estas grabaciones es posible realizar una emulación 
de ambiente cuadrafónico durante la mezcla.

Por otro lado, el haber empleado la síntesis granular abre las 
puertas a ámbitos distintos al compositivo. Al ser un recurso tan 
versátil es posible pensar en su aplicación en el diseño sonoro, 
ya que, mediante la manipulación de diversos parámetros y la 
utilización de grabaciones o audios de cualquier tipo, se pueden 
lograr timbres únicos. Asimismo, esta técnica permitió fortalecer en 
gran medida el diseño conceptual de dos de los tres movimientos, 
especialmente durante los momentos más tensionantes de las 
narrativas trabajadas, dada la naturaleza de esta síntesis, en donde 

se manipulan pequeñas muestras de los fragmentos de audio 
cambiando su velocidad de reproducción, pitch, duración, entre 
otros parámetros.

Es importante resaltar también cómo el uso de elementos 
musicales sencillos, como el pad, contribuyen en gran medida con 
su sonoridad, a la unidad de una pieza musical, además de que 
son sumamente útiles para el fortalecimiento de la direccionalidad 
narrativa y la representación de un papel específico.

Los recursos mencionados fueron especialmente útiles, ya 
que mediante su implementación se pudo impactar al oyente; 
además, esto fue posible con el apoyo de la dinámica de cada 
movimiento de acuerdo a su narrativa, pues ésta se encuentra 
ligada al desarrollo y a los puntos de mayor tensión, especialmente 
en el primer y segundo movimiento.

De hecho, la dinámica fue uno de los factores en los que más se pensó 
durante la composición de las piezas, de manera que esta permitiera 
captar la atención de los espectadores. Esto pasó especialmente 
en el primer y segundo movimiento, los cuales contienen varios 
clímax. En el caso del segundo movimiento, el tratamiento de la 
dinámica, los contrastes sonoros y la deconstrucción de la obra 
fueron aspectos fundamentales para lograr el resultado previsto. Es 
decir, al inicio de dicho movimiento se realizó una superposición de 
muchos de los audios que se emplearon para toda la composición 
(clímax inicial) para luego desarrollar la pieza con sólo algunos de 
los audios, dependiendo de la sección desarrollada.

Del mismo modo, es importante recalcar cómo el uso de armonías 
diferentes a las tonales puede llegar a contribuir a reforzar 
narrativas y representaciones específicas, así como el diseño 
conceptual de una pieza. También, cómo su uso permite unificar 
materiales sonoramente diferentes, tal como sucedió en el caso del 
primer y tercer movimiento (“Alma de dos mundos” y “Almas que 
(se) salvan”) con la construcción de acordes por cuartas y quintas 
respectivamente. Dicha armonía permitió generar una conexión 
temática respecto a la protección (de ecosistemas y animales), 
debido a la sonoridad abierta que generan esta clase de acordes, que 
es posible asociar (como se hace en esta composición) a espacios 
abiertos (naturaleza) y espacios o situaciones que inspiran libertad 
y auxilio.

En relación a lo anterior, se podría decir que las armonías cuartales 
y quintales, así como el uso de recursos como la síntesis, permiten 
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el establecimiento de una estética particular dentro de toda la 
composición, sobre todo al hacer referencia a la conexión presente 
entre todos estos elementos, desde la parte micro y macronarrativa 
(como la relación entre algunas notas entre algunos movimientos). 
Asimismo, se indagó acerca del uso de herramientas para la grabación 
y mezcla envolvente (combinado con técnicas de grabación estéreo), 
en este caso, con una mezcla cuadrafónica convertida a binaural, 
lo cual permite abrir el paso hacia la incorporación de nuevas 
tecnologías para la creación de paisajes sonoros inmersivos en 
próximas investigaciones.

Del mismo modo, las técnicas de grabación empleadas en este 
proyecto de paisajes sonoros, especialmente la grabación en 
formato Ambisonics, puede tener aplicación en el entorno de las 
industrias creativas, particularmente en la grabación de paisajes 
sonoros o ambientes para contextos inmersivos, como cine o 
videojuegos.

Sin embargo, considero que un aspecto a mejorar respecto a la 
grabación y parte investigativa, sería la implementación de mayor 
cantidad de micrófonos e implementación de diferentes técnicas 
estéreo y/o envolventes. De esta manera se podría realizar un 
análisis respecto a la capacidad de inmersión permitidas de dichas 
técnicas y habría mayor flexibilidad a la hora de mezclar.

No obstante, es importante tener en cuenta las limitaciones técnicas 
y de espacio en la grabación para futuros proyectos, puesto que, 
en lugares con terreno o situaciones meteorológicas inestables, o 
situaciones similares; es complicado llevar a cabo grabaciones con 
muchos equipos, ya que estos se encuentran propensos a sufrir 
daños. Por esta razón, se recomienda realizar grabaciones más 
elaboradas solamente en espacios relativamente controlados, lo 
cual no fue posible para este proyecto por la naturaleza del mismo.

Asimismo, es recomendable para futuros proyectos relacionados 
tener cuidado, especialmente durante la grabación en exteriores, 
en donde puede haber incidencia de ruidos debido a roces con las 
cápsulas de los micrófonos o incidencia del viento en ellas, así 
como golpes en el trípode (en caso de emplearlo, especialmente al 
llevar a cabo la técnica soundwalking). Y en caso tal de necesitarlo, 
se recomienda realizar edición y limpieza pertinente de los audios 
recolectados para disminuir dichos ruidos, que normalmente se 
ubican en el rango de las frecuencias bajas (0-100Hz).

En cuanto al uso de la mezcla envolvente, con ella es posible generar 
un impacto mayor en el espectador, así como tener varios focos de 
atención para mantener su interés en lo que se está escuchando. 
Además, la mezcla envolvente fue una herramienta que logró 
favorecer el diseño conceptual de cada movimiento, debido a la 
posibilidad de posicionar diferentes elementos de la composición 
en diferentes ángulos, tanto horizontales (azimuth) como verticales 
(elevación).

Sin embargo, fue retador realizar el ruteo correspondiente en el 
DAW debido a las cualidades del plug-in utilizado y a la cantidad de 
fuentes. Del mismo modo, uno de los aspectos más complicados 
de tratar fue lograr que los elementos sonoros se sintieran como si 
estuviesen rodeando al oyente, dada la cantidad de capas de audio, 
especialmente en el primer y en el tercer movimiento.

Aunque se llevaron a cabo los objetivos del proyecto, a futuro se 
pretende elaborar una mezcla envolvente para otros formatos, 
como mezcla 5.1, de manera que el producto sonoro se pueda 
escuchar en diferentes dispositivos, y potencialmente, en 
exposiciones. Del mismo modo, la idea es que este trabajo se pueda 
fusionar con visuales para llegar a más público.

Finalmente, este trabajo permite reflexionar en relación a la 
conciencia sonora en los diferentes entornos a los que nos 
exponemos, así como del impacto que generamos como seres 
humanos en ellos. Además, con este se muestra a los espectadores 
la realidad de la naturaleza y de los animales mediante el sonido y 
la composición, permitiendo generar una reflexión en torno al tema 
mediante la reflexión artística, aportando así a una ampliación de 
conciencia alrededor de los efectos negativos que se presentan 
sobre el medio ambiente y los animales.

Esto es importante, dado que en la actualidad el cambio climático, la 
expansión de las ciudades, destrucción de la naturaleza y hábitats 
de los animales son situaciones de las cuales es responsable la 
humanidad y se están haciendo más evidentes cada vez, por lo 
cual es importante llevar a cabo acciones para evitar agravarlas. 
Asimismo, permite realizar una reflexión respecto al uso que le da 
el ser humano a los animales, situación a la cual se le está dando 
mayor importancia en el presente.
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Esta ponencia se deriva de una investigación sobre la génesis y la 
estructura de la escena punk de Medellín y su desarrollo desde la 
década de 1980 hasta 2018. Se fundamenta en un amplio trabajo 
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2	 Aclaración sobre el título: A lo largo del trabajo de investigación realizado sobre la escena punk de Medellín y el Valle de Aburrá, se ha in-
tentado visibilizar la estética propia de dicha escena; para eso, entre otras estrategias, se han utilizado nombres de canciones y discos punk locales 
a la hora de nombrar diversos pasajes de las investigaciones. Ese es el caso del nombre “Rectificación histórica”, una canción del grupo Dexkoncier-
to, que apareció en la primera recopilación de hardcore punk grabada en la ciudad: Estamos en la Sima, de 1989.	

de campo que incluye 49 entrevistas a profundidad con punkeros y 
punkeras de distintos territorios de la ciudad, que han participado 
en diversos momentos históricos de la escena, y que van desde la 
década de 1980 hasta el presente. 

Se comienza con un contexto histórico sobre el surgimiento del punk 
en Medellín, y una breve discusión sobre el concepto general de escena 
musical y lo particular de las escenas punk colombianas en ese 
panorama. Con base en los relatos se deriva una división geográfica 
de la ciudad en tres territorios donde hubo reportes de bandas u 
otras evidencias de la existencia de una escena punk en la década 
de 1980. De igual manera, se deriva una periodización, identificando 
siete momentos que permiten una mejor comprensión histórica 
del fenómeno punk en la ciudad: un primer momento embrionario 
a comienzos de la década de 1980 y 6 períodos diferentes que van 
desde 1985 hasta 2018. El primer período comienza barrialmente en 
1985, con el primer concierto. El segundo, en 1989, con la llegada del 
hardcore punk y el surgimiento de una escena de ciudad. El tercer 
período comienza en 1995, con la reconciliación del punk con la 
institucionalidad cultural local, y el surgimiento de una tendencia 
hacia la profesionalización en un sector de la escena. Luego hay 
un traslape entre este período que se extiende hasta 2004, con el 
surgimiento del Festival Altavoz; y el comienzo del siguiente período 
en 1998, con la escena anarcopunk. En el 2004 comienza un nuevo 
período, la escena dividida entre: un sector HTM, por un lado, y uno 
inmerso en procesos de profesionalización de la práctica musical. 
Hay una segunda ola de la escena anarcopunk, y surge el Festival 
Altavoz, entre el escepticismo de la escena punk HTM. Finalmente, 
en 2010 comienza otro período, resurgen el vinilo y el casete. El 
Festival Altavoz se acerca más a la escena y fortalece la inserción de 
la escena de Medellín en circuitos globales de circulación del punk. 

Por último, hacemos unas consideraciones finales sobre las 
condiciones culturales y territoriales que posibilitaron el surgimiento 
y han permitido la permanencia en la escena musical y en el espacio 
público de este estilo de vida y práctica estética, por cerca de dos 
generaciones en la metrópoli de Medellín.
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Se ha identificado un período embrionario en el que la escena subterránea 
se define de forma genérica como “rockera”, aunque ya hay circulación junto 
al rock clásico (la “vieja guardia” de los 60 y los 70) de punk y metal en el 
circuito de fiestas y “notas” rockeras de comienzos de los 80.

Se han identificado también nuevos territorios, más allá de los tres territorios 
provisionales identificados inicialmente. El nororiente tiene una zona de 
influencia que abarca zonas de las comunas 8, 9 y 10, que son más centrales. 
De igual forma, el noroccidente también tiene unas esferas de influencia que 
llegan hasta la zona centro occidental con epicentros importantes en las 
comunas 12 y 13. Adicionalmente, el “sur” no se limitaba a El Poblado, sino que 
también se identificaron epicentros importantes en Itagüí y San Antonio del 
Prado, por un lado, y en Belén y Guayabal, por otro, en zonas que también son 
más centrales. La producción discográfica se hace en casete y vinilo.

A partir de los 90, surgen nuevos actores y taxonomías mucho más 
sofisticadas de una serie de subescenas al interior de la escena punk, pero 
también hay un universo más complejo de subculturas y escenas (por 
ejemplo, el ska, el reggae, el hip hop, y la escena skater) con las que aumenta 
la interacción. El proceso de globalización permite la generalización de 
internet y el formato CD.

A partir de finales de los 90, con un proceso de acercamiento a la 
institucionalidad cultural local, surge una tendencia dentro de la escena 
hacia la profesionalización de la práctica musical. Junto a dicho sector de la 
escena, permanece otro que es más apegado al amateurismo de la cultura 
HTM.

A mediados de la década de 2000, el surgimiento del Festival Altavoz fortalece 
la tendencia hacia la profesionalización de la práctica musical en un sector de 
la escena, y genera debates en el sector HTM que permanece escéptico en un 
primer momento, pero a partir de 2010, se acerca cada vez más al proceso del 
Altavoz y a sus lógicas. El formato CD generaliza prácticas de piratería dentro 
de la escena, que es asumida como estrategia de difusión no comercial de su 
producción cultural en la escena HTM.

A partir de 2010 se evidencia un proceso creciente de internacionalización de la 
escena, tanto en su sector HTM como en el más comercial. Hay un resurgimiento 
de formatos discográficos análogos como el vinilo y el casete. Junto a ellos, se 
consolida la circulación musical por redes sociales y plataformas electrónicas 
basadas en internet. 
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MESA CONTENIDOS 
AUDIOVISUALES

NODOS Transmedia

Resumen
NODOS Transmedia es un proyecto de Investigación Creación que 
documenta los proyectos transmedia realizados en Colombia desde 
2009 hasta 2022. El objetivo se centró en llevar a cabo una investigación 
en torno a la producción, exhibición y circulación de los audiovisuales 
transmedia en plataformas digitales, con el fin de reconocer las 
particularidades técnicas y temáticas de las propuestas e identificar 
las características del ecosistema de producción en Colombia. La 
metodología empleada en el proyecto es de tipo cualitativo y se divide 
en tres fases: la primera consistió en establecer un estado del arte a 
partir de la elaboración de fichas técnicas para cada obra; luego se 
diseñó y elaboró una matriz de análisis para clasificar la información 
recopilada de acuerdo con el género, la temática, la financiación o los 
productos expandidos, entre otros. En la segunda fase se efectuaron 
entrevistas y grupos focales con los actores involucrados en el 
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diseño, la producción y la financiación de contenidos transmedia. 
Por último, en la tercera fase la divulgación de los resultados de la 
investigación se hizo a través de una obra transmedia denominada 
NODOS, compuesta por una dataweb, un documental interactivo y 
un podcast. La investigación permitió consolidar una base de datos 
con 250 proyectos, los cuales evidencian la creciente producción 
de transmedia en Colombia. La dataweb permite clasificar, filtrar 
y enlazar los datos recopilados en la investigación, cumpliendo 
la función de un repositorio digital de las obras. Por su parte, en el 
documental interactivo y el podcast se interrelacionan los discursos, 
los conceptos y las prácticas de las diversas propuestas transmedia, 
siendo una fuente de consulta permanente.

Conclusiones
La investigación permitió conocer el panorama de la producción 
transmedia en Colombia desde el año 2009 hasta el 2020, 
evidenciando que en el país existe un interés por parte de realizadores 
y productores por conocer y generar contenidos para plataformas 
digitales. En consecuencia, Colombia es uno de los pocos países 
en Latinoamérica que otorga estímulos para la fase de desarrollo 
de tales proyectos. Sin embargo, se requiere la ampliación de esos 
estímulos a otras fases como la producción y la circulación, así 
como garantizar espacios de exhibición acordes con la naturaleza 
y requerimientos técnicos de estos proyectos. 

En el estudio se pudieron rastrear más 250 proyectos colombianos 
con un componente transmedia. Se destaca la presencia del 
audiovisual como eje narrativo del universo narrativo. Sin embargo, 
no se diseña la expansión desde la formulación del proyecto, si no 
desde la experimentación e intereses particulares de los creadores, 
sin involucrar a los usuarios en el proceso. En este sentido, se 
hace necesario pensar los proyectos desde la fase de diseño e 
implementar metodologías como el “design thinking” o el diseño 
centrado en el usuario, con el fin de involucrar a las audiencias en 
el proceso y trascender de la etapa de desarrollo a una etapa de 
producción.

La investigación permitió asimismo evidenciar la naturaleza efímera 
de las obras expandidas, que no perduran en el tiempo debido a que 
dependen de un soporte digital de pago, ocasionándose así una 
pérdida irreversible de la memoria de los nuevos medios en el país. 
El transmedia NODOS surge como un intento de recopilar en una 
sola plataforma esta información, contribuyendo a minimizar este 
impacto y brindando las herramientas conceptuales y técnicas desde 
la mirada de los actores involucrados en el ecosistema del transmedia 
en Colombia.
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Resumen
Esta investigación giró alrededor de la autonomía y soberanía 
comunicativa audiovisual del pueblo indígena colombiano wiwa. 
Desde los Departamentos de Artes Visuales y Música de la 
Pontificia Universidad Javeriana (Colombia) y en asociación con las 
Universidades de Tulaine (USA) y Concepción (Chile), un grupo de 
profesores propusimos un proceso reflexivo y formativo que indaga 
por las posibilidades fácticas de creación audiovisual como lugar de 
aprendizaje bilateral (conocernos haciendo). Trabajamos de la mano 
del colectivo de producción audiovisual Bunkuaneyuman, del pueblo 
wiwa de Gotzeshy en la Sierra Nevada de Santa Marta en Colombia. 
El propósito general fue un proceso formativo en doble sentido, en 
el que se plantearon prácticas basadas en las artes para el mutuo 
reconocimiento y la construcción de conocimiento en y desde la 
creación audiovisual. Desde un primer momento surgieron preguntas 
en torno a otras formas posibles de aprendizaje diferentes a las 
académicas, retados por lo que supone el concepto de “soberanía” 
acogido por los pueblos indígenas en su necesidad de defender lo 
propio. El término de “escuela para hacer escuela”, invitaba a pensarla 
desde una reflexión permanente y crítica sobre sus formas de hacer. 
Idealmente pensando en la posibilidad de una educación propia, 
es decir desde la misma comunidad, que además de la práctica 
audiovisual supusiera una forma de enseñarlo y divulgar acorde a sus 
necesidades creativas, comunicativas, tecnológicas e investigativas.
Se estudiaron propuestas, casos y estrategias pedagógicas (Freire 
y Ranciere), hasta otras aplicadas al cine y lo audiovisual en las 
escuelas clásicas fundamentadas en la producción industrial y la 
enseñanza de los oficios. Se cuestionó para este caso la formación en 
lo audiovisual de tales escuelas de tendencias, enfoques y modelos 
más industrializados. Esto nos llevó a otras propuestas que se 
aproximaban al “aprender haciendo” de ciertas escuelas de arte o 
colectivos audiovisuales, como las de cine en las aldeas de Brasil, la 
experiencia de Antonio Dorado con el pueblo misak en Colombia y la 
de los tiemperos en México.
Dentro de la propuesta se enfatizó en 3 momentos: 1) La relevancia 
de los sueños y lo invisible dentro de la construcción de guion para 
ficción, dado lo trascendental que el concepto de lo invisible es para la 
cosmovisión del pueblo wiwa y la forma de construir sus relatos. 2) Se 
revisaron las posibilidades de representar el mundo mediante el sonido, 
dar a conocer el mundo a través de la escucha y la construcción de un 
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paisaje sonoro que permitiera acercarse simbólicamente a lo invisible 
y a la sonoridad de la naturaleza. 3) Finalmente, el proyecto de “escuela 
para hacer escuela” empieza a hacerse posible gracias al trabajo que 
miembros del Colectivo realizan, al ser profesores de educación media 
dentro de la escuela de la comunidad. Dentro del ejercicio de soberanía, 
ellos proponen ejercicios y actividades de dramatización, puesta en 
escena y realización audiovisual con jóvenes indígenas wiwa. Además, 
diseñan ahora un documental sobre el proceso de aprendizaje del niño 
wiwa. 
Como resultado de la investigación se creó una página web de 
construcción colaborativa que reconstruye la experiencia, con una 
estructura rizomática cercana a lo transmedial (videos, sonidos, textos, 
infografías, hipervínculos, conversaciones, entrevistas, transcripciones, 
entre otros).

Conclusiones
La investigación permitió conocer el panorama de la producción 
transmedia en Colombia desde el año 2009 hasta el 2020, 
evidenciando que en el país existe un interés por parte de realizadores 
y productores por conocer y generar contenidos para plataformas 
digitales. En consecuencia, Colombia es uno de los pocos países 
en Latinoamérica que otorga estímulos para la fase de desarrollo 
de tales proyectos. Sin embargo, se requiere la ampliación de esos 
estímulos a otras fases como la producción y la circulación, así 
como garantizar espacios de exhibición acordes con la naturaleza 
y requerimientos técnicos de estos proyectos. 

En el estudio se pudieron rastrear más 250 proyectos colombianos 
con un componente transmedia. Se destaca la presencia del 
audiovisual como eje narrativo del universo narrativo. Sin embargo, 
no se diseña la expansión desde la formulación del proyecto, si no 
desde la experimentación e intereses particulares de los creadores, 
sin involucrar a los usuarios en el proceso. En este sentido, se 
hace necesario pensar los proyectos desde la fase de diseño e 
implementar metodologías como el “design thinking” o el diseño 
centrado en el usuario, con el fin de involucrar a las audiencias en 
el proceso y trascender de la etapa de desarrollo a una etapa de 
producción.

La investigación permitió asimismo evidenciar la naturaleza efímera 
de las obras expandidas, que no perduran en el tiempo debido a que 
dependen de un soporte digital de pago, ocasionándose así una 

pérdida irreversible de la memoria de los nuevos medios en el país. El 
transmedia NODOS surge como un intento de recopilar en una sola 
plataforma esta información, contribuyendo a minimizar este impacto y 
brindando las herramientas conceptuales y técnicas desde la mirada de 
los actores involucrados en el ecosistema del transmedia en Colombia.
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Resumen
¿Qué reflexiones se generan a partir de la relación del creador de 
contenidos audiovisuales con el entorno, desde  lo íntimo y éxtimo, a 
través de las historias contadas y el proceso de Investigación Creación 
de los estudiantes de generación de contenidos audiovisuales del 
Tecnológico de Artes Débora Arango 2023-01?

Si nos referimos a la ciudad como un centro habitado, desarrollado y 
organizado por nosotros, es imperativo preguntarnos por el significado 
de territorio e identidad cultural, conceptos que a su vez parten del 
Yo, la intimidad como aspecto fundamental en la creación artística 
que nos plantea el reto de la generación de conocimiento inédito en 
relación con lo que somos, expresado metafóricamente a través de las 
historias que contamos. 

La existencia cotidiana en la actualidad ha sido permeada por una 
constante interacción a través del internet, lo cual abre el debate en 
torno a los límites de la intimidad, dando paso al concepto de extimidad 
como una mutación de lo íntimo. 

Desde el Programa de Contenidos Audiovisuales se hace pertinente 
hablar de los discursos propios y como estos se relacionan con los 
discursos  del otro en nuestro territorio, como los constantes cambios 
de escenarios funcionan como elemento cohesionador dentro de cada 
grupo social.

Lo íntimo y lo éxtimo en diferentes puntos cardinales y entonces de 
nuestro Valle de Aburrá. 

La vez pasada mencioné como experiencia muy común que 
un analizante saque su llave ante la puerta del consultorio del 
analista. Rápidamente mi comentario recibió un contraejemplo, un 
contratestimonio, de alguien cuya experiencia como analizante es 
innegable, y que me dijo que nunca a lo largo de los años fue propensa 
a este acto fallido.

Concluí lo que le comuniqué de inmediato, que eso era porque donde 
vivía, ella no se sentía como en su casa. Aparentemente estaba en lo

cierto, ya que la cosa tuvo al menos su asentimiento. Destacó entonces 
el drama del sujeto tal como lo muestra la experiencia analítica, que es 
no lograr estar plenamente en su casa

“El hiato de la identidad”
Del libro: 

Extimidad, los cursos psicoanalíticos, de Jacques-Alain Miller.

¿El audiovisual nos ofrece intimidad y extimidad? ¿o nos revela ambas? 
El Proyecto Formativo Integrador se propone como un espacio 
donde se evidencian los resultados de aprendizaje de las diferentes 
Unidades de formación del programa Contenidos Audiovisuales, 
articulados bajo un tema de interés.

Abordar el tema de lo que nos entrega intimidad y una interpretación 
revela la composición de nuestra extimidad genera una amplia visión 
y percepción en la que es de suma importancia y pertinencia para 
fomentar la participación de la comunidad académica fuera del aula de 
clase, y así generar posturas críticas y reflexivas que se traduzcan en 
proyectos que impacten de buena manera a la comunidad académica. 

Conclusiones
1. Los estudiantes conceptualizan de manera intuitiva conceptos 
como la intimidad, la extimidad, la individualidad y la relación con 
los entornos de ciudad en sus producciones audiovisuales, bien 
sea como tema de la obra o recurso narrativo.

2. Los estudiantes realizan videos experimentales a partir de la 
exploración de posibilidades respecto a lugares, sentido, individuo, 
comunidad, espacio habitado, relacionamiento, entornos y 
territorio como detonante para la creación y desde el recurso 
audiovisual técnico mínimo.

3. Los procesos de investigación creación se desarrollan con 
mayor rigurosidad interiorizando, sistematizando el proceso 
creativo e investigativo. 

4. Se materializa y visualiza cómo los procesos de creación 
audiovisual, partiendo de la investigación o con componentes 
investigativos evidenciados, generan resultados diferentes tanto 
en la ideación cómo en la ejecución.

•	 Alain Miller, Jacques (2010). Extimidad, los cursos psicoanalíti-
cos. Paidós.

•	 Gorelik, A. (2002). Imaginarios urbanos e imaginación urbana: 
Para un recorrido por los lugares comunes de los estudios cultu-
rales urbanos. Eure (Santiago), 28(83), 125-136.
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Resumen
Este proyecto busca a partir del estudio de caso propiciar un escenario 
formativo en el campo de la investigación mediante la apropiación de 
las estrategias de comunicación transmedia como eje articulador para 
la difusión de proyectos asociados a los sectores editorial, medios 
digitales y diseño de las industrias creativas y culturales de Medellín 

para fortalecer la formación de públicos, enfocado a población 
académica, estudiantes y docentes en el área del diseño gráfico.

En el abordaje, se ha determinado una metodología de investigación 
mixta, en la que se articula el trabajo de campo mediante la indagación 
web, visitas a ferias y eventos en los que se exponen productos de 
diseño asociados a los sectores: editorial, medios digitales y de diseño, 
en los que se recopilaron proyectos, empresas y emprendimientos 
enfocados a los subsectores de edición de libros, periódicos y revistas, 
animación, contenidos interactivos audiovisuales, videojuegos, artes 
gráficas e ilustración. A raíz del rastreo documental en la ciudad 
de Medellín en los sectores seleccionados para el caso de estudio, 
se realizó una delimitación de los alcances y desarrollos de los 
hallazgos, su clasificación, y análisis preliminar, situación que ha 
permitido plantear posibles productos físicos y digitales que permitan 
consolidar un prototipo de una estrategia comunicativa transmedial 
para la difusión de las economías e industrias creativas y culturales 
de la ciudad de Medellín, asociadas al que hacer del diseñador gráfico. 
En este sentido se ha construido una base de datos que permite 
abordar la selección, según los factores iniciales determinantes: 
1) estar activos en la producción de contenidos asociados a los 
subsectores y 2) tener domicilio en la ciudad de Medellín, con el 
objetivo de tener información consolidada que permita reconocer el 
potencial y crecimiento de las industrias asociadas al diseño y realizar 
acercamientos con los proyectos, empresas y emprendimientos 
para la creación de material gráfico que propicie la divulgación del 
estado de los sectores.  Esta recopilación ha permitido visualizar la 
diversidad creativa, la persistencia de los medios independientes, 
así como de técnicas y procedimientos de creación de productos 
mediante técnicas análogas o tradicionales, en las áreas afines al 
diseño gráfico, y cómo se proyectan espacios, escenarios y creadores 
de contenidos que aportan a la consolidación de esta industria que 
requiere actualización permanente, renovación estética y aportes 
desde la reflexión y creación en diseño. 

Esta etapa inicial de rastreo documental sobre las iniciativas, proyectos, 
emprendimientos y empresas en la ciudad de Medellín, ha permitido 
plantear el inicio de producción y el prototipado de una estrategia de 
comunicación transmedial, en la que se han desarrollado en su primera 
etapa: un working paper que recoge los hallazgos iniciales, tres micro 
documentales de género informativo-documental sobre el sector 
editorial, un prototipo de sitio web para la difusión de contenidos, y se 
encuentra en desarrollo la segunda etapa de producción asociada a 
los subsectores de las artes gráficas y la ilustración.
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Conclusiones
A partir de los rastreos documentales realizados en la primera etapa 
de ejecución del proyecto, se recopilaron 11 proyectos enfocados 
en el desarrollo de acciones sociales y de emprendimiento en el 
sector del diseño, enfocados en los subsectores de Artes Gráficas 
e Ilustración, 25 proyectos que producen contenido de impacto 
nacional e internacional en el sector de los medios digitales en los 
subsectores de animación, videojuegos y contenidos interactivos, 
y 12 proyectos que realizan gestiones editoriales con creativos de 
la región vinculando la cadena de oficios propios del medio del 
sector editorial, en los subsectores de la literatura, edición (libros, 
periódicos y revistas). A partir de este rastreo se comenzó la etapa de 
formulación de propuestas de productos a realizar asociados a una 
estrategia de potencial transmedial para difusión de las industrias 
creativas y culturales de Medellín, en este sentido se plantean 
como resultados preliminares: 1) Reconocimiento de los oficios 
que se desarrollan en cada sector como cadena de producción 
de contenidos. 2) Consolidación de tres micro documentales en 
formato audiovisual y un prototipo web para la socialización de 
productos de creación. 3) publicación de un working paper que 
consolida la etapa inicial de recolección y clasificación de los 
hallazgos iniciales.

Se encuentra en desarrollo la segunda etapa de producción 
creativa del proyecto transmedia.

De tal manera, se espera hasta la etapa 3 del proyecto consolidar 
conclusiones parciales que permitan medir: Impacto de la 
estrategia en el medio, sistemas de interacción y colaboración 
de usuarios con el proyecto y realizar una sistematización 
cuantitativa que permita compendiar información estadística en 
torno a los sectores y subsectores creativos afines al diseño. Esta 
situación evidencia la necesidad de concretar productos medibles 
que posibiliten consolidar un panorama general del sector que 
propicie análisis y construcción de nuevas estrategias que aporten 
a la visibilización de los sectores y subsectores.

•	 El Pauer. (s.f.) Potafolio de creadores. https://elpauer.co/portafo-
lio/#tab-diseno

•	 Scolari, C. (2013). Narrativas transmedia: cuando todos los me-
dios cuentan.
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Resumen
En esta comunicación se plantean posibles resistencias artísticas 
llevadas a la práctica desde lo corporal (performance) y en los 
márgenes dislocados (desdibujados o cambiados de su posición 
habitual) entre el territorio urbano y el rural.  Esta idea será el punto 
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de partida de la III Edición del Festival Internacional de performances 
mínimas (rur)urbanas en Vídeo “Cuerpo rururbano en acción” (2022-
2024). La edición de este Festival está formada por 69 vídeos que 
registran un conjunto de acciones mínimas limítrofes, dislocadas, 
periféricas y deslocalizadas, que activan la naturaleza en la ciudad y 
la ciudad en la naturaleza.

Las piezas, muestran cuerpos urbanos y en entornos rurales o/y 
cuerpos rurales en espacios urbanos llevando a cabo acciones 
contradictorias, inciertas, expandidas, desviadas que nos invitan a 
analizar el entorno urbano como un entorno natural y viceversa.

Como introducción se explicará el nacimiento del Festival haciendo 
mención a las dos ediciones anteriores para comprender la trayectoria 
que ha llevado al lanzamiento de la III edición, cuya temática es lo 
rururbano, donde el cuerpo se muestra a través del arte de acción 
como un espacio de resistencia.

El espacio rururbano es un elemento paisajístico relativamente nuevo 
que desdibuja totalmente la vieja separación entre territorio urbano y 
territorio rural, dando lugar al nacimiento de un “tercer paisaje”, término 
propuesto por Gilles Clément (2004); aquel que aparece en las cunetas de 
las carreteras, en los lugares residuales de las ciudades, en los espacios 
de transición entre la ciudad y el campo que no han sido controlados 
por la acción deliberada del hombre. Es en esos lugares donde germina 
un sistema biológico verdaderamente libre y desobediente; y es allí 
donde las/los performers que forman parte de este festival siembran 
sus cuerpos y ralentizan para hacer brotar la reflexión (Careri, 2016).

Como metodología se lleva a cabo un estudio de caso como técnica 
de investigación cualitativa. Primero, el fenómeno del festival como 
un dispositivo nómada que se ha convertido, a lo largo de sus tres 
ediciones, en un ejemplo de archivo y medio para difundir la práctica 
performativa, pues su formato digital y portátil ha servido como 
plataforma de divulgación. En segundo lugar, se destaca la propia 
práctica del arte de acción como herramienta metodológica. Las 
acciones artísticas que activan el territorio constituyen la actividad 
principal de esta investigación, que tiene como objetivo mostrar 
cómo, a través de las piezas de vídeo analizadas, los cuerpos se 
apropian del espacio para construir situaciones que escapan a la 
productividad marcada por el capitalismo (Kaprow, 2016). A través de 
estas acciones y reacciones, las/los performers anuncian, denuncian y 
enuncian desde múltiples perspectivas una problemática global como 
es nuestra relación con el entorno y sus consecuencias: el cambio 
climático, la pérdida de biodiversidad, la deforestación, el desarrollo 
urbano sostenible, etc.

Como resultado, veremos cómo el conjunto de vídeos que forman 
esta III edición del Festival ofrecen diversos mundos posibles en un 
contexto en crisis a través de acciones mínimas, donde se extrae la 
esencia de lo cotidiano para mostrar su capacidad transformadora 
(Ferrando, 2012). En conclusión, el análisis realizado evidencia cómo 
la activación de entornos naturales y artificiales situados en el límite, 
como es el caso del entorno rururbano, nos señalan nuevos caminos en 
los que el cuerpo es la herramienta y el espacio el medio. En conjunto 
permiten crear tiempos de resistencia y de reflexión (autocrítica) a 
través de la práctica del arte de acción.

Conclusiones
Veremos cómo el conjunto de vídeos que forman esta III edición 
del Festival ofrecen diversos mundos posibles en un contexto en 
crisis a través de acciones mínimas, donde se extrae la esencia de 
lo cotidiano para mostrar su capacidad transformadora (Ferrando, 
2012). 

En conclusión, el análisis realizado evidencia cómo la activación 
de entornos naturales y artificiales situados en el límite como es el 
caso del entorno rururbano y el nacimiento del tercer paisaje, nos 
señalan nuevos caminos en los que el cuerpo es la herramienta 
y el espacio el medio. En su conjunto permiten crear tiempos de 
resistencia y de autocuestionamiento crítico a través de la práctica 
del arte de acción.
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Resumen
Introducción
En esta ponencia se propone revisar cómo los contenidos audiovisuales 
pueden otorgar un valor práctico y estético, permeando ecosistemas 
digitales en contextos educativos a partir de la conciencia estética y de 
las percepciones sensoriales visuales, en conjunto con, por ejemplo, 
manifestaciones sonoras. Todo esto como propuesta de exploración 
creativa desde el contexto investigativo del diseño gráfico con un 
carácter interdisciplinar.

Desde la semántica visual, específicamente desde la semántica de 
la imagen conceptual, se observará el contenido audiovisual objeto 
de estudio teniendo en cuenta lo que dice Magariños de Morentin 
(2006) acerca del intérprete, quien es identificado como alguien que 
ve determinadas propuestas de percepciones sensoriales visuales 
(textura, color, forma) a partir de las que establece determinadas 
relaciones de asociación que representan categorías convencionales 
de representaciones.

Y por otra parte se revisarán las propiedades objetivas de los resultados 
audiovisuales para identificar sus valores estéticos, teniendo en 

cuenta lo que dice Curbeira (2023), que la significación objetiva se 
percibe de manera subjetiva y que en diferentes medios sociales 
y tiempos el valor estético de los objetos puede considerarse de 
manera diferente y hasta divergente.

Metodología
El caso de estudio surge desde un semillero de investigación dentro 
del escenario de educación superior de la Corporación Universitaria 
UNITEC, en Bogotá, Colombia, en el marco pedagógico del programa 
de Diseño Gráfico donde se idearon, produjeron y proyectaron 
cápsulas audiovisuales para abordar temáticas ortotipográficas 
con propósito educativo.

Se tomó en cuenta a un grupo de 96 estudiantes para evaluar el 
nivel de interacción que tenían con las cápsulas audiovisuales, las 
cuales fueron elaboradas teniendo en cuenta elementos visuales 
escogidos deliberadamente desde lo cromático, tipográfico y 
compositivo, así como los recursos sonoros. El carácter estético 
de las mismas estuvo enmarcado en el estilo victoriano como base 
para evocar lo idealista y lo clásico.

Resultados
Dentro de la interacción se dio lugar a la conciencia estética 
individual del intérprete del contenido audiovisual, pidiéndoles 
a los estudiantes adjetivar la estética de las cápsulas desde tres 
criterios: 1) atractivo, 2) irreverente o 3) sencillo, donde el primero 
fue el que predominó mayoritariamente.

Además, se les pidió determinar si había una comprensión del uso de 
los signos y las convenciones ortotipográficas a partir de las cápsulas 
audiovisuales. Aquí el sí como valor de respuesta fue absoluto.

Conclusiones
Después de someter al escrutinio estudiantil el contenido 
audiovisual desde la semántica visual y la conciencia estética, 
se contrastó lo que expone Curbeira (2023), relacionado con la 
conciencia social estética, donde esta se ve condicionada por la 
existencia pasada objetivada en los valores estéticos heredados 
por la conciencia y lo relacionado con el ideal estético que está 
condicionado históricamente, de ahí se puede entender el criterio 
atractivo seleccionado por los intérpretes.
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Por otro lado, se contrastó lo que expone Magariños de Morentin 
(2006) acerca del intérprete, quien necesita conocer los códigos 
de identificación de formas y las reglas de relación entre estas. 
Por ende, la temática abordada en las cápsulas ofrece las 
posibilidades cognitivas inherentes a la imagen conceptual, 
cuyas características la constituyen.

Es oportuno hacer referencia a que la conciencia estética 
desde la individualidad se puede configurar a partir de ideas y 
concepciones del presente pero también de memorias heredadas 
que reflejan visiones del mundo y de la sociedad que nos resultan 
atractivas sin causa aparente.

Por otro lado, se evidencia que el consumo de contenido audiovisual 
como práctica cotidiana y social desprende grados de conciencia 
estética, la cual se ve configurada desde la relación entre forma, 
contenido, función y la esencia del elemento audiovisual percibido.

MESA INTERACCIÓN DIGITAL
Ecosistema digital, plataforma web, 
patrimonio, turismo, aplicaciones

Resumen
Introducción
Este proyecto surge como respuesta a la necesidad de transformar 
Valledupar, Cesar, en un destino turístico inteligente y atractivo 
mediante la implementación de un ecosistema tecnológico integral, 
que ayude a vivir la experiencia con un énfasis especial en la cultura 
y el patrimonio histórico. La visión central del proyecto es mejorar la 
experiencia de los visitantes y optimizar la gestión de recursos locales 
a través de soluciones tecnológicas avanzadas. 

Objetivo
En un contexto donde la tecnología desempeña un papel fundamental 
en la mejora de las experiencias turísticas, este proyecto se enfoca en 
crear una plataforma digital que interconecte servicios y recopile datos 
para una toma de decisiones informada. De igual manera se busca 
que sirva como “Marketplace” que permita posicionar aplicaciones 
orientadas al turismo, la gastronomía y el transporte. 
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Metodología
Este es un proyecto en curso, en el que a través de una metodología 
mixta Se realizará un análisis exhaustivo de la situación turística 
actual para comprender los desafíos específicos, y con base en 
estos hallazgos, se propondrá un diseño detallado del ecosistema 
tecnológico, incluyendo una plataforma digital con servicios como 
información turística, reservas en línea y guías virtuales, y articulación 
con otras plataformas de transporte o gastronomía. La implementación 
implicará el diseño de aplicaciones móviles y plataformas web 
intuitivas y amigables para mejorar la experiencia de los turistas.

Resultados esperados
Los resultados esperados incluyen una experiencia enriquecida para 
los turistas con acceso a información detallada y actualizada, y la 
optimización de recursos locales a través de la recopilación de datos. 
Además, se espera una colaboración interinstitucional que involucre 
tanto al sector público como privado, fomentando el crecimiento 
económico local y la sostenibilidad. 

En última instancia, “El Valle Digital” aspira a posicionar a Valledupar 
como un referente de turismo inteligente en la región, siendo esencial 
la ejecución efectiva de la metodología propuesta, la adaptabilidad a 
los cambios tecnológicos y las necesidades cambiantes de los turistas, 
así como el compromiso continuo de todas las partes interesadas 
en la evolución y mejora constante del ecosistema tecnológico 
implementado.

Conclusiones
“El Valle Digital” representa una oportunidad significativa para 
transformar Valledupar en un destino turístico inteligente y 
competitivo. Mediante la implementación de un ecosistema 
tecnológico integral, se busca no sólo mejorar la experiencia de los 
visitantes, sino también impulsar el crecimiento económico local 
y la sostenibilidad. La colaboración entre diferentes actores y la 
adopción de soluciones tecnológicas avanzadas permitirán que 
Valledupar se posicione como un modelo de turismo inteligente en 
la región.

•	 Dorcic, J., Komsic, J., & Markovic, S. (2019). Mobile technologies 
and applications towards smart tourism–state of the art. Tou-
rism Review, 74(1), 82-103.
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Resumen
El informe final de la Comisión de la Verdad en Colombia marca un inicio 
para la creación de experiencias interactivas que fusionan lo digital, la 
fotografía y los sentidos. Estas emergen en el diseño gráfico, impulsadas 
por estudiantes de cuarto semestre, con el propósito de abrazar las 
historias locales mediante el transmedia storytelling, donde la sinergia 
entre medios digitales y tradicionales amplía el alcance y el impacto de 
las narrativas  (Bernal-Sandoval & Vallejo-Bejarano, 2023, p.8).

La metodología usada involucra tres asignaturas: Laboratorio Creativo 
-  Composición 2, Metodología y Factores Humanos, y Producción 
de Imágenes. El objetivo es que estudiantes del programa creen 
proyectos narrativos transmedia con un fotorreportaje que responde 
a una investigación realizada en sus entornos familiares.

El Laboratorio Creativo se apoya en el Storyworld Participant Model, 
permitiendo a los participantes interactuar con varios medios en un 
entorno interactivo. Los estudiantes investigan historias relacionadas 
con víctimas de conflicto y violencia en Colombia en su entorno 
familiar. En Producción de Imágenes, los estudiantes profundizan en 
la investigación de Metodología y Factores Humanos para explorar 
cómo contar historias sensibles y cómo las imágenes fotográficas 
enriquecen las narrativas, esto se convierte en la base del fotorreportaje. 
La meta es maximizar el potencial narrativo y la conexión emocional.

Dos experiencias sobresalientes por su interacción, calidad gráfica y 
concepto son “A la espera de su llegada” y “Objetos de una infancia”. 

La primera abarca la narrativa de un falso positivo de Soacha y las 
perspectivas circundantes (López, Montealegre & Requena, 2023). 
Permite a los participantes ver desde los ojos de una madre en busca 
de su hijo desaparecido debido a su trabajo. Para llegar a esto los 
estudiantes investigaron “pescas milagrosas” y desplazamiento 
forzado. El fotorreportaje se centra en un evento en la casa de la Paz,  
en honor a las familias de “Falsos Positivos”.

Figura 1: Escena de “A la espera de su llegada”

Figura 2: Doble página del fotorreportaje “Cantos por la Trocha”

Fuente: López, Montealegre & Requena, 2023.

“Objetos de una infancia” es un recorrido virtual que narra historias 
impactantes de niños víctimas del conflicto armado en Colombia. 
Muestra la dura realidad que enfrentan en un entorno hostil, 
donde grupos armados y el Estado los victimiza. La experiencia 
interactiva permite a los participantes vivir la historia de estos 
niños mediante decisiones en el prototipo.
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Figura 3: Escena de “Objetos de una infancia”

Figuras 4 y 5. Portada y fotografía del fotorreportaje 
“Erase una vez una historia en Bogotá”

Fuente: Díaz-Hernández, Cortés-Pachón  & Ortiz-Ruiz (2023).

El fotorreportaje que acompaña este proyecto transmedia es “Erase 
una vez una historia en Bogotá”, que surge de la investigación 
en Metodologías y Factores Humanos. Relata el miedo vivido por 
una niña el dia del asesinato del candidato presidencial de la UP, 
cuando intentaba volver a su casa en una ciudad en caos.

Fuente: Díaz-Hernández, Cortés-Pachón  & Ortiz-Ruiz (2023).

La vinculación de las diferentes materias permite que los 
estudiantes creen narrativas expandidas que difunden historias 
desde múltiples ángulos, conectándose con los intereses de los 
creadores y vinculándolo al informe de la Comisión de la Verdad. 
Los ejemplos enriquecen las historias originales con elementos 
de la realidad estudiantil. Abordan lo emocional y sensorial, 
buscando reconocimiento y adopción por audiencias externas. La 
exploración transmedia fusiona medios digitales y fotográficos 
para crear un impacto más profundo en las narrativas, y los 
procesos de investigación ayudan a mantener el proyecto 
debidamente encaminado.

Conclusiones
Esta exploración desde el aula de diseño gráfico ha permitido 
ampliar las perspectivas de desarrollo de proyectos, en este caso 
particular experiencias transmedia. Permite incluir elementos 
intrínsecos desde la perspectiva de quienes las crean; además, 
permite un bucle de retroalimentación entre quienes participan, 
la obra y su narrativa. Esta perspectiva permite incluir aspectos 
emocionales que responden a las posibilidades generadas desde 
los medios producidos, incluyendo experiencias sensoriales 
corporales que van más allá de lo visual. 

Quedan por integrar las características culturales del territorio de 
origen de las historias, para poder establecer una concordancia 
en todos los elementos de los productos realizados. Además, esa 
exploración a partir de los sentidos y el cuerpo puede amplificar 
la interacción de lo digital, permitiendo generar experiencias más 
memorables desde el diseño y que van más allá de un proceso 
comunicativo para ser uno simbólico. 

Si bien nos enfocamos en el rol que jugaron las tres asignaturas 
principales para el proyecto, otras materias también hicieron parte 
de un eje transversal en el que se sumaron estudiantes de otras 
asignaturas. Por ejemplo las materias de “Lenguaje audiovisual 
y diseño sonoro” y “El ritmo de la imagen audiovisual”. Con este 
trabajo en grupo se crea una pirámide de producción para poder 
acompañar con un paisaje sonoro el proyecto “Objetos de una 
Infancia”.
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Resumen
La ponencia busca  visiblizar el espacio de cocreación llevado a 
cabo entre el Tecnológico de Artes Débora Arango y The College of 
Wooster en el semestre 2023-1; el cual involucró a estudiantes y 
docentes de ambas instituciones.

Este proyecto conjunto se destacó por  la construcción de una 
metodología colaborativa que tuvo varios momentos; entre ellos: el 
intercambio de imágenes, textos y audios, sentando las bases para 
un ejercicio de cocreación de una pieza audiovisual única, ejecutada 
en vivo tanto en el aspecto musical como en el visual.

Para llevar a cabo este espacio de cocreación, se estableció un 
proceso metodológico que promovió la colaboración y la sinergia 
entre los estudiantes y docentes de ambas universidades. En 
primer lugar, se compartieron imágenes, textos y audios que cada 
institución había creado previamente, creando así un banco de 
recursos común. A partir de este intercambio, se generó un proceso 
de cocreación en el cual los participantes tuvieron la oportunidad 
de utilizar dichos elementos para desarrollar una pieza audiovisual 
conjunta. Este ejercicio implicó tanto la dimensión musical, a través 
de la composición y ejecución de la música, como la dimensión 
visual, a través de la creación y proyección de elementos visuales.

Los resultados obtenidos de este espacio de cocreación fueron 
altamente enriquecedores y creativos. A través del intercambio de 
imágenes, textos y audios, se logró construir una base sólida para 
el proceso de cocreación de la pieza audiovisual. Los estudiantes 
y docentes de ambas instituciones pudieron combinar y manipular 
estos elementos para generar una obra única y coherente. La 
ejecución en vivo de la pieza audiovisual permitió dar vida a la 
colaboración entre los participantes, fusionando la música y la 
imagen en una experiencia inmersiva y emocionalmente impactante.

El espacio de cocreación entre el Tecnológico de Artes Débora Arango 
y The College of Wooster, basado en el intercambio de imágenes, 
textos y audios, seguido de un ejercicio de cocreación de una pieza 
audiovisual ejecutada en vivo, demostró ser una estrategia efectiva 
para fomentar la colaboración y la expresión artística conjunta. 
Este proceso permitió a los participantes explorar nuevas formas 
de creación, aprovechando los recursos proporcionados por cada 
institución. La combinación de la música y la imagen en la pieza 
audiovisual generada reflejó la sinergia y la interconexión entre los 
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dos ámbitos artísticos, enriqueciendo así la experiencia creativa de 
los involucrados. En resumen, este espacio de cocreación evidenció 
el potencial de la colaboración interuniversitaria y multidisciplinaria 
para impulsar la innovación y la creación artística.
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Resumen
Según la Organización Mundial de la Salud (2019), para 2050 los 
habitantes del planeta mayores de 60 años, estarán en un porcentaje 
del 22%, aproximadamente 2000 millones. Habrá un mundo con más 
personas, especialmente en los países de ingresos bajos y medios, y 
tendremos más personas octogenarias y nonagenarias. Estas cifras 
motivarán seguramente proyectos de investigación orientados a 
mejorar la calidad de vida de esta población. 

A nivel comercial, también se identifica que es un consumidor 
desatendido e ignorado debido al auge del fast fashion, que sólo 
está dirigido a un consumidor de moda pronta, casual y con alto 
valor estético. Es necesario y urgente, atender esta población en 
crecimiento como lo refleja el estudio de Riaños, Y. P. T., Sepúlveda, A. 

K. H., Yépez, D. L. G., Torres, R. L. F., & Morales, M. C. V. (2016). Estos 
índices de crecimiento son la oportunidad de potenciar un nuevo 
mercado que está altamente descuidado y que merece ser tenido 
en cuenta para mejorar su calidad de vida, con ayuda del diseño de 
productos de vestuario acordes con sus necesidades actuales (p. 3).

Para alcanzar el objetivo planteado de un vestuario inclusivo para el 
adulto mayor se desarrolló una investigación aplicada que permite 
utilizar simultáneamente metodologías de recolección de datos y 
desarrollo de producto que se enfocan en una investigación cualitativa 
descriptiva con la herramienta desing thinking, la cual facilita que el 
producto cumpla con las necesidades planteadas, y así responder a 
la pregunta de investigación: ¿Qué productos de vestuario inclusivo 
requieren los adultos mayores de la ciudad de Medellín, para que 
desde el diseño les aporten una mejor calidad de vida?

De acuerdo con lo anterior se realizó un trabajo de campo para la 
aplicación de la entrevista para indagar las condiciones del hábitat 
del adulto mayor en Medellín, los datos obtenidos son insumos para 
el proceso de diseño del producto de vestuario inclusivo.

El impacto del proyecto buscaba generar una estrategia enfocada 
en desarrollar una solución de vestuario inclusivo con materia prima 
local, que sea asequible en el mercado. El valor agregado lo darán 
nuevas propuestas creativas funcionales y estéticas para garantizar 
el acceso de estos productos y así abarcar la diversa población de 
adultos mayores en Medellín.

Adicionalmente se articuló el proceso con el desarrollo de la 
modelación 3D, que permitió hacer una valoración del prototipo 
desde otra mirada, en la cual el diseñador pudo evidenciar 
elementos de construcción, confort y biomecánico para cotejarlos 
con las necesidades del consumidor, y así plantear mejoras que no 
se lograron identificar en los diseños geometrales planos 2D antes 
de hacer un proceso de producción. En consecuencia se generó un 
insumo que puede ser utilizado como una estrategia de experiencias 
para el consumidor, acercándonos al metaverso.

El metaverso es una herramienta tecnológica que permite crear 
experiencias para el consumidor en las cuales pueda interactuar con 
el producto; en este caso, con uno enfocado en moda. Se necesita 
llegar al consumidor de una forma en la que se le puedan mostrar los 
beneficios que le va aportar la nueva propuesta de diseño para que 
se motive a relacionarse con el mismo.
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Conclusiones
El mercado de la moda en Colombia no ofrece al adulto mayor 
diversas opciones en productos de vestuario debido a que se 
concentra en necesidades básicas del vestir. Resaltando además 
que el mercado no tiene identificada la población del adulto mayor 
según su clasificación, lo cual incide en las necesidades que puede 
tener cada uno de ellos, limitado sólo a propuestas generales para 
cubrir a la población del adulto mayor.

La caracterización del adulto mayor es necesaria para que el 
sector de la moda pueda satisfacer la necesidad de esta población 
en crecimiento, ya que no hay estudios que profundicen en su 
ergonomía, para así desarrollar productos adecuados para ellos.

El proceso de validación del diseño de vestuario inclusivo enfocado 
al adulto mayor evidenció que, al momento de realizar la trazabilidad 
entre el patronaje 2D y la modelación 3D en el software Optitex, el 
sistema tiene una parametrización en la estructura de su avatar 
limitada frente la morfología del cuerpo humano; ya que predomina 
la parte estética sobre las dimensiones reales del cuerpo en estudio.

La modelación 3D acercó el proceso al escenario del metaverso, 
evidenciando la potencia que este puede tener dentro del desarrollo 
del producto y para generar experiencias para el consumidor. Se 
evidenció cómo esta herramienta permitía interactuar de forma 
visual atrayendo el interés de la población de estudio.
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Resumen
Introducción
El arte, la arquitectura y el diseño tienen espacios de difusión que 
permiten su apreciación. Aunque el arte tiene institucionalidad, 
diseño y arquitectura son expuestos como piezas museales o en 
maquetas. La arquitectura es difícil de comprender a través de planos, 
maquetas y dibujos. Se plantea la necesidad de exponer proyectos no 
construidos y pensamientos arquitectónicos. La realidad aumentada 
y espacios virtuales surgen como herramientas para repensar la 
exposición arquitectónica. La investigación busca definir el discurso 
teórico y metodologías curativas aplicadas al diseño y arquitectura, 
ampliando la noción de museo virtual y espacio digital para certificar 
y validar el registro intangible de la obra de arte en la cultura.

La investigación aborda la dualidad entre la arquitectura y su exhibición 
en museos, donde el museo es tanto una obra arquitectónica como un 
espacio para mostrar arquitectura. Las exposiciones arquitectónicas 
a escala real han sido históricamente importantes para comprender 
los proyectos. Ejemplos incluyen exposiciones internacionales del 
siglo XX como la Colonia Weissenhof y la Casa Luis Barragán. La 
arquitectura a veces se convierte en un museo en sí misma, como la 
Casa de la Cascada, la Casa Curuchet y el Pabellón Alemán. 

En Latinoamérica, Doreen Alessandra Rios Quijano utiliza medios 
digitales para curar obras virtuales y la Institución Universitaria 
Colegio Mayor de Antioquia presenta exposiciones físicas y virtuales. 
El salón virtual MUVA (2020) busca dar continuidad a exposiciones 
certificadas, utilizando realidad aumentada y virtual. La investigación 
aporta conocimiento sobre cómo las experiencias expositivas 
pueden encontrar medios digitales y define consideraciones para la 
creación virtual de arte en la era de internet.

Metodología
Fase I. Exploración del Marco Histórico: Investiga exposiciones 
arquitectónicas del siglo XX que reflejen cambios en la composición y 
formas de divulgación o promoción de las  tecnologías imperantes en 
cada época. Analiza enfoques expositivos y su relación con la “nueva 
arquitectura”, usando referencias, fotos y dibujos para comprender.

Fase II. Marco Teórico Conceptual: Explora procesos museológicos 
y museográficos virtuales específicamente en arte y arquitectura. 
Selecciona casos de estudio con herramientas virtuales y analiza 
gráficos/fotos intervenidas, identificando parámetros para un análisis 
organizado.

Conclusiones
En conclusión, los entornos virtuales arquitectónicos basados 
en videojuegos están desempeñando un papel cada vez 
más importante e	 n la creación de espacios museológicos 
y exhibiciones de contenido académico. Estos entornos 
ofrecen narrativas digitales innovadoras que van más allá 
de la presentación estática de información, permitiendo una 
experiencia educativa y cultural más inmersiva y participativa. La 
combinación de tecnología, diseño arquitectónico y narrativa crea 
espacios interactivos y envolventes que transforman la manera 
en que las personas aprenden y experimentan el conocimiento y 
la cultura.

La sociedad red, como conceptualizada por Manuel Castells, 
proporciona el contexto para entender cómo la tecnología y la 
interconexión están influyendo en la educación y en la creación de 
estos entornos virtuales. Las nuevas pedagogías adaptadas a la 
sociedad red se centran en la colaboración, la personalización del 
aprendizaje, la integración de tecnología y el aprendizaje activo, 
todos ellos aspectos que encuentran su lugar en los entornos 
virtuales arquitectónicos basados en videojuegos.

En este sentido, la mediología emerge como un enfoque teórico 
valioso para comprender cómo los medios de comunicación, 
incluidos los entornos virtuales, moldean la cultura y la 
sociedad. La mediología analiza cómo los medios influyen en 
la construcción de la realidad sociocultural y cómo impactan la 
percepción del mundo y la adquisición de conocimiento. En el 
contexto de los entornos virtuales arquitectónicos, la mediología 

Fase III. Propuesta Museográfica Virtual para Arquitectura: Basado en 
hallazgos previos, crea una propuesta museográfica virtual específica 
para arquitectura que atienda sus necesidades y particularidades.

Fase IV. Divulgación de Resultados: La fase final divulga los hallazgos 
de la investigación y la aplicación de la exposición virtual, generando 
nuevo conocimiento y abriendo nuevas posibilidades de experiencia 
educativa con condiciones museológicas y museográficas para 
futuras investigaciones y procesos académicos virtuales.

Resultados
•	 Ponencia.
•	 Cartilla resultado de investigación.
•	 Espacio o salón virtual con acceso web.



136 137

•	 Fernández, L. y García, I. (2003). Diseño de exposiciones. Con-
cepto, instalación y montaje. Alianza

•	 García-Diego, H., Caballero-Zubía, B., García-Diego Villarías, H., & 
Caballero Zubia, B. (2014). Sobre Exposiciones de Arquitectura 
y Sobre Arquitectura de Exposiciones: Un Ejercicio de Enfoque, 
16(16), 79–86.

•	 Gómez Martínez, J. (2018). Museografía al filo del milenio: ten-
dencias y recurrencias. Ediciones Trea. https://elibro.net/es/lc/
colmayor/titulos/118118

•	 Lizondo Sevilla, L. (2012). ¿Arquitectura o exposición? Funda-
mentos de la arquitectura de Mies Van Der Rohe [Tesis docto-
ral]. Editorial Universitat Politècnica de València. https://doi.
org/10.4995/Thesis/10251/17941

•	 Lizondo, L., Santatecla-Fayos, J., & Bosch-Reig, I. (2013). Urbanis-
mo expositivo experimentado desde la modernidad miesiana. Arq, 
83, 68–75. https://doi.org/10.4067/S0717-69962013000100011

•	 Maderuelo, J. (2008). La idea de espacio en la arquitectura y el 
arte contemporáneos 1960 – 1989. Akal.

•	 Pérez de Salazar, A. (2014). Contenedor de contenido. La arqui-
tectura como objeto y contexto de exhibición. https://studylib.es/
doc/7815146/la-arquitectura-como-objeto-y-contexto-de-exhibición

•	 Rico, J.C. (2015). Montaje de Exposiciones: museos arquitectura 
arte. Silex. https://elibro.net/es/ereader/colmayor/52426?page=25

•	 Ricoeur, P. (2004). Tiempo y Narración. Siglo XXI editores

Referencias

puede ayudar a examinar cómo la tecnología digital y la narrativa 
están transformando la experiencia educativa y cultural en estos 
espacios.

En última instancia, la convergencia de la sociedad red, las nuevas 
pedagogías, la mediología y la arquitectura de entornos digitales 
crea un panorama emocionante para la educación y la creación 
de espacios virtuales. Estos enfoques ofrecen la posibilidad 
de diseñar experiencias educativas y culturales más ricas y 
participativas, que se adaptan a las necesidades y preferencias 
individuales en un mundo cada vez más digital y conectado. 
Los entornos virtuales arquitectónicos basados en videojuegos 
tienen el potencial de transformar la educación y la forma en 
que las personas interactúan con el conocimiento y la cultura, 
proporcionando una plataforma innovadora para el aprendizaje y 
la exploración.

MESA PRÁCTICAS 
ESCÉNICAS TEATRALES

Tío Carlos; dispositivo 
radio-escénico documental

Resumen
“Tío Carlos”, gira en torno a la vida y legado del magistrado colombiano 
Carlos Ernesto Valencia García. Esta creación escénica se basa en 
sus escritos -no sólo de índole jurídica- y sentencias, grabaciones 
de su voz, recuerdos y documentos de familia, en entrevistas con sus 
colegas y amigos y en registros de prensa, entre otras cosas.

El dispositivo radio-escénico documental propone un encuentro 
entre espectadores y los operarios de la memoria, que experimentan 
un convivio estremecedor, guiadxs de la mano de la familia Valencia 
García que desde sus juegos, alimentos, lugares, cantos, bailes y 
risas, recuerdan a su hijo, hermano, padre, tío, amigo, esposo, colega 
de trabajo, Carlos Ernesto Valencia García.

Lxs treinta espectadores que atraviesan la experiencia, son invitadxs 
a encontrarse en un parque de Pereira en 1947 para caminar juntos 
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a la etno-ficción de la Ciudad Jardín dónde los Valencia García se 
criaron comiendo corozo y jugando en la naturaleza; los secretos 
de la casa, sus árboles, sus pájaros, sus olores, sus parrandas, 
sus formas de hacer de la vida un solo goce y una sola risa. Son 
ellxs, quienes nos entregan al Tío Carlos, cuyo telón de fondo son 
los principales aconteceres políticos y sociales de Colombia desde 
mediados hasta finales del siglo XX.

Los asuntos que tenía el magistrado Valencia en su despacho cuando 
fue asesinado (presuntamente le tocaron por azar), eran el crimen de 
Guillermo Cano, director del diario “El Espectador” sacrificado el 17 
de diciembre de 1886 por la mafia, caso por el que calificó como 
determinador al narcotraficante Pablo Escobar, y el asesinato, el 11 de 
octubre de 1987 del jurista Jaime Pardo Leal, candidato presidencial 
del partido de izquierda Unión Patriótica. En este caso calificó como 
determinador al narcotraficante Gonzalo Rodríguez Gacha. Pardo 
Leal había sido magistrado hasta 1984; Carlos Valencia ocupó su 
silla en la Sala Penal del Tribunal Superior de Bogotá.

El magistrado Valencia, uno de los funcionarios más amenazados 
de la rama judicial para entonces fue baleado a pocos metros de 
su despacho; la investigación demostró que uno de los disparos 
se le hizo desde el interior del vehículo. El carro, además, no tenía 
blindaje…

En “Tío Carlos”, su hija mayor, Claudia, dice: Él no es su muerte; fue y 
sigue siendo vida, sabiduría, valor, coherencia, alegría, bondad, amor 
por el arte. Esta mirada reveladora e iluminadora que nos entrega 
su hija, en la ficción, es encarada por lxs niñxs de Ciudad Jardín, 
que parecen ser lo únicos que ven el eclipse de vida del tío Carlos 
como una centella de justicia de amor y de alegría, que hizo lo que 
debía hacer porque tenía la absoluta certeza que de podría volver 
a este plano cuando quisiera. Sólo los niñxs ven que Carlos sabe 
que pertenece a una familia aún más grande que la suya, llamada 
humanidad, que si da acción a la justicia, aunque deje su corazón 
de latir, no está dejando de vivir. Es imposible olvidarse de los seres 
que su accionar hace que se reintegren a la luz, que en su paso 
por la existencia terrenal hacen lo justo, lo honesto, lo amoroso, 
alimentando ese gesto que nos salva a todxs y nos hace sentir que 
si fuéramos más accionando de esta manera, se transforma esta 
realidad violenta, corrupta, competitiva, colonial que nos agranda y 
agranda la herida.

Puentes entre el teatro y las ciencias sociales: 
Análisis de los procesos de autoconstrucción 
y la migración en la obra “Luces de periferia”

Resumen
“Luces de periferia” nace a partir de la poetización de investigaciones 
(Mendoza, 2020; Domínguez, 2020) sobre conflictos urbanos y 
territoriales en el acceso a la vivienda en los procesos de migración 
en las periferias de Cali. Se establece la década de 1980 como un 
punto de referencia temporal a partir de los procesos se crecimiento 
urbano, a su vez se apuesta por un enfoque en el que la manifestación 
artística sea una práctica por la reflexión y memoria de lo ocurrido 
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(Sierra, 2014) apostando por representar lo imposible (es decir, los 
eventos traumáticos de la historia) desde un enfoque de derechos 
humanos (Nicholls, 2013). A partir de ello, se recrea la memoria de 
nuestros barrios populares e historias cotidianas que han formado 
nuestras ciudades. Se comprende como una obra dramática que 
permite el juego, el uso de refranes y modismos de la región, la 
metáfora y el empleo de una escenografía mínima, en el marco del 
realismo mágico. 

Para el proceso de poetización y montaje se trabajó desde la creación 
colectiva (Buenaventura y Vidal, 2005) e improvisaciones en escena, 
que llevaron a la construcción de monólogos de los personajes, 
identificación de elementos simbólicos para las escenografías 
desde una apuesta de dramatización de los objetos y espacios. Para 
ello, se profundizó en la noción de genotexto (Buenaventura y Vidal, 
2005) en relación con el texto dramático original producto de las 
improvisaciones. Una de las premisas de este proceso consiste en la 
consecución de obras de teatro con la posibilidad de ser presentadas 
en espacios convencionales y no convencionales. 

Como resultado creativo del proceso de investigación se tiene la obra 
“Luces de periferia”, la cual cuenta la historia del proceso de poblamiento 
de un asentamiento informal, a partir de unas lógicas desplazamiento. 
Una mujer embarazada y desplazada por la violencia llega a La 
Esperanza, un asentamiento informal en la ladera de una ciudad. 
Después del parto, la bebé sufre una amarillitis severa que hace que 
brille por las noches. Cuando la comunidad descubre esto, aprovecha 
la luz para construir las casas y legalizarse, llevando el desenlace a un 
final inesperado.

En paralelo al proceso de montaje y puesta en escena de la obra, 
se han realizado talleres de participación y diálogo comunitario 
alrededor de la temática de la obra y afines, además de permitirse 
una circulación de la obra a nivel nacional e internacional para 
problematizar y alimentar la obra desde los procesos formativos 
comunitarios y los aportes en el foro, apostando por hacer un teatro 
comunitario con y para la comunidad (Proaño, 2013).

Conclusiones
Se hace necesario afianzar los puentes entre el teatro y las 
ciencias sociales para el intercambio de técnicas de investigación 
y experiencias que permitan ampliar la reflexión sobre la realidad 
desde una perspectiva de la complejidad.
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El teatro se convierte en un detonante de preguntas y 
cuestionamientos que pueden ser abordados de manera 
multidisciplinaria para ahondar en procesos de investigación 
desde las artes y las ciencias sociales. 

Dramaturgia de la pintura de Débora Arango
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Resumen
Introducción: 
La propuesta, desde el semestre anterior, es experimentar en la 
escritura de ejercicios de texto dramático a partir del estudio de dos 
disciplinas que funcionen como fuente de Investigación Creación. 
La primera fuente son las artes visuales, en concreto, la obra de arte 
pictórica de la maestra Débora Arango Pérez. La segunda fuente a 
utilizar son las ciencias exactas, en específico, el plano cartesiano. 
Esto, porque se considera que, en términos de interdisciplinariedad, 
otro tipo de artes y ciencias, pueden aportar herramientas para hacer 
dramaturgias expandidas, es decir, no limitarse a utilizar únicamente 
el objeto y la herramienta propia de una disciplina, en este caso el 
teatro; disciplina que también en su historiografía conserva cánones 
hegemónicos que, si bien es necesario aprenderlos, ante las 
demandas y exigencias del público contemporáneo se hace urgente 
acoplar nuevas técnicas y formas para narrar historias dramáticas 
innovadoras y funcionales. 

Metodología: 
La Investigación Creación para las prácticas artísticas que se trabaja 
está articulada a la investigación mixta (cualitativa y cuantitativa), 
permite mucho navegar en los mapas mentales, lluvias de ideas, 
planimetrías cartesiano-dramáticas, entre otras diversas estrategias 
que se van haciendo durante el proceso. La primera fase tiene que ver 
con escribir el primer borrador a partir de consultar la obra pictórica 
de Debora, luego de haber escogido una pintura o máximo tres 
pinturas de la maestra: describir el presente de la imagen, luego el 
pasado y el futuro, se trata de recrear la pintura, en un escrito donde 
se inventa un cuento corto, estimulado por la previa investigación. 
Una vez se tiene el cuentico, este es sometido al desarrollo en una 
escaleta, luego las acotaciones, diálogos-monólogos, y posterior 
ensamble del primer borrador. Para ser sometido a la evaluación tipo 
MIMO, que se trata de sondear en la primera versión del jercicio de 
texto dramático lo que se debe Mejorar / Incluir / Mantener / Omitir, 
para así pasar a la reescritura del segundo borrador, pero habiendo 
investigado un tanto más sobre los resultados de la evaluación. 

De esta manera que se acaba de explicar someramente, se suele 
proceder metodológicamente en el semillero.   

Resultados: 
1) La experiencia de aprender haciendo. 2) Primera, segunda o 
tercera versión del ejercicio de texto dramático con base en las 
fuentes de investigación y creación. 3) Publicación de los textos 
dramáticos en la Gaceta Calambur, siempre y cuando pase los filtros 
de curaduría del Comité Editorial de Prácticas Escénicas Teatrales. 
4) Manual práctico para utilizar fuentes de investigación y creación 
interdisciplinar. 5) Artículo de revista que da cuenta del proceso y 
resultado del proyecto. 6) Exposiciones del proceso y resultado 
en encuentros internos y externos de Investigación Creación en 
prácticas artísticas e incluso de otras índoles.

Conclusiones
De estudiantes:
Vanessa Márquez: En LEESA este semestre aprendimos una de 
las cosas fundamentales para estar en este mundo del arte y es la 
interdisciplinariedad y todas esas herramientas para la creación a 
partir de otras artes y disciplinas. Hay que investigar para crear y 
esforzarse para sacar un producto deseado por el propio artista. 
Aquí en LEESA aprendimos a no tener afán para crear-investigar, 
sino tener pasión y tener en cuenta todo como artistas, un buen 
método para la formación artística.  

Santiago Cardona: Los distintos aprendizajes que durante el 
semestre pude comprender y las temáticas, las formas y las 
metodologías, son de gran valor para la formación dramática, 
temas que debido al tiempo del semestre no se pueden profundizar 
en clase. El estar en LEESA es de gran ayuda para complementar 
la formación, para complementar y profundizar en conceptos 
y herramientas, como por ejemplo, utilizar otras artes y otras 
disciplinas.  

Del docente: 
La experimentación de utilizar como fuente de Investigación 
Creación otras disciplinas del saber, luego de haber arrojado 
resultados interesantes, nos deja inferir que la actividad 
diseñada con sus pautas a seguir permitió observar otras 
perspectivas que posibilitan al estudiante la libertad creativa 
mientras aprende creando e investigando. 
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La investigación basada en artes permite mucho navegar en 
actividades interdisciplinares para investigar y crear la idea e 
incluso desarrollar parte de la misma de maneras más prácticas 
y potentes; un ejemplo de esto lo muestra el haber utilizado de 
las artes visuales la obra pictórica de Débora Arango, y de las 
ciencias exactas el plano cartesiano, estrategias que permitieron 
a los estudiantes hacer el escrito de la sinopsis, la escaleta, la 
trama y el derrotero de los personajes para ensamblar el texto 
dramático. 
 
Se concluye que, en esta tarea de enseñar a escribir creativamente, 
la integración de aspectos racionales y lúdicos es una de las rutas 
más eficientes para conducir al hallazgo de respuestas creativas 
para los diversos problemas teóricos o prácticos que se nos 
puedan presentar. Así, se añade a las prácticas escénicas teatrales 
el hábito de apreciar la palabra, la escritura y la lectura creativa y 
crítica del texto dramático, y una enorme veta de acciones que 
permitan integrar a la línea curricular de Dramaturgias Expandidas 
los conocimientos y destrezas adquiridas por estudiantes en su 
tránsito por la improvisación, el juego, el azar, la redundancia y la 
reflexión sobre la palabra dramática.
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Resumen
“Viaje al fin del mundo” es un proceso de creación e investigación 
coreográfica que surge en 2022 a partir del encuentro entre un grupo 
de adultos mayores habitantes de la localidad de Los Mártires y un 
grupo de jóvenes estudiantes de coreografía en el marco de una 
serie de laboratorios de experimentación artística del semillero de 
Investigación Cuerpo Mediador, centrado en las posibilidades de la 
creación artística en procesos de transformación social.

El cruce insospechado de trayectos de personas de distintas edades 
en medio de estas experiencias sensibles, desembocó en un llamado 
simple, pero contundente, a emprender, a manera de viaje, un diálogo 
creativo y filosófico en torno a la relación humana con la muerte, la 
extinción y la amenaza de desaparición de las especies, la fragilidad 
y precariedad de la vida, pero también su potencia y su misterio, 
todo a partir de la idea del fin del mundo. ¿Dónde se ubica el fin del 
mundo? ¿Es un tiempo o un lugar? ¿Cómo llegar hasta allí? ¿Para qué 
preguntarse por ese momento o ese espacio donde todo termina?
Metodológicamente se tuvo como principio la colaboración y la 
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Conclusiones
Partir de la creación como objetivo general del proceso 
investigativo, implica que la pregunta central será el cómo; en este 
sentido, ha sido de interés identificar estrategias, herramientas o 
principios que hagan posible el diálogo intergeneracional. Uno 
de ellos es la adaptabilidad del discurso y el movimiento a las 
posibilidades del otro; en este sentido, cabe la pregunta por sus 
posibilidades y la experiencia que en ellas ha desembocado, lo 
que también sitúa la curiosidad como principio. 

El proceso ha evidenciado la necesidad de un tiempo que permitiera 
la escucha del otro, de su historia, de sus pensamientos, sentires, 
intereses y problemas, no sólo desde lo verbal, sino también desde 
el cuerpo y los sentidos. Esto ha llevado por momentos a una 
ralentización que cuestiona las exigencias de resultados inmediatos 
que suele estar presente en espacios institucionales e impregna 
los procesos de creación. No obstante, de modo contrario se han 
llegado a momentos de velocidad que desdibujan las expectativas 
que se tienen del cuerpo de un adulto mayor sin que esto implique 
una falta de cuidado o de escucha al cuerpo propio y el de los 
demás.

horizontalidad, en tanto que se perseguía la conformación de 
un espacio de creación seguro, capaz de acoger la diversidad 
de posiciones del grupo, posibilitar diálogos entre las mismas y 
generar un sentido de pertenencia de parte de sus integrantes; de 
allí que cada unx de ellxs se hicieran cargo de sesiones enteras de 
laboratorios o de ejercicios puntuales en los que se trabajó a partir de 
pautas de exploración que desembocaron en materiales de distinta 
índole: movimiento, textos, objetos plásticos, sonoridades, etc. que, 
tras un proceso de selección y ensamble, constituyeron el montaje 
coreográfico. 

Debido a las cualidades heterogéneas del colectivo y el carácter 
comunitario de la iniciativa, la aplicación de este principio 
metodológico significó no sólo una multiplicidad de aproximaciones 
al tema desde la creación, también la aparición de interrogantes 
profundos en torno al sentido de la creación artística en contextos 
extraacadémicos, la gestión de problemas sociales que exceden 
las capacidades de lxs artistas e  influyen  en el proceso creativo, 
las formas tradicionales de producción y circulación de obra, la 
democratización y descentralización del arte, entre otros.  
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El trabajo con comunidades exige una priorización del estar con y 
para el otro, una relación que sobrepasa los márgenes académicos 
y que se desliga por completo de los circuitos competitivos del 
arte, y que en cambio, genera espacios de intercambio que ponen 
de relieve los saberes y sentires de los participantes, la gestión 
de conflictos desde el trabajo colectivo de creación artística, la 
generación de conciencia de otras realidades sociales y culturales, 
entre otros aspectos que contribuyen a la transformación social, 
en una pequeña escala, desde una comunidad puntual. 

No obstante, ha sido evidente que, si bien el espacio de creación 
facilita el reconocimiento y la gestión de algunos conflictos, 
individuales y/o colectivos, los conocimientos provenientes del 
campo de la danza y el arte son limitados si se quieren afrontar con 
mayor profundidad, siendo necesario un trabajo interdisciplinar 
que incluya otras áreas como el trabajo social, la  psicología o la 
nutrición.
Abordar el diálogo intergeneracional desde una intención de 
horizontalidad ha permitido reconocer las particularidades 
sensibles y expresivas de lxs adultxs con que se ha compartido, 
no sólo ligadas a un pasado lejano, sino que, sobre todo, desde un 
presente activo, receptivo y en constante movilización.  

Los laboratorios, experiencias y/o actividades propuestas por 
cada uno de los integrantes en torno al concepto del fin del mundo, 
permitieron una aproximación a sus maneras de crear y a diversos 
lenguajes distintos a la danza. Así, la composición coreográfica 
se ha nutrido de elementos provenientes del lenguaje visual, 
literario, sonoro, escultórico, entre otros.  El resultado parcial 
muestra además un protagonismo fluctuante, focos simultáneos 
y situaciones que, si bien dan orden y claridad a la escena, ofrecen 
un margen importante de improvisación, que requiere un ejercicio 
de decisión y por tanto de libertad. 
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Resumen
En el año 2001, la Superintendencia Nacional de Salud ordenó la 
intervención del Hospital Universitario San Juan de Dios de la Hortúa 
de Bogotá. Desde finales del año 1999 a los empleados no se les 
cancelaba salarios, algunos siguieron ejerciendo su jornada laboral 
en el hospital abandonado y aislado de la institucionalidad y se 
quedaron a vivir en la ruina de su lugar de trabajo. Llegaron a ser más 
de doscientos habitantes; a finales del año 2015 eran 50 personas 
aproximadamente.

Entre monólogos narrados en tiempo presente de lo que alguna vez 
fue su esplendor, los empleados y habitantes de la ruina del Hospital 
completaron 17 años saturados y atrapados en un laberinto jurídico, 
borrados por el Estado. En dichas condiciones se originaron formas 
particulares de vivir, entre acciones simbólicas de resistencia, y 
maneras de habitar el recuerdo de una vida laboral estable, fundando 
una serie de ritos nutridos en la pertenencia y la negación del fin, 
donde lo sagrado aparece en la negación del deceso del hospital. 
En este espacio-tiempo detenido, se configura una liminalidad que 
descifró, mediante el acecho, un trabajo de inmersión y el performance 
documental como metodología de investigación.

Conclusiones
El performance fue un medio de reflexionar mediante la acción 
en la ruina del hospital, y de transitar y reconstruir la historia 
de resistencia. En la réplica de las acciones domésticas que 
realizaban las enfermeras hay un carácter documental en el 
performance cuando se narra con el cuerpo lo que sucedió en el 
interior de la ruina en los últimos años.

La ejecución del performance se convierte en una caligrafía 
actuada en tiempo presente, en 	 diálogo con el espacio que 
contiene la memoria de la historia de resistencia.
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Resumen
La investigación que se presenta en esta ponencia se deriva de la 
pregunta que la Facultad de Prácticas Escénicas del Tecnológico de 
Artes Débora Arango, se realiza en su PFI 2022-2 nombrado: “¡POR 
ESO PINTO CUADROS QUE ESCANDALIZAN! Tejiendo la Memoria 
Deboriana”; basados en la filosofía de vida y obra de la maestra Débora 
Arango; allí, estudiantes y docentes tuvimos la oportunidad de indagar 
sobre la vida, el pensamiento y la denuncia que la obra de la maestra 
Débora Arango nos entrega; realizando un tejido de memoria desde un 
sentido crítico colectivo institucional que nos permitió identificar cuál es 
el pensamiento deboriano que ha permeado a la facultad y al programa 
de Prácticas Escénicas Teatrales, que desde sus inicios ha tenido una 
fuerte inclinación creativa hacia los acontecimientos sociales que 
afectan al ciudadano colombiano desde una visión amplia del país, del 
poder y del conflicto. Las huellas de nuestro programa marcadas en 
ese espacio de reflexión permanente sobre el territorio y el contexto 
propio; han sido un ejercicio de memoria constante, una urdimbre que 
ha permitido egresar y cultivar la capacidad crítica de los estudiantes y 
docentes.  

En esta oportunidad como docente de la Facultad de Prácticas 
Escénicas y desde una pregunta muy personal por lo que Emmanuel 

Lévinas nombra como “los sin rostro”, la obra de Débora Arango me 
convoca a preguntarme por los personajes del común, por esos otros 
que representan la cara de la sociedad invisibilizada y que toman forma 
en su pintura; esto la convierte en una de las artistas colombianas 
que cuestiona los lugares del cuerpo, sus modos de representación 
y aceptación en el arte, el lugar de los opresores y los oprimidos, los 
dogmas, y la mujer como objeto de cuestionamiento frente a la mirada 
masculina. Débora Arango fue una artista polémica en la sociedad 
de su tiempo; precisamente por mostrar esa otredad que las mentes 
conservadoras hubieran preferido mantener en el exilio; ella con sus 
trazos sacaba a la luz aspectos que eran vistos como horrendos 
e inmorales, sus acuarelas hablan de esos otros rostros que no 
queremos ver, pero que están presentes, los discriminados, los sin 
nombre; aquellos excluidos del mundo que son mayorías vulneradas. 
A pesar de haber muerto en el año 2005 Débora Arango sigue estando 
vigente para las nuevas generaciones; sus pinturas reflejan una 
denuncia mordaz de la realidad nacional. En el año 1940 la artista realiza 
una acuarela llamada “Friné o Trata de Blancas” que se basaba en la 
Friné griega, pero que para Ballester (2017) va más allá de la leyenda 
conocida; ya que coloca a la mujer en un lugar donde está siendo vista 
como un objeto. Lo anterior contrasta con lo que menciona Londoño 
(1997) donde expone que la Friné de Débora Arango hace alusión a la 
vivencia de los burdeles y bares. Es así como la obra se convierte en un 
espacio donde el espectador participa de ese uso que se le da al cuerpo 
femenino; pero a su vez expone una problemática donde la mujer sigue 
siendo instrumentalizada por el sistema capitalista, ofrecida sólo para 
satisfacer el placer falocentrista; el sugestivo título, que no es casual, 
nos llama a reconocer dinámicas globales donde es el cuerpo de la 
mujer la mercancía. 

Según la Organización Internacional para las Migraciones (OIM, 
2019) el uso de la expresión “trata de blancas” resulta equívoco, 
puesto que este sólo hace referencia a las mujeres de raza blanca, 
siendo excluyente con el grueso de la población femenina, lo que le 
da tintes racistas a dicha denominación. La OIM, además, sugiere 
que las personas no sólo son ofrecidas con fines sexuales; por eso 
en la actualidad el concepto correcto es el de “trata de personas”. Es 
claro que dentro de la obra de Débora Arango se encuentra una fuerte 
reflexión sobre el fenómeno de la trata de personas en el país; el cual 
sigue siendo una problemática de grandes alcances. El análisis de la 
obra debe también situarse de forma histórica, concibiendo las formas 
y modos de la autora. Esto nos da a entender que este era el significante 
que obtenía dicho significado; donde se sobreentiende que su obra 
no pretendía una postura racista; por el contrario, toma posturas 
desafiantes, denunciando una realidad críptica, decantándose por un 
arte reaccionario y no servil al sistema. Débora propone una situación 
en la cual logra dar rostros a los ocultos, a los no nombrados. Dicha 
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problemática, que Débora plasmó en su tiempo, sigue siendo un 
dilema en la Medellín actual, donde estamos llenos de “Frinés”. La 
urbe se convierte en el escenario para ofrecer los cuerpos de mujeres 
y niñas al mejor postor y el turismo sexual toma fuerza como plato 
fuerte en la carta de entretenimiento que oferta la ciudad, donde 
personajes disímiles performan constantemente y están expuestos 
a la mirada del otro, listos para satisfacer cualquier necesidad o 
demanda sexual.  

Conclusiones
Los movimientos sociales situados incluso antes del natalicio 
de Débora (1907) seguramente permearon su pensamiento. La 
“Friné o Trata de blancas” fue creada por la acuarelista en los 
años 40; denotando que la influencia para la realización de esta, 
se podría situar en dichos movimientos sociales y luchas. Además 
del panorama global, en lo local se encumbraban situaciones 
sociales cimentadas en el conflicto bélico por el cual atravesaba 
el país; lo que obligó a cientos de campesinos a migrar a los 
cúmulos urbanos más cercanos, desbordando los malnutridos 
sistemas sociales. Es así que los nuevos pobladores se vieron 
obligados a introducirse en un sistema foráneo para ellos. En 
dicho ambiente hostil se encarnaron y fortalecieron diferentes 
dinámicas económicas; la prostitución fue una de ellas, puesto 
que las mujeres como sujetas históricamente cosificadas, sólo 
eran propietarias de sus cuerpos, los cuales tuvieron que convertir 
en objeto de subsistencia. 

Actualmente las cifras de trata de personas son alarmantes y los 
esfuerzos por avanzar en políticas reales frente a la protección de 
los derechos de las víctimas se quedan cortos. En el año 2015 la 
Alcaldía de Medellín de mano con la UNODC publicaron el “Estudio 
Descriptivo del delito de trata de personas que victimiza a niñas y 
mujeres en Medellín”; según el texto, al año de su publicación en 
la ciudad de Medellín no había fiscales especializados en el delito 
de trata de personas a pesar de que, según el estudio, es una de 
las ciudades que más víctimas aporta en el país. 

Dentro de las modalidades de trata, se encuentra la explotación 
sexual como “principal modalidad de trata que victimiza a las 
mujeres y niñas” (pág. 49); y en el 2015 representaba el 94% de 
los casos que eran investigados en la Fiscalía; allí también se 
habla de cómo en la ciudad se han logrado desarticular redes de 
trata que comercializaban la virginidad de sus víctimas hasta por 
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5.000.000 millones de pesos colombianos. A nivel nacional, el 
panorama tampoco es muy alentador, así lo refleja la OIM (2020) 
al exponer datos relevantes sobre la trata de personas, y es que, 
a partir del año 2013 hasta julio de 2020, basados en cifras del 
Ministerio del Interior, “en Colombia se han registrado 686 casos 
de trata de personas, de los cuales el 82% corresponde a mujeres 
y el 18% a hombres” (OIM ONU Migración Colombia, 2020). Es así 
que ochenta años después de pintada, la Friné de Débora Arango 
cobra más fuerza en su denuncia y lamentablemente sigue 
reflejando la pesadilla de un gran número de mujeres y niñas en 
el país.

Medellín se ha convertido en una de las ciudades más cotizadas 
para el turismo sexual; por ejemplo, el Parque Lleras de la ciudad, se 
presenta como un espacio de oferta y demanda donde la industria 
del entretenimiento sexual forja nuevos escenarios y públicos 
perpetuando la cosificación y exposición del cuerpo femenino, 
hiperbolizando lo que denunciaba Débora Arango en su pintura. 
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Resumen
En el Barrio Alfonso López de Medellín, situado al noroccidente 
del Valle de Aburrá, se vio nacer una actividad de vecinos rica en 
colaboraciones, conflictos internos e interbarriales y procesos 
culturales significativos para la ciudad. Esos procesos comunitarios 
atrajeron a personas de todo el país y del extranjero, pensadores y 
activistas del cambio para la época, años 60 y 70, aportando con 
su experiencia cambios significativos en la cultura, la dinámica de 
grupos juveniles y culturales, en los campos del teatro, la literatura, 
la recreación, el deporte, los títeres, la danza, el cine y la educación y 
la cooperación.

La dinámica de los grupos juveniles fue apoyada por los “curas 
de Golconda”; y la actividad del Centro Cultural Gregorio Gutiérrez 
Gonzáles, por los maestros de talla internacional como Fausto 

Cabrera, Enrique Molina, Jairo Aníbal Niño, Franklin Maja, y los 
locales Óscar Vahos, Luz Marina Jaramillo, “Chucho Mejía”, Álvaro 
Sanín, abogados, periodistas, médicos y docentes.

De estas actividades nacen: grupos de danza, el grupo de teatro 
del Centro Cultural que se llamó “Teatro experimental José Antonio 
Galán”, un bachillerato nocturno, sala de biblioteca, el periódico 
Conciencia, centro médico, espacio de proyecciones de películas y 
audiovisuales y charlas con la comunidad. Todas estas actividades 
en una caseta comunal que ya no prestaba los servicios para los que 
fue asignada en la construcción del barrio, que eran los servicios 
públicos comunitarios. Al lado de la caseta se tenía un pequeño 
espacio de parque que contaba con una cancha de baloncesto.

Los años 60 y 70 fueron signados en Colombia por el estado de sitio, 
forma de gobierno que restringió las actividades ciudadanas de 
movilidad, derechos de reunión, con   gran detrimento de la actividad 
cultural y artística.

La sobrevivencia de la cultura y el arte comunitario se dio bajo formas 
de resistencia clandestina.

El TEJAG tomó la bandera de la resistencia en la ciudad. Para el 
efecto se montaron poemas cortos de Brecht, Juvenal Herrera y otros 
poetas nacionales y extranjeros. La dinámica artística consistía en 
presentaciones cortas en el centro de la ciudad, en parques y buses. 
También se recibían invitaciones de juntas de acción comunal, 
sindicatos, colegios, escuelas de la ciudad y municipios vecinos. Era 
verdaderamente una actividad peligrosa.

Igual de peligrosa y de resistencia el apoyo de los jóvenes del Grupo 
Juvenil Bíblico, que también eran mientras del TEJAG, con acciones 
comunitarias en la construcción de los barrios, Lenin, Playón de 
comuneros y Santo Domingo Savio.

La iglesia católica en cabeza de monseñor López Trujillo generó un 
ataque en La ciudad de Medellín, para todos los curas de la “teoría 
de la Liberación” y con apoyo de la represión estatal, cambiando al 
sacerdote del barrio por otro que con “pulpitazos” llamaba a “cuidar 
a sus hijos” de la influencia comunista.

El gobierno entra con toda su represión. Toda la actividad educativa y 
cultural en el barrio es clausurada. La ciudad había sido ya  irradiada por 
el Centro Cultural (GGG) y surgen otros centros culturales en la ciudad.
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Conclusiones
Surge, de esta resistencia, luego de los años setenta (70), por 
artistas, escritores, poetas y personas de la comunidad: “La muestra 
artística de Medellín” con sus grupos asociados: La Muralla, AEIOU, 
el TEJAG, Títeres Renacuajo y más tarde la Fanfarria.

El cine Club Ukamau, Canchimalos, y la Escuela Popular de Arte son 
entidades cuyos impulsores y creadores hicieron parte del Centro 
Cultural.

En 1972 un taller de teatro inicia lo que sería la “Escuela de música y 
Artes Representativas” de la Universidad de Antioquia. Luis Carlos 
Medina, persona muy cercana al Centro Cultural GGG, apoyó este 
proceso. Hoy en su honor la Universidad de Antioquia en la Facultad 
de Artes nombra el centro de documentación como: “Centro de 
documentación Luis Carlos Medina”.

Luego viene la celebración del Día Internacional de Teatro.
De nuevo en esta gesta artística está la semilla del Centro Cultural; 
igual para la celebración de “Mitos y Leyendas”.

El Grupo Escénico Palabra y Gesto, tiene sus orígenes en la resistencia.

Contracorriente: Caminos de resistencia 
y resiliencia de los colectivos artísticos 

en Guatemala a partir de la firma de 
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Resumen
La ponencia presentada es la síntesis de un proceso investigativo, 
desarrollado en el Instituto de Investigación en Ciencias 
Sociohumanistas de la Universidad Rafael Landívar, Guatemala.

El trabajo se centra en la indagación del desarrollo de colectivos en 
las artes escénicas cuyo nacimiento, propuesta y legado, han sido 
relevantes desde la coyuntura de posguerra hasta la actualidad. 
Dichos colectivos se conciben como ensamblajes culturales, 
entendidos como entramados humanos, matrices o sistemas 
que son conformados por elementos heterogéneos, dentro de 
contextos sociales complejos, en los cuales se entrelazan con otras 
dimensiones sociales sustantivas (Ismael, et.al., 2019).

En Guatemala, el sector cultural-artístico se enfrenta a múltiples 
vulnerabilidades históricas, al carecer de estructuras y una 
industria sólida que permita su desarrollo y consolidación. En 
este contexto, las y los artistas coexisten en tensión con otros 
ensamblajes sociales como las dimensiones económicas, 
sociales, políticas, e incluso imaginarios enquistados que se 
traducen en conservadurismo, discriminación y racismo. 

Se concibe a los colectivos culturales como nodos, subsistemas 
dentro de estructuras más amplias. Existen en vinculación y, a 
veces en conflicto, con otras estructuras sociales que trascienden 
lo artístico dentro de sus contextos sociohistóricos y territoriales 
(Galea, 2014). 

Si dichos colectivos logran generar redes con otras agrupaciones 
artísticas en la misma o diversas disciplinas, se constituyen en 
un movimiento cultural cuya razón de existencia es, en principio, 
generar propuestas estéticas y cohesionarse a partir de identidades 
comunes ligadas a sus procesos creativos, no necesariamente 
con la intención de permanecer en el tiempo, sino centrarse en la 
peculiaridad de sus propuestas (Cepeda, 2009). 

El análisis del trabajo de los colectivos abordados también parte 
de la perspectiva de los derechos culturales, considerados parte 
del corpus de derechos humanos, no sólo desde las letras y las 
artes, sino que engloban aspectos políticos, sociales, económicos, 
tecnológicos y espirituales (Özden & Brunschwig, 2013). 
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En la Declaración de Friburgo, se establece claramente que el 
incumplimiento de estos derechos es una de las principales causas 
de violencia, terrorismo y guerras en el mundo (Unesco, 2007).

El proceso metodológico de la investigación tuvo 3 etapas: 1. Análisis 
de contenido sobre legislación y políticas públicas guatemaltecas en 
el sector cultura. 2. Entrevistas a profundidad con funcionarios de 
gobierno, urbanistas y gestores culturales. 3. Abordaje de 11 casos 
referentes de colectivos artísticos en los ámbitos de teatro, música, 
danza, arte contemporáneo maya, rock y hip hop.

Se concluye que en Guatemala han existido y existen movimientos 
culturales-artísticos, cuya mayor representación a partir de la firma 
de los Acuerdos de Paz puede evidenciarse en las expresiones del 
rock, el hip hop, teatro y el arte contemporáneo maya. Aunque algunos 
colectivos han desaparecido, su legado ha persistido y se observa 
no sólo a nuevas generaciones de artistas, sino a sectores sociales 
más amplios, lo cual es palpable en las manifestaciones pacíficas 
ciudadanas que cuestionan al sistema, especialmente los actos de 
corrupción.

Las artes escénicas en el país han tenido una importante incidencia 
en el uso y recuperación de espacios públicos, aportando a procesos 
de recuperación y sanación de los tejidos sociales.

Conclusiones
Los Acuerdos de Paz abordan de forma muy somera la dimensión 
cultural. Esto es una deuda de país, puesto que no es posible llegar 
a construir verdaderos cimientos que conduzcan a la convivencia 
y respeto mutuo si no se toma lo cultural como elemento central.

Existen movimientos artísticos a partir de la firma de los acuerdos, 
que han dejado un legado importante en diversos aspectos, tanto a 
nivel estético y artístico como una postura política clara que no se 
centra en lo partidista, sino en planteamientos y acciones concretas 
de transformación social.

Las expresiones teatrales, de arte contemporáneo maya, el rock 
y el hip hop, son movimientos artísticos referentes que plantean 
propuestas propias y han influido no sólo a nivel artístico; su 
impacto trasciende a otras dimensiones sociales. 

A pesar de que la ciudad de Guatemala está construida desde un 
enfoque modernista que prioriza el tránsito vehicular para llegar 
a los centros de trabajo o vivienda y se carece de sitios suficientes 
que propicien el encuentro y la  interacción, las expresiones de artes 
escénicas contribuyen a la apropiación de espacios públicos, a ejercer 
la ciudadanía plena y a generar nuevos sentidos de pertenencia y 
seguridad. 

Las propuestas generadas a partir de los colectivos mayas brinda 
aportes importantes para la reflexión sobre el sentido del arte desde 
los pueblos originarios, la priorización de procesos colectivos y la 
generación de nuevos conocimientos a partir de la vinculación de 
saberes ancestrales que se funden con nuevas visiones estéticas y 
posturas frente a la realidad.

Los colectivos artísticos en el país tienen un fuerte sentido de 
resistencia y resiliencia puesto que su existencia permanece 
en constante tensión con dimensiones sociales, económicas y 
políticas. A pesar de ello, siempre surgen nuevas expresiones dentro 
de las artes escénicas. Algunas de ellas no logran permanecer en 
el tiempo dada la falta de estructuras sólidas que garanticen su 
desarrollo, pero dejan legados importantes para la sociedad. 

El arte es una vía fundamental para el ejercicio de los derechos 
humanos y culturales; es un camino para garantizar la libertad de 
expresión, el ejercicio de ciudadanía plena, y el cuestionamiento de 
aspectos que pasan desapercibidos en la inercia de la cotidianeidad. 
Es una vía para una verdadera construcción de cultura de paz. 
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Resumen
La obra de danza contemporánea titulada “Contagio” (León, 2023) es 
el resultado del proceso de Investigación Creación gestado durante 
dos años como trabajo de grado para optar por el título Profesional 
en Danza de la Universidad del Atlántico. Esta obra surge en 
memoria del inmenso desborde de emociones vividas al interior de 
los hogares en el marco del confinamiento a causa de la pandemia 
del Covid-19 y se apoyó en el fomento de nuevas masculinidades 

como una posibilidad de resistencia para su concepción. Dicha obra 
cuenta con seis bailarines intérpretes entre los cuales se encuentra 
su creador. Es consabido que el imaginario social, cultural y familiar 
de la masculinidad hegemónica está aislado e impedido de expresar 
las emociones abiertamente, por ello esta investigación tiene como 
propósito general describir el fomento de nuevas masculinidades 
en escena como acto de resistencia en el proceso de Investigación 
Creación de la obra de danza contemporánea “Contagio”. 

Para lograr este cometido se requirió indagar referentes artísticos, 
teóricos y conceptuales en torno a la temática tratada; identificar 
las emociones vividas a través de un proceso introspectivo; 
explorar las emociones halladas mediante el movimiento; transmitir 
(contagiar) estas emociones a los intérpretes por medio de la 
creación de una rutina de entrenamiento técnico y la creación del 
montaje coreográfico; y desarrollar el proceso logístico para la 
difusión de la obra. La obra de danza contemporánea “Contagio” 
contó con una diversidad de técnicas dancísticas entre las cuales 
se encuentra la Técnica Heels (tacones). Enmarcada en la línea de 
Investigación Creación, la ruta metodológica contó con tres fases: 
documental, exploratoria y logística. Estas fases permitieron la 
gestión del talento humano desde la sensibilidad y escucha, tanto 
de las cualidades de movimiento de cada bailarín intérprete, como 
de sus diversas corporeidades, afinidades y géneros (dancísticos 
e identitarios), logrando así la apropiación de la Técnica Heels en 
cada uno de estos cuerpos sin abandonar su esencia, trabajando 
desde sus particularidades, y utilizando sus diferencias a favor de 
la creación, para que cada uno de los intérpretes se encontrara y 
expresara desde sí mismo el contagio de emociones. 

Como resultado creativo, la obra de danza contemporánea “Contagio” 
atraviesa las emociones de ira, tristeza (debido a la pérdida de un 
ser querido) y angustia, desde los cuerpos intérpretes masculinos. 
Esta obra cuenta con un total de cinco escenas, siendo una de estas 
un solo que surge desde la improvisación y permite al intérprete 
explorar el desborde emocional de cara a la consciencia escénica 
cuando la obra continúa. La reflexión en torno al fomento de nuevas 
masculinidades para la escena coadyuva a la comprensión de que 
no debe ser un trabajo gestado solamente por algunos géneros de la 
danza en específico ni debe ser delegado únicamente a la comunidad 
LGBTIQ+. Contrario a esto, la obra de danza contemporánea 
“Contagio” asume con responsabilidad la gestión de este concepto 
y lo atraviesa por el cuerpo, en este caso, de seis intérpretes 
masculinos, quienes muestran en escena que los hombres también 
sienten, expresan, liberan emociones y bailan en tacones.
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Conclusiones
Cada creación en sí misma va exigiendo unas maneras de 
construirse y va generando una especie de requerimientos. 
Reunirlos y relacionarlos es siempre una tarea que se vuelve la 
obsesión del creador. Para el proceso que dio como resultado la 
obra de danza contemporánea “Contagio” y que fungió como una 
especie de objeto de estudio en esta investigación, se tomaron en 
cuenta las tres fases de una ruta metodológica diseñada para llevar 
a cabo dicha Investigación Creación. Dentro de esta investigación, el 
quehacer en la danza aunado al fomento de nuevas masculinidades, 
nos posibilitó comprender lo siguiente:

En la fase documental, la indagación de referentes artísticos, 
teóricos y conceptuales en torno a las masculinidades no 
hegemónicas en escena fue fundamental para comprender 
que la única manera de llevar a escena este concepto no es, 
necesariamente, a través de bailarines intérpretes que hacen parte 
de la comunidad LGBTIQ+. Si bien esta comunidad promueve 
nuevas masculinidades desde distintas formas de expresión, 
también es una deuda de la sociedad la promoción y normalización 
de nuevas maneras de ser de la población masculina, sin que estas 
sean subestimadas, minorizadas, criticadas, sino todo lo contrario: 
que se haga consciente que hemos sido víctimas de la construcción 
hegemónica del estereotipo masculino y que debemos saldar esto 
con acciones reparativas. En este caso, se compartió una idea 
de nueva masculinidad desde la danza en escena, que es aquel 
hombre capaz de expresar su sentir, capaz de desinhibirse en 
escena, que puede usar tacones y llorar delante de las personas… 
No obstante, es la reflexión en torno al proceso de creación lo que 
permitió describir el fomento de nuevas masculinidades en escena 
como acto de resistencia en el proceso de Investigación Creación 
de la obra de danza contemporánea “Contagio”.

En la fase exploratoria, el proceso introspectivo fue de vital 
importancia para exteriorizar una cantidad de emociones que habían 
sido almacenadas e incluso reprimidas en el cuerpo y pudieron 
ir cobrando volumen a través del movimiento. En este punto, 
preguntarse por qué estas emociones habían sido censuradas en 
algún momento impulsó, por primera vez, la búsqueda del concepto 
de masculinidades hegemónicas y nuevas masculinidades. Aquí 
se puede apreciar que no siempre se crea a partir de una idea o 
una fase documental; también se puede crear desde la escucha del 
cuerpo y sus sensaciones para luego relacionar esta práctica con 

otros conceptos. En esta fase también se organizó una rutina de 
entrenamiento para la apropiación de la Técnica Heels, que permitió 
un proceso orgánico para que cada bailarín intérprete llegara con 
naturalidad al dominio de los tacones sin perder las cualidades 
de movimiento que caracterizaba a cada uno. Igualmente se 
confeccionó el montaje coreográfico e incluso se han organizado 
unas estrategias para la improvisación de un solo en escena.

En la fase logística, se generó todo lo concerniente a la producción. 
En esta fase, la relación con el fomento de nuevas masculinidades 
tuvo que ver con la entrevista e invitación a otros bailarines 
intérpretes, las charlas y retroalimentaciones que permitieron 
compartir y profundizar estos conceptos, la elección del vestuario 
y en especial las decisiones que se tomaron ante diferentes 
situaciones, tales como: ¿la obra es apta para todo público?, ¿puede 
presentarse en un ambiente familiar?, ¿cuáles son las ventajas y 
desventajas de compartir escenario en un evento que me concede 
sólo la mitad del tiempo total de duración de la obra en escena? Entre 
otras preguntas que surgieron a lo largo del proceso. El análisis 
de las razones de peso para la toma de estas y otras decisiones 
arrojó que las mismas estuvieron permeadas precisamente por la 
apropiación del concepto de masculinidades no hegemónicas.

Al describir, a través de cada una de las fases de la ruta 
metodológica, el acto de resistencia, en el proceso de Investigación 
Creación de la obra de danza contemporánea “Contagio”, dado 
por el fomento nuevas masculinidades para su concepción, se 
evidencia que la práctica creativa en la danza también puede 
generar reflexiones acerca de temáticas que constituyen una gran 
necesidad o son de interés en la sociedad. La construcción de las 
mismas no tiene una fórmula en especial, y para efectos de este 
proceso objeto de investigación se transitó entre cada una de 
las fases indiscriminadamente de acuerdo con las necesidades 
y requerimientos que la obra fue exigiendo como tal. Entonces, 
aunque no existe fórmula exacta, reflexionar y analizar de manera 
consciente las prácticas de creación en danza, e incluso en todas 
las expresiones artísticas, se hace fundamental para continuar 
enriqueciendo la creación de conocimiento y dejar evidencia de los 
diversos caminos por los que transita cada creación.
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Resumen
El trabajo social y el teatro comunitario son dos disciplinas que 
comparten un enfoque centrado en la comunidad y la participación 
activa de las personas en la búsqueda de soluciones o sensibilización 
frente a los problemas sociales. Aunque son campos diferentes, 
el objetivo de esta investigación recae en encontrar esa serie de 
puntos de convergencia y reconocer cómo se pueden complementar 
mutuamente en la acción social. 

“El día que se Rompió el Tubo” es una propuesta de teatro comunitario 
desde el trabajo social que busca incentivar el fortalecimiento del 
tejido social. Mediante una experiencia creativa colectiva articulada 
a la memoria histórica del municipio Mesitas del Colegio en el 
departamento de Cundinamarca enfocado a una crítica de las 
infraestructuras de las fuentes hídricas derivadas del río Bogotá. 
Con el objetivo de avanzar en la transformación de los imaginarios 
sociales y en la construcción de memoria de los territorios para 
fortalecer el tejido social. El proyecto se está construyendo en el 
marco de la convocatoria del Programa Nacional de Estímulos, en 
el cual la Corporación Cultural La Cigarra es ganadora de la Beca 
de creación en teatro comunitario “Nuestro barrio” del Ministerio de 
Cultura.

Sin duda, la relación entre el teatro comunitario y el trabajo social 
se destaca en su enfoque compartido en la comunidad y la 
participación activa. En este contexto, el diálogo y la apropiación 
territorial de los espacios son prioridades, sirviendo como vehículos 
para involucrar a las personas en la identificación y resolución de 
problemas locales. El teatro comunitario, mediante representaciones 
escénicas, revitaliza la memoria colectiva y promueve la apropiación 
cultural, territorial y del patrimonio, fortaleciendo así la identidad y 
el sentido de pertenencia de la comunidad. Además, tanto el teatro 
comunitario como el trabajo social tienen el potencial de generar una 
transformación social en el territorio al abordar cuestiones sociales, 
aumentar la conciencia y promover la acción comunitaria. A través de 
talleres de formación y el desarrollo del teatro comunitario, se cultiva 
una cultura de las artes que contribuye a una mayor conciencia de lo 
que sucede en el entorno local, lo que, en última instancia, se traduce 
en una comunidad más fuerte y empoderada.

Conclusiones
El trabajo social y el teatro comunitario comparten un enfoque en la 
participación comunitaria, la conciencia social y el agenciamiento 
de las personas. Si se integran de manera efectiva, estas dos 
disciplinas pueden trabajar juntas para abordar problemas sociales, 
fortalecer comunidades y mejorar la calidad de vida de las personas

Al involucrar a la comunidad en el arte y el trabajo comunitario, 
se pueden abordar cuestiones sociales y promover el cambio. 
Las representaciones teatrales pueden servir como vehículo 
para expresar desafíos, aspiraciones y soluciones a problemas 
comunitarios. 



166 167

Existe escasez de formación relacionada que permita a los y las 
trabajadoras sociales realizar una intervención de calidad en este 
sentido. Se debe generar una reflexión sobre la manera de incluir 
esta herramienta en la formación de los trabajadores sociales para 
que los futuros profesionales adquieran los conocimientos que 
les permitan desarrollar proyectos donde esté presente el teatro 
comunitario como herramienta de acción social.
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Resumen
Los semestres 2022-2 y 2023-1 marcaron un hito en la historia de  
la Institución,  el cambio de sede es un acontecimiento que pone 
en movimiento a toda la comunidad académica, sus prosaicas 
y accionares, pues el cerrar y abrir  un capítulo da apertura a una 
nueva historia por escribir y crear, razón por lo que la Facultad de 
Prácticas Escénicas Teatrales se cuestiona sobre estas acciones 
de desplazamiento, entendidas desde sus múltiples posibilidades 
como un pretexto creativo para el desarrollo de la investigación en 
el aula y así dar inicio a un nuevo trayecto  que se teje y construye 
en comunidad desde las pesquisas orientadoras del programa. Por 
lo anterior, nuestro proyecto formativo integrador lleva por nombre:  
Vectores Mutantes: poéticas de desplazamiento-s. La Facultad  de 
Prácticas Escénicas indaga en torno al traslado de sede, generando 
reflexiones desde la percepción de los estudiantes, en aspectos 
como: el cuerpo, la mente, el poder creativo, político, filosófico, social y 
expansivo, que deviene en pluralidad artística y apropiación en modo 
integral de la nueva estructura que promete calidad y capacidad 
para el desarrollo del ingenio, la divulgación y la conectividad con el 
medio artístico y laboral. 

En el proceso de cambio se manifiestan en la comunidad académica 
sensaciones contrarias: desarraigo-apropiación, desplazamiento-
instalación, conservación-transformación, que se instalan como 
detonantes de investigación creativa, a partir del acontecimiento 
que implica, entre otros, habitar las nuevas prácticas normativas que 
propone el espacio,  en negociación constante con las demandas del 
hacer artístico de los educadores y educandos.

Conclusiones
Apropiación de espacios y locaciones Institucionales en la nueva 
Sede del Tecnológico de Artes Débora Arango: 	
Habitar un nuevo espacio permite repensar las formas de hacer 
a las que venía acostumbrada la comunidad académica, además 
de entablar un diálogo directo con las otras decanaturas y su 
comunidad, con el equipo administrativo y de oficios varios de 
la Institución; también permite tener una programación con más 
capacidad de impacto y generar una circulación de espectadores 
más amplia, lo que fortalece la oferta y la demanda institucional y 
facilita la vinculación con otros espectadores externos, la familia 
de los estudiantes y público en general que desean conectar con 
los procesos institucionales. Contar con un teatro para la muestra 
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de los ejercicios escénicos permite a los estudiantes enfrentarse a 
la práctica real del oficio en un espacio que demanda unos manejos 
diferentes a los que tienen y venían acostumbrados desde los 
salones de clase.

Articulación con otras facultades y sus programas: 
Algunos de los productos socializados en el PFI trabajaron de la 
mano con otros programas institucionales en pro de un resultado 
artístico, por ejemplo; con el programa de Interacción Digital se 
hicieron alianzas que permitieron cruzar ciertas fronteras y pensar 
el cuerpo como una presencia activa que puede navegar de lo real 
a lo virtual. Lo anterior fortalece el trabajo interdisciplinar y genera 
productos que trastocan los diversos lenguajes artísticos.
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Resumen
El SALÓN de Estudiantes en Prácticas Visuales y la exposición de 
los tecnólogos han permitido visibilizar y valorar los resultados que 
a nivel formal y objetual logran salir de las unidades de formación 
con énfasis en producción de la malla curricular de los programas 
Técnico Profesional en Producción de Objetos para las Prácticas 
Visuales y Tecnología en Gestión y Producción Creativa para las 
Prácticas Visuales. La presente investigación busca construir 
unas bases conceptuales alrededor del PFI SALÓN de estudiantes 
en Prácticas Visuales y de la exposición de los tecnólogos que 
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permita revisar teórica y críticamente las propuestas de cada una 
de sus versiones para analizar las fortalezas y debilidades en los 
cambios y actualizaciones microcurriculares, evaluar los alcances 
de competencias y resultados de aprendizaje de las unidades de 
formación y comparar las estrategias metodológicas y alcances 
pedagógicos de cada uno de los ciclos dentro del proceso de 
formación.

Para ahondar en el caso de estudio ha sido necesario comenzar 
por la forma en la cual se nombra el evento, las implicaciones de 
denominar a este espacio de circulación y exhibición como SALÓN 
y por el contrario no llamarlo “muestra de estudiantes” para, desde 
allí, entender los retos, resistencias, repercusiones y oportunidades 
presentadas con su circulación en espacios artísticos y culturales 
de ciudad, sumado a la construcción de unas memorias que se 
consignan por medio de un catálogo físico.

Las etapas de investigación están demarcadas por una mirada que 
va de lo macro a lo micro. Primero, nos centramos en el término 
SALÓN, recopilando información que nos permita rastrear el origen 
de los Salones como eventos expositivos, para construir una línea 
del tiempo que permita entender su evolución y consolidación como 
escenario de visibilización, validación y circulación artística dentro 
del escenario artístico y académico del contexto colombiano a partir 
de las pulsiones sociales y culturales de cada época.

A partir de la información encontrada se viene rastreando material 
editorial digitalizado que permita analizar la construcción de la pieza 
editorial desde la información suministrada, el registro fotográfico de 
las piezas, la información suministrada de los artistas o estudiantes 
participantes y las particularidades editoriales del catálogo como 
pieza única, que define e identifica cada uno de los eventos expositivos. 
La comparación de las publicaciones que vienen siendo revisadas 
han permitido identificar información, contenidos y despliegues que 
se convierten en punto de referencia para el estudio detallado de las 
piezas editoriales que desde las diferentes versiones del PFI SALÓN 
se han editado y publicado, identificando fortalezas y debilidades 
en su implementación, formalización y circulación, convirtiendo las 
futuras ediciones en importantes fuentes de consulta académica.

Futuras etapas de la investigación se centrarán en las curadurías y 
museografías desde una mirada académica que permita revisar las 
posibilidades y alcances de este espacio de exhibición estudiantil 
y proponer posibilidades que expandan la tradicional exhibición de 
productos y objetos de los estudiantes, buscando la consolidación 
de este espacio como una plataforma de experimentación y práctica 
acorde a las necesidades de los sectores creativos y culturales. 

Conclusiones

Las conclusiones parciales de la investigación son:
La evolución que han tenido los eventos expositivos denominados 
SALÓN en el contexto colombiano proviene de mediados del siglo 
XIX. Se convierten en espacios consolidados a finales de siglo XIX y 
principios del XX y a mediados de siglo comienzan a especializarse 
y a volverse cada vez más selectivos en técnicas y medios, con 
una concentración y consolidación dentro de la escena artística 
bogotana. La inserción del término en el campo académico se 
comienza a gestar con la necesidad latente de visibilizar los nuevos 
y emergentes talentos que comienzan a salir de las academias, 
escuelas y facultades de arte de las ciudades principales del 
territorio nacional, con una amplia hegemonía de la capital. Estos 
espacios de visibilización comienzan a generar resistencias, fugas 
y derivas con los modelos tradicionales del hacer académico; las 
nuevas generaciones responden a nuevas pulsiones y desde allí 
comienza el surgimiento de una serie de salones que comienzan 
a ser apoyados gracias al mecenazgo institucional y empresarial 
nacional y extranjero. Sin embargo, estos nuevos espacios, que son 
de poca duración, que mutan y se esfuman, comienzan a perder 
el apoyo del mecenazgo emergente en el país y el término SALÓN 
termina mutando a otras etiquetas y designaciones, en muchas 
ocasiones, tirando en direcciones opuestas al modelo y canon 
tradicional del hacer artístico y dándole cabida a nuevas formas 
del hacer. La mayor repercusión que tendrá la palabra SALÓN 
dentro del ámbito académico vendrá desde la Escuela de Artes de 
la Universidad Nacional de Bogotá con la creación del Salón Cano; 
dicho escenario, que tendrá intermitencias y cambios estructurales, 
es el principal referente de un término que a pesar de comenzar 
como una designación anclada a las artes decorativas y las Bellas 
Artes, poco a poco se transforma en un término de resistencia y 
pulsión creativa dentro del ámbito académico, convirtiéndose en una 
referencia de laboratorio de ideas, de diálogos intergeneracionales y 
construcciones desde la colectividad y la autogestión.

Los rastreos editoriales que se han hecho a la fecha permiten 
vislumbrar la necesidad de crear una identidad y asumir más riesgos 
gráficos y estructurales dentro de la diagramación del producto 
editorial resultado del SALÓN. Además, ha permitido repensar la 
manera en la cual se construyen y consolidan este tipo de materiales 
entendiendo que más que una memoria, es un apéndice y resultado 
perdurable del PFI SALÓN que debe ser estructurado y pensando 
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desde unas lógicas de experimentación visual y gráfica que logre 
conectar de mejor manera las conexiones y devenires de las nuevas 
generaciones, sin perder el rigor académico e investigativo de cada 
versión. No se puede seguir pensando en la pieza editorial catálogo 
como una estructura anclada en el pasado; al igual que el término 
SALÓN, esta pieza editorial necesita repensarse.
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Resumen
Esta ponencia es detonada por la investigación doctoral titulada 
Acontecer como posibilidad estética. Artistas, Artes y Pueblo por 
venir, en la cual, siguiendo una línea de filosofía del arte a partir de la 
obra de Deleuze y Guattari, se busca comprender el Acontecer como 
posibilidad estética no binaria y desterritorializante. En el entramado 
teórico de la investigación, encontramos el concepto de Cuerpo sin 
Órganos (CsO) como metáfora de la experiencia estética frente a la 
obra de arte. En esta ocasión el referente es la obra fotográfica de 
Jesús Abad Colorado, como ejemplo de resistencia y llamamiento al 
devenir sensible colectivo de la sociedad colombiana. 

La hipótesis que se busca desplegar es que el CsO en la obra de 
Jesús Abad Colorado es un movimiento de inmanencia hacia planos 
de consistencia constituidos por el dolor y los efectos que nos ha 
dejado el conflicto armado del país. No obstante, este cuerpo sin 
órganos, asediado, se transforma en agente sensible, resistente y 
reconstructor de su propia sociedad a través de la captura fotográfica 
y la enunciación de pueblos olvidados mediante la imagen.

Para llevar a cabo esta investigación se desarrolla un camino 
capaz de transitar las líneas caóticas de los conceptos filosóficos 
en entrecruzamiento hacia una lectura estética del Acontecimiento 
que constituye actos de resistencia enraizados en corporeidades 
descompuestas o desorganizadas. Este camino está conformado por 
rizomas, líneas de fuga y pensamientos yuxtapuestos que también 
se han llevado a la plástica a través de la Inteligencia Artificial y 
el dibujo, a manera de cartografías. De allí que, más que hablar de 
un camino metodológico que sigue las formas de la investigación 
científica, paso a paso, se está creando una máquina para pensar 
en la que el pensamiento mismo resista a las imposiciones micro-
políticas de la investigación científica. 

Como parte de los resultados, podría enunciarse que: el CsO en el 
arte se manifiesta como experiencia de la sensación, que busca 
dar a ver y habitar lo sensible desde los afectos y perceptos. El arte 
es un lenguaje que permite generar planos de consistencia. Todas 
las formas de las artes desprenden CsO que han devenido formas 
experimentales productoras de nuevas conciencias sobre sus 
corporeidades. 
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Jesús Abad, busca dar voces a estos individuos olvidados, 
asediados y maltratados por la violencia en el país. Es un yo que se 
narra en la multiplicidad sin tener un cuerpo, es CsO. En la realidad 
social colombiana se combinan la pobreza, la desigualdad, el 
mestizaje y la violencia. Las imágenes de Jesús Abad muestran 
los cuerpos y sus expresiones totalmente reconocibles y a pesar 
de que en ellas aparezcan unos sujetos figurantes, la obra final 
es muestra de un compendio de procesos de individuaciones 
aunados a la realidad social colombiana, que constituye un plano 
de consistencia, el de la violencia en nuestro país. Las fotografías 
dejan ver acontecimientos que se individualizan en pequeños 
colectivos rurales y que una vez expuestos, abren un panorama 
rizomático en el que se agencian imágenes de múltiples rostros y 
detalles que llaman a encarar el rechazo profundo a la violencia.

El CsO en el arte se manifiesta como experiencia de la sensación, 
que busca dar a ver y habitar las sensaciones, afectos y perceptos. 
El arte es un leguaje que permite generar planos de consistencia. 
Podría decirse que de todas las formas de las artes se desprenden 
CsO, puesto que el CsO preexiste al cuerpo. Las artes también 
se materializan en cuerpos que se han descompuesto con el 
transcurso de las épocas, cuerpos estructurados de la pintura 
al óleo, de la composición lírica, del grabado, de la fotografía, 
etc. Y han devenido formas experimentales de sí mismas, que 
producen nuevas realidades y nuevas conciencias sobre sus 
corporeidades. Las artes son cuerpos simbólicos que presentan 
las incorporaciones personales y subjetivas en lo no personal, en 

En conclusión, las artes son cuerpos simbólicos que presentan 
las incorporaciones personales y subjetivas en lo no personal, en 
lo que se vuelve acontecimiento, amorfo, salto a las profundidades 
de los pliegues de cada forma de arte y cada intención de creación. 
Las imágenes que componen El Testigo adquieren otras formas no 
personológica en donde el observador conecta sus propios planos de 
consistencia para devenir CsO frente a la obra de arte. Jesús Abad no 
representa el dolor a través de la fotografía, el plano de consistencia 
del conflicto armado en Colombia preexiste desde su nacimiento. La 
captura fotográfica testimonia de ese instante decisivo en donde el 
fotógrafo es vibración con la escena que captura, siente, vive, devine 
y retorna en su devenir hacia la experiencia vivida y los pensamientos 
estructurados que se desintegran hasta el develamiento del CsO.

Conclusiones

lo no individual, en lo que se vuelve acontecimiento, amorfo, salto 
a las profundidades de los pliegues de cada forma de arte y cada 
intención de creación.

Las imágenes que componen El Testigo adquieren otras formas 
no personológicas en donde las personas conectan sus propios 
planos de consistencia para devenir CsO frente a la obra de 
arte. Jesús Abad no representa el dolor a través de la fotografía, 
el plano de consistencia del conflicto armado en Colombia 
preexiste a su nacimiento. La captura fotográfica testimonial de 
ese instante decisivo en donde el fotógrafo es vibración con la 
escena que captura, siente, vive, devine y retorna en su devenir 
hacia la experiencia vivida y los pensamientos estructurados que 
se desintegran hasta el develamiento del CsO.
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Resumen
La metodología en mediación artística circuitos de experiencia, es 
un ejercicio colectivo desarrollado por los docentes y estudiantes del 
Semillero en Artes Plásticas del Instituto Popular de Cultura de Cali, 
como un escenario para repensarse las posibilidades movilizadoras 
y expresivas a través de las artes gráficas y su oportunidad para 
generar espacios de reflexión sobre imaginarios personales y 
colectivos bajo una perspectiva ética de las ecologías del cuidado.  
El sentido de la mediación artística abordado por el semillero de 
investigación “Malas Yerbas”, emerge por el interés de orientar la 
educación en y a través de las artes, desde la educación popular 
como enfoque pedagógico, que propone la participación activa a 
través del reconocimiento de las experiencias propias, tanto de las 
comunidades como de quienes median, considerando así acciones 
y prácticas que lleven a relaciones horizontales y equitativas dando 
lugar a un espacio libre de dominaciones y liderazgos; es decir, una 
participación cercana, libre y emotiva. A su vez, esta investigación se 
pregunta por el pensamiento ecológico como paradigma necesario 
dadas las problemáticas que se desprenden por el deterioro 
biológico del planeta, reconociendo el cuidado como puente para 
el desarrollo sustentable de productos gráficos plásticos y para 
establecer relaciones respetuosas con las formas de vida. Ello obliga 
a reencuadrar el pensamiento hacia una perspectiva ecofeminista 
del quehacer en las artes. 

Es a partir del trabajo de campo en contextos comunitarios, 
de desarrollo de derivas como exploración del territorio y de la 
experimentación técnica, material y biomaterial en el espacio de 
taller, que se produce el reconocimiento e indagación de estas 
motivaciones, originando así la estrategia metodológica, circuitos de 
experiencias comprendida por 5 momentos de inmersión: momento 
de aproximación, momento de conexión sensorial, momento de 
materialización reflexiva,  momento de socialización expositiva, 
momento de cierre experiencial. De esta estrategia la cual se han 
generado diferentes estrategias de trabajo a manera de taller, que 
plantean procesos sustentables de ejecución técnica y exploratoria 
de las artes gráficas como posibilidad expresiva para participantes 
que puedan pertenecer a diversos contextos sociales o territoriales, 
generando espacios de interrelación para tejer saberes, reflexiones y 
memorias desde el principio del cuidado.

Desarrollamos entonces dos experiencias llamadas “Libros 
cartoneros” y “Cartel colectivo”. El primero permite construir una 
herramienta narrativa, a partir de la creación de libros elaborados 
con cartón recuperado en el que se trabaja la exploración escrita y 
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visual de orden personal. La segunda estrategia taller, usa la técnica 
de impresión artesanal en serigrafía con betún de Judea, como medio 
para el desarrollo de un cartel colectivo que pueda ser reproducible. 
Estos talleres que transitan entre lo individual y lo colectivo permiten 
movilizar diversos temas que atraviesan las realidades sociales de las 
comunidades.

La exploración e intercambio con comunidades a través de la 
metodología circuitos de experiencia ha dado lugar a la reflexión 
sobre la relación comunidades-academia, así como a la búsqueda 
de procesos para encontrar diversas formas de expresar realidades 
que sean reivindicatorias con la naturaleza y el medio ambiente en 
un afán por el cuidado de la vida.

1. Para el desarrollo de la mediación artística como práctica junto 
a las comunidades es necesario establecer un horizonte común, 
que puede llegar a construirse a partir de la memoria personal, 
pues al ser exteriorizada se conecta con experiencias similares 
de otras memorias, haciéndola colectiva, reconociendo en lo 
intersubjetivo lo común en las dimensiones personales, familiares 
y sociales de quienes participan de este proceso. 

2. La acción de la mediación artística requiere un mediador o 
mediadora que acompañe y dinamice el espacio de encuentro, 
este importante rol requiere un sentido profundo de la escucha, 
la observación y el sentido de la contingencia. Este último como 
capacidad resolutiva de las situaciones que van ocurriendo en el 
espacio de mediación, ya sean desde la gestión de las emociones, 
para potenciar los pensares y sentires hacia la movilización del 
ejercicio reflexivo, hasta situaciones de orden logístico y operativo 
que puedan llegar a afectar las acciones dentro del espacio de 
mediación.
 
3. La experiencia artística a través de la exploración técnica de 
las artes gráficas, como práctica resulta novedosa y cercana 
para quienes participan de la mediación, ya que estos procesos 
técnicos permiten reproducir imágenes con las cuales se pueden 
generar muchas posibilidades compositivas, logrando con ello 
que las y los participantes puedan despertar su sentido de la 
curiosidad para el desarrollo de su creación visual. 

4. Generar una metodología para la mediación artística, implica 

Conclusiones

reconocer unos ritmos necesarios dentro del espacio individual 
y colectivo, que invite a las personas a conectarse con las 
actividades propuestas generando una experiencia de inmersión 
progresiva que les permita a quienes participan sentirse en un 
espacio seguro y cuidado en el que puedan conectarse con sus 
saberes y sentires para permitirse la exploración plástica desde un 
ejercicio reflexivo desde el cual se puedan expresar visualmente.
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Resumen
La enseñanza de las artes en instituciones de educación superior, 
es un campo en constante discusión y evolución, donde se busca 
promover la creatividad, la experimentación y el pensamiento crítico en 
los estudiantes. En este contexto, la estrategia del «apropiacionismo» 
en la creación artística ha ganado relevancia como un enfoque 
pedagógico innovador que desafía las convenciones tradicionales y 
fomenta la exploración de nuevas perspectivas en el ámbito artístico 
contemporáneo.

El apropiacionismo en la enseñanza de las artes se basa en la práctica 
de utilizar elementos, imágenes o ideas preexistentes en la creación 
de nuevas formas de lenguajes plásticos; puede ser una herramienta 
poderosa para el desarrollo creativo y la expresión personal de los 
estudiantes. A través de esta estrategia, se invita a los alumnos a 
explorar y reinterpretar obras, técnicas artísticas, estilos y conceptos 
establecidos, descubriendo nuevas perspectivas y significados.

Al implementar el apropiacionismo en la enseñanza de las artes, los 
estudiantes se enfrentan a desafíos creativos y conceptuales, ya que 
deben reflexionar sobre el contexto original de las obras apropiadas y 
cómo pueden ser transformadas para expresar su propia visión artística; 
dicho de otra forma: actualizar los contextos y técnicas de las temáticas 
del arte. Esto implica un proceso de investigación, análisis crítico y 
experimentación, que contribuye al desarrollo de habilidades como la 
capacidad de síntesis, la reinterpretación y la conceptualización.

Uno de los principales beneficios de utilizar el apropiacionismo en 
la enseñanza de las artes es que proporciona a los estudiantes una 
comprensión más profunda de la historia del arte, así como de las 
corrientes artísticas y culturales que han influido en su desarrollo. 
Al estudiar y apropiarse de obras y estilos artísticos anteriores, los 
estudiantes indagan en un diálogo con el pasado, donde pueden 
reflexionar sobre la tradición artística y establecer conexiones entre el 
arte antiguo y el contemporáneo.

Además, el apropiacionismo en la enseñanza de las artes fomenta la 
originalidad y la experimentación. Al utilizar elementos preexistentes 
como punto de partida, los estudiantes pueden explorar nuevas formas 
de expresión, desafiar las convenciones establecidas y desarrollar un 
lenguaje artístico propio. Esta libertad creativa permite a los estudiantes 
alejarse de las expectativas convencionales y descubrir su voz artística 
única.

No obstante, la implementación del apropiacionismo en la enseñanza 
de las artes también plantea desafíos y consideraciones éticas. Es 
fundamental que los estudiantes comprendan y respeten los derechos 
de autor y la propiedad intelectual al utilizar obras preexistentes. Se 
debe enfatizar la importancia de la atribución y el respeto hacia los 
artistas originales, así como fomentar el diálogo crítico sobre la ética 
y la legalidad de la apropiación artística.

El proyecto de Investigación Creación “REFERENTES; el apropiacionismo 
como estrategia para resignificar las prácticas artísticas en 
contexto”, se presenta como una investigación tipo exploratoria que 
busca comprender si la estrategia didáctica del apropiacionismo 
ayuda a desarrollar competencias y facilita alcanzar resultados de 
aprendizaje en consecuencia de la imitación, copia, cita u otra forma 
de apropiacionismo. Y para ello realizará un estudio cualitativo con 
los resultados obtenidos en las unidades de formación de los ciclos 
técnicos y tecnológicos usando fuentes primarias como secundarias 
de información, a partir de convocatorias, talleres, exposiciones 
artísticas y publicaciones. Para ello, es necesario estudiar los productos 
artísticos de los estudiantes de los programas: Técnica Profesional en 
Producción de Objetos para las Prácticas Visuales y Tecnología en 
Gestión y Producción Creativa para las Prácticas Visuales.

1. El proyecto se presentó a la comunidad académica desde la 
semana de planificación, se promovió  por redes sociales con 
historias reel y carrusel donde se indicaba información concreta 
sobre la estrategia didáctica del apropiacionismo.

Además, a lo largo del semestre académico se realizaron visitas de 
motivación a los ambientes de aprendizaje para motivar el desarrollo 
de los productos plásticos a partir de la estrategia del apropiacionismo. 
Por último, se realizaron talleres, charlas y ponencias para facilitar el 
entendimiento de la estrategia del apropiacionismo:

Taller “ART TOYS”, con el maestro en artes plásticas Hernán Rodríguez  

Taller “El apropiacionismo con marcadores”, por la papelería 
Megapel y la marca ARTLINE. 

Clase espejo, con el taller de impresión 3D con el FanLab de la 
institución Universitaria Colegio Mayor de Antioquia.
Charla «El apropiacionismo», con el artista colombiano Nadín Ospina.

Conclusiones
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Charla “El apropiacionismo en el arte y sus implicaciones legales”, 
por la artista y abogada Mónica Zuluaga.

Visitas guiadas a la exposición “REFERENTES” con público interno 
de la Biblioteca EPM y público interno del edificio de EPM.

2. Se diseñó y aplicó una rúbrica de evaluación para seleccionar 
los productos artísticos para la exposición del 11° Salón de 
Estudiantes en Prácticas Visuales. El evento fue evaluado por un 
par evaluador con la rúbrica de evaluación institucional.

3. El evento expositivo del 11° Salón de Estudiantes en Prácticas 
Visuales, en la sala de ciudad de la Biblioteca EPM tuvo una 
importante convocatoria en tanto se presentaron 249 productos 
artísticos de 99 estudiantes y pasaron la selección y curaduría 150 
productos que fueron exhibidos y que harán parte del Catálogo 
Salón 11. Al evento inaugural EPM presenta una estadística de 
ingreso de 200 personas aproximadamente. Por último, se realizó 
una mediación del proyecto a un grupo de funcionarios de EPM; 
además, hay programadas otras dos mediaciones y la ponencia 
en el Seminario de Investigación Creación.  

En términos generales se identifica una gran participación 
en el proyecto, los resultados son evidencia en el avance 
técnico y artístico de los procesos de los estudiantes en las 
unidades de formación. Se podría concluir que la provocación 
del apropiacionismo produjo resultados satisfactorios en los 
estudiantes y en la Institución. 
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Resumen
El proyecto de Investigación Creación: Análisis de la producción de 
los docentes de prácticas creativas de las instituciones universitarias 
Colegio Mayor de Antioquia y el Tecnológico de Artes Débora Arango 
Institución Redefinida entre los años 2020-2023 es una iniciativa 
que busca comprender las formas de producción creativa en relación 
con la práctica pedagógica de grupos focales conformado por 
docentes de educación profesional en prácticas afines a la creación 
(arquitectura, prácticas visuales, prácticas creativas), contemplada 
en el Convenio Marco de cooperación entre ellas. Analizando una 
muestra significativa de docentes y evidenciando posibles modelos 
de creación desde su formación disciplinar, su ejercicio profesional 
y/o su experiencia pedagógica, se pretende diseñar una plataforma 
de divulgación y socialización para visualizar estos resultados de 
producción.

El debate sobre la correspondencia entre la enseñanza del arte y la práctica 
disciplinar del docente no se ha allanado suficientemente en reflexión. En 
cuanto área de conocimiento, el arte, además de ser un modo de pensar, de 
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llegar a producciones inusitadas y estéticas, de proponer nuevas formas 
de ver el mundo y de presentarlas con registros diferenciados, es también 
una construcción humana que incluye relaciones con los contextos 
culturales, situación que dificulta definir un método para el aprendizaje 
socioeconómico, histórico y político. Pero parte del debate es cuestionar 
la posibilidad de enseñar a hacer arte. Quizás los métodos de producción 
del objeto artístico como los de las bellas artes se pueden replicar. Pero las 
condiciones de la creación contemporánea implican formas de diálogo 
continuo de los elementos contextuales en una imperante subjetividad, 
haciendo únicas las metodologías de los sujetos creadores para llegar 
a las materializaciones de los asuntos de investigación. Estas dos 
instituciones necesitan articularse a la institucionalidad cultural y a otras 
instituciones de formación artística para un trabajo conjunto que tenga 
como horizonte elaborar una plataforma de circulación de la producción 
de los docentes en prácticas de creación en el campo de las industrias 
creativas y culturales. Un plan que esté acorde con las necesidades 
de la nueva sociedad colombiana que permita la apropiación social 
del conocimiento y establezca redes de colaboración para la reflexión 
sobre las prácticas de creación y las prácticas pedagógicas. Se hace 
necesario entonces identificar los procesos creativos de los docentes 
de las instituciones del convenio, para reconocer los procesos creativos 
que se den en torno al quehacer docente, discutir las condiciones en las 
que estos procesos creativos se muestran, su relación con la práctica 
pedagógica, y finalmente diseñar una plataforma de socialización para 
evidenciar dichos procesos.

Se propone una metodología cualitativa de Investigación Creación, 
donde en un primer momento se tenga contacto directo con los 
docentes del grupo focal y se haga evidente su producción creativa 
a través de encuestas cerradas. En un primer momento de muestreo 
con entrevistas semiestructuradas; como segunda instancia de 
recolección de datos; y finalmente recopilación de material gráfico de 
su producción.

Usaremos el paradigma interpretativo, ya que no buscamos dar una 
definición a lo estudiado.

En una segunda etapa se propone sistematizar la información 
recolectada en matrices categoriales, abrir mesas de discusión 
sobre la misma y finalmente generar un proceso curatorial donde se 
clasifiquen y categoricen esos procesos creativos.

Finalmente, se diseñará una plataforma de exhibición en una 
exposición abierta al público de carácter artístico, se consolidará 
una reflexión en torno al proceso de investigación y se evaluarán 
los resultados de la exhibición.

Adelantamos la realización de laboratorios expositivos para 
identificar las creaciones de los docentes.

Los docentes de prácticas creativas que poseen formación en artes 
plásticas, artes visuales, arquitectura, música, entre otros, deben 
tener procesos de creación externos a sus prácticas pedagógicas, 
espacios tanto físicos como temporales donde llevan a cabo los 
mismos, y un mecanismo de exhibición, promoción, difusión y 
venta.  También es necesario vincular la práctica de los artistas-
profesores para enriquecer los escenarios de creación artística 
como campo de referencia para los estudiantes.
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PALABRAS CLAVE: Artes visuales, historia reciente, 
política, archivo, memoria.

Resumen
El relato oficial de la historia invisibiliza sistemáticamente las 
relaciones a baja escala que signan los procesos políticos y sociales. 
Afectos, historias en primera persona, la imaginación y la memoria 
quedan fuera de las líneas de tiempo en las cuales los Estados-
nación construyen su identidad. La obra “Postales de la historia 
de Chile” es una investigación artística que busca construir una 
historia alternativa del Chile de los últimos años. El procedimiento 
de la obra es simple: la autora escoge un momento de la historia de 
Chile y recupera una imagen relacionada con aquel acontecimiento. 
Luego, con esa imagen, diseña una postal que es enviada por correo 
tradicional a una persona con la que generalmente se tiene cierta 
cercanía biográfica. A cambio, se pide un nuevo envío postal que 
contenga un texto y una imagen. Es una obra siempre en proceso y 
en constante expansión. 

En el montaje los tiempos se superponen y la línea cronológica se 
rompe. Las experiencias personales se mezclan con las historias 
oficiales. Aparecen vectores inesperados al pasado y al futuro, 
se establecen relaciones nuevas entre los hechos y se abren 
posibilidades para mirar desde otra perspectiva los acontecimientos 
sociales y políticos de nuestro país. Acompañan los envíos y las 
respuestas todo el material residual asociado al correo convencional: 
sobres, sellos, adhesivos, boletas, etc., como una prueba documental 
de una historiografía que no ha sido escrita todavía.

Hasta ahora, la obra ha sido montada en 4 ocasiones, ampliando 
el rango de tiempo de los acontecimientos contenidos en los 
intercambios cada vez: Galería Sala de Carga (2012, Santiago de 
Chile); Museo de Arte Contemporáneo (2017, Santiago de Chile); Sala 
Juan Egenau (2018, Santiago de Chile); y Galería Barrios Bajos (2023, 
Valdivia, Chile). La última muestra abarcó el período comprendido 
entre 1982 y 2023. 

Conceptualmente, la obra ofrece reflexiones en torno a las formas 
de construir la historia (Walter Benjamin), las omisiones y violencias 
políticas que encierran las historias únicas (Chimamanda Ngozi 
Adichie), las estrategias de descolonización del inconsciente y el 
lenguaje a través de la micropolítica (Suely Rolnik, Félix Guatari) y 
el complejo imagen-texto como forma de conocimiento compleja e 

Al tratarse de una investigación artística en permanente expansión, 
las conclusiones de esta son siempre de carácter parcial. Enumero 
tres que hasta ahora aparecen con mayor fuerza:

La arbitrariedad cronológica de la historia: las historias biográficas 
y en primera persona producen saltos en la historia oficial, 
relacionando orgánicamente acontecimientos del presente con el 
pasado inmediato y más lejano, a la vez que proyecta afectos hacia 
un futuro. 

La memoria como ejercicio de imaginación: las formas de recordar 
y la implicancia de las biografías en los grandes relatos de la 
historia modifican radicalmente las formas de esta, generando 
espacios de creatividad y de invención de formas de resistencias 
al formato de los procesos políticos y sociales. 

La permanencia de ciertos acontecimientos traumáticos: en la 
obra, el Golpe de Estado de 1973 parece irradiar cada uno de los 
acontecimientos del presente, dando cuenta de un proceso abierto 
y pendiente en la memoria nacional. 
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Resumen
El proyecto “ENPAPELARTE - Transformando Segundas 
Oportunidades”, surge como una iniciativa social destinada a 
optimizar la recolección y reutilización de papel y materias primas 
en la industria de pre-prensa en Medellín, según Hawken (2007, 
2015), este proyecto encarna la visión holística que entrelaza la 
sostenibilidad, los negocios y la acción social, especialmente en su 
impacto en la comunidad.

La metodología de ENPAPELARTE se basa en tres pilares: 
sensibilización, colaboración y formación. Se busca concienciar al 
promover el interés en la industria de impresión y en la importancia 
de reducir el desperdicio. La colaboración se establece a través de 
alianzas con empresas de pre-prensa, incentivando la donación 
o venta de sus residuos a precios accesibles. La formación se 
materializa en talleres teórico-prácticos de encuadernación y 
empastado. Estos talleres, de cinco días de duración y tres horas 
por sesión, involucran a estudiantes avanzados de diseño gráfico y 
adolescentes de grados 10 y 11 de instituciones vulnerables.

La ejecución exitosa y resultados de ENPAPELARTE ha generado una 
transformación tangible y significativa en la gestión de residuos de 
la industria de pre-prensa en Medellín. Las alianzas con empresas 
privadas, según Shiva (2005, 2016), han permitido el acceso a 
materiales valiosos, y la reutilización de estos en forma de cuadernos 
y bitácoras ha enriquecido la experiencia educativa de estudiantes en 
comunidades desfavorecidas. Los talleres, siguiendo las perspectivas 
de Eisenstein (2011, 2013), han empoderado a los participantes, 
promoviendo una mentalidad consciente sobre la reutilización de 
materiales y su impacto en el medio ambiente. La colaboración 
con estudiantes de diseño gráfico, inspirada en Lappé (2010), ha 
fomentado la creatividad y la generación de diseños innovadores para 
las carátulas de los cuadernos.

ENPAPELARTE se erige como un proyecto integral y sostenible que 
aborda no sólo la gestión responsable de residuos, sino también 
la educación y la creación de impacto social. La combinación de 
concientización, colaboración y formación ha generado resultados 
notables, como la reducción del desperdicio de papel en la industria 
y la provisión de recursos educativos valiosos para estudiantes 
vulnerables. Los talleres, en consonancia con las teorías de Freire 
(2000), no sólo han inculcado habilidades prácticas, sino también 
una mentalidad ética y ambiental en los participantes. La conexión 
entre la industria, la academia y la comunidad, según Harvey (2012), 
demuestra la viabilidad de una economía circular y la importancia 
de proyectos que aborden problemáticas locales con soluciones 
holísticas y sostenibles.

El proyecto “ENPAPELARTE - Transformando Segundas 
Oportunidades” emerge como una respuesta eficaz y holística a la 
problemática de gestión de residuos en la industria de pre-prensa 
en Medellín, su enfoque en la reutilización de papel y materias 

Conclusiones
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primas no sólo contribuye a la sostenibilidad ambiental, sino 
que también empodera a la población vulnerable a través de la 
provisión de recursos educativos valiosos.

La metodología de ENPAPELARTE, sustentada en sensibilización, 
colaboración y formación, demuestra cómo la convergencia entre 
la academia, la industria y la comunidad puede generar resultados 
transformadores. La vinculación entre empresas de pre-prensa, 
estudiantes de diseño gráfico y adolescentes de instituciones 
vulnerables ilustra la viabilidad de soluciones sostenibles y 
educativas en contextos urbanos.

ENPAPELARTE representa un testimonio tangible de cómo la 
convergencia de la responsabilidad ambiental y el empoderamiento 
social puede inspirar un cambio significativo en el entorno urbano. 
La reutilización de residuos para la creación de herramientas 
educativas, impulsada por autores como Hawken, Shiva y Freire, 
demuestra la relevancia de abordar problemáticas locales desde 
una perspectiva global y colaborativa.
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Resumen
En un mundo en constante flujo, donde la información muta sin cesar 
y la sociedad evoluciona de manera profunda, nos enfrentamos al 
desafío ineludible de lidiar con la creciente y desbordante marea de 
datos, y con la habilidad de la Inteligencia Artificial para descifrarlos. 
Inmersos en esta coyuntura, emerge con urgencia la necesidad de 
amoldarnos y explorar nuevas sendas desde perspectivas creativas 
para abordar y representar los datos que desde una perspectiva 
más humana influyen constantemente en nuestro diario vivir y son 
desapercibidos perdiendo así gran cantidad de información que 
es importante para la comprensión y percepción social. El color, 
por otro lado, tiene la cualidad como signo plástico de generar 
asociaciones que logran no sólo transmitir ideas y sentimientos, 
sino que conecta conceptos sociales y culturales a lo largo del 
tiempo.  

Esta investigación contempla la humanización de datos por medio 
del color para visualizar la información que ha dejado la narrativa de 
historias sostenidas, a lo largo del tiempo. Para esto se realiza una 
investigación exploratoria crítica donde se realiza una encuesta de 
la percepción de un mundo imaginario relacionado con la historia de 
Alicia en el país de las maravillas. Estas características abstractas 
se convierten en datos que luego se convierten en representaciones 
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visuales por medio del color, otorgando una nueva perspectiva 
para su comprensión. Este enfoque persigue trascender las 
interpretaciones visuales de esta historia, arraigadas en la cultura y 
aceptadas de manera convencional que encuentran un agotamiento 
en la sobreinformación para, en su lugar, proponer la exploración de 
una visión más íntima y humana de la narrativa de Alicia en el país 
de las maravillas.

El acercamiento a este tipo de narrativas teniendo en cuenta la 
perspectiva humana implica entender los datos como un medio 
que ayuda a generar asociaciones y entender particularidades 
aplicables a narrativas socialmente. 

Resulta imprescindible recalcar que los datos constituyen una 
parte inherente a la esencia humana, y no deberían considerarse 
como un fin en sí mismos, sino más bien como catalizadores del 
desarrollo social.
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Resumen
La presente ponencia se enmarca en el contexto del Proyecto 
de Investigación “Prácticas de resistencia y valores identitarios. 
Realidades estéticas y sociales como factores de apropiación del 
territorio del sector Barbacoas, en el centro de Medellín”. Financiado 
por Minciencias en el marco de la convocatoría investigarte 
2.0 del año 2020.  El cual se planteó como objetivo general: 
Proponer estrategias a través de procesos creativos en territorios 
estigmatizados, que permitan el reconocimiento de prácticas de 
resistencia y valores identitarios, para su implementación en los 
mismos. Caso sector Barbacoas en el centro de Medellín. Para el 
cumplimiento de dicho objetivo se realizaron ejercicios de inmersión 
y observación participante por parte de los investigadores, así como 
entrevistas extensas a actores del territorio y estesiografías que 
permitieron dar cuenta de las condiciones en las que las complejas 
dinámicas sociales, producto en muchos casos de diferentes 
maneras de exclusión política, social e incluso estética, proponen 
en Barbacoas un espacio para la emergencia de prácticas creativas 
en la precariedad. 
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Esto permitió plantear un enfoque crítico para la comprensión de 
la expresión estética situada, en el contexto de la búsqueda de 
satisfacción a necesidades y pulsiones más allá de lo que puede 
ser garantizado por las manifestaciones políticas; es decir, el deseo 
humano e individual convertido en acción creadora para alcanzar 
metas a nivel de supervivencia y de pervivencia: lograr situarse 
en el campo de una satisfacción metafísica, e incluso espiritual 
(Duque, 2018). 

Al respecto de la exclusión, propia de todos los modelos políticos 
y económicos, mucho más visibles y complejas en sociedades con 
tanta desigualdad y marginalidad como las latinoamericanas, donde 
el Estado como institución social, en la mayoría de esta región no 
despliega su accionar en la mayoría de los territorios, pesando más 
su ausencia que su presencia, con las consecuentes conflictividades 
sociales que dan origen a todo tipo de resistencias. Propone Vergara 
(2013) que los individuos en lugares como Barbacoas se enfrentan 
a condiciones materiales que no son coherentes con los proyectos 
de sociedad en los cuales buscan satisfacer sus necesidades. Es 
decir, si bien existen unos relatos como el económico, que mide a 
los individuos por su capacidad de consumo, o el religioso, que los 
mide por su capacidad de compromiso y sacrificio (Ospina, 2005), 
la carencia de recursos para consumir o el hecho de comportarse 
de manera contraria a la religión, generan exclusiones económicas 
y sociales manifestadas estéticamente,  puesto que en la medida 
que los grupos culturales se expresan a través de códigos que 
les son comunes; los códigos de la poblaciones precarizadas son 
también discriminados (Echeverría, 2010).  

Así, y como lo propone Lotman (2013), las poblaciones excluidas 
empiezan a generar sus propias semiosferas, es decir, sus propias 
expresiones culturales en las condiciones materiales que les son 
comunes. Lo anterior caracteriza la identidad de Barbacoas y otorga 
significado a sus expresiones estéticas fronterizas y resistentes. 
Mismas que son exploradas en este escrito y dan cuenta de la 
adaptabilidad creativa que puede darse en contextos de altísima 
vulnerabilidad. 

Se puede concluir que, si bien existen diversas iniciativas 
gubernamentales y mixtas tipo políticas públicas para abrir 
espacios de inclusión en territorios estigmatizados como 
Barbacoas, no han logrado una implementación oportuna y 
eficiente con el fin de disminuir las brechas sociales presentes 
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en el lugar. Situación que en muchos casos deja a los habitantes 
del territorio expuestos a las condiciones caóticas y a factores de 
influencia de origen irregular e incluso ilegal, frente a los cuales 
deben manifestar formas de resistencia que les permiten ser y 
estar en el territorio. 

En ejercicio creativo en la precariedad aprovecha las condiciones 
materiales, también precarias, para proponer soluciones a la 
satisfacción de necesidades vitales y también a aquellas que 
están ligadas con pulsiones por el deseo como el sexo y el 
consumo de drogas; hasta llegar a las que tienen pretenciones en 
la pervivencia, como manifestar una voluntad religiosa. 

El germen de la identidad cultural puede ser comprendido en 
estos territorios en conflicto, en donde las características de 
las expresiones creativas, los rituales, los instrumentos, las 
herramientas, los códigos y la información, están impregnadas 
de una aura de unicidad, producto del caos donde se originan. 
Lo anterior adquiere valor en la medida en que, desde territorios 
estigmatizados, surgen características culturales particulares y 
realmente identitarias.
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Resumen
Las prácticas y dispositivos corporales escolarizados instalados a 
través de la historia, así como aquellos emergentes, conectados con 
los cambios y transformaciones del contexto social parecerían estar 
reclamando otras formas de ocupación de los espacios escolares.

Los cuerpos resisten a las maneras instauradas por la escuela, 
en las diferentes relaciones que se tejen entre maestros y 
estudiantes, en planos materiales o simbólicos; en este sentido, 
observo ciertas tensiones en dichas interacciones, y en cómo 
estas se construyen y se incorporan.

Aun cuando comprender los cuerpos como una realidad individual 
y material, pero también como un espacio atravesado por lo social 
y lo histórico no es algo que represente novedad en la era actual, se 
ha considerado que tal interés ha formado parte de las reflexiones 
de las ciencias sociales a partir de los estudios de Daniel Le Breton, 
Gilles Deleuze y Michel Foucault, por ejemplo. Lo que sí podría estar 
a tono, como lo menciona Vásquez (2021) es inscribir el carácter 
sensible y emocional de la experiencia corporal en una apertura 
cognoscitiva que ubique los cuerpos en el marco de nuevos debates 
y análisis desde la antropología, la historia, la sociología, las artes, y 
la educación.

A propósito de lo anterior, la revisión de antecedentes acerca de los 
cuerpos y los desarrollos investigativos desde diferentes disciplinas 
en las que también se incluye la pedagogía, me va mostrando 
que, la pregunta por los cuerpos pareciera estar diversificándose, 
integrando perspectivas y abordajes interdisciplinarios que hacen 
del estudio de estos un espacio de indagación de problemáticas 
desde diferentes ámbitos y a partir de diferentes líneas de interés.

De allí la noción de expansión como una expresión que convoca 
y da un lugar a lo que por tradición histórica se nombra igual en 
los escenarios cotidianos de la escuela, nominaciones habituales 
y conocidas que reclaman una caducidad, ya no con el rigor que 
ponía en paralelo la visión de escuela o de cárcel como instituciones 
de encierro que pretenden un disciplinamiento y control de los 
cuerpos, cuyos asomos en la materialización de normas y pautas 
han visibilizado puntos de quiebre y que en la actualidad ha ido 
transformándose como posibilidad para ser otros y otras, en la 
lectura performativa de Butler (2018).

Pedraza, considera que “el cuerpo ha pasado a ser uno de los 
ángulos desde los cuales se hace posible explorar nuevas facetas 
de las disciplinas humanas para reescribir la historia”; lo que hace 
necesario indagar los modos en que estas instancias disciplinares 
producen discursividades relativas a los cuerpos en la escuela, 
que brinden algunas pistas para entender su presente y pongan de 
relieve sus formas “otras” de presencia.

Centro mi interés por los cuerpos que están en constante tensión 
con la institucionalidad escolar, y que aun así han ideado, desde lo 
que se menciona como “fricciones corporales”, algunas líneas que 
tal vez puedan ser fisuras para replegarse, volverse red, aparecer, 
desaparecer, hacer presencia, camuflarse, ampliarse o reducirse, 
desde la pregunta: 

¿Qué expansiones agencian los cuerpos en sus modos de aparecer 
en la Escuela?

A partir de estas indagaciones, situadas principalmente en 
Colombia y América Latina en torno a los cuerpos y sus posibles 
conexiones con lo educativo, se está reflejando que las prácticas 
que establecen esta relación ya no tienen como único objetivo 
o no se remiten sólo a la regulación, agenciando con ello lo que 
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ya se conoce de la escuela, sino develando las fricciones que 
aparecen como defensa, como supervivencia o como costumbre, 
en el lugar donde ya existen unas lecturas, unas prácticas y unos 
hábitos previamente instaurados. Todas estas, similares a los 
descritos por Foucault en la década 1970 en su idea de reconstruir 
la trayectoria de la escuela a partir de los archivos y de otros 
vestigios dejados por la historia en cuanto a lo que denominó 
“máquina de aprendizaje” refiriendo las dinámicas establecidas 
en cuanto tiempos, espacios, y rutinas en los cubículos donde se 
ejercía o llevaba a cabo la enseñanza primaria.

Así entonces, desde mi trayecto como docente de escuela, en 
diferentes ciclos de formación, asumo que los cuerpos que 
asisten y se sitúan diariamente en las aulas de clase, parecen 
ser los mismos que por tradición han transitado la historia 
de lo educativo, con prácticas instauradas de generación en 
generación y que en la actualidad se vuelven cotidianas (década 
de 1970). La escuela ha institucionalizado prácticas centradas en 
la regulación y normalización del cuerpo, y desde estas formas 
se ha configurado el modo de estar y habitar una arquitectura 
escolar que ha perdurado en el tiempo, donde más que vivir en 
ella, se ha aprendido a sobrevivir de ella, a pesar de los intentos 
por redefinir sus coordenadas, la estructura de la institución 
escolar ha permanecido casi intacta hasta el presente (Foucault, 
1992: 105).
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Resumen
A continuación, se presentan algunos resultados del proceso de 
Investigación Creación, realizado en la Maestría en Estética y 
Creación (2021-2022) de la Universidad Tecnológica de Pereira. 
La línea Estética de la recepción y memorias culturales, sirvió de 
coordenada para ubicar los objetivos. Desde allí, se orientó el gesto 
de creación que explora las maneras de conmemorar, testimoniar 
y registrar la vinculación de cuerpos en crecimiento, al conflicto 
armado colombiano. 

La pregunta inicial por las Mediaciones estéticas permitió interrogar 
los marcos de sensibilidad desde los cuales se interpreta el 
asesinato de tres niñas bombardeadas en un operativo militar, el 
29 de agosto del 2019 en Caquetá. El hecho tal vez se recuerda más 
fácilmente por la expresión que emitió el presidente de la época, 
cuando le preguntaron por lo ocurrido: ¿De qué me hablas viejo? 

En compañía de Butler y los Esquemas normativos de inteligibilidad, 
y en discusión con Rancière y el Reparto de lo sensible, se exploran 
los marcos de visibilidad que encuadran las vidas infantiles como 
“Máquinas de guerra”, en una estrategia discursiva que justifica el 
asesinato y exime del cuestionamiento ético que le cabe a la sociedad. 
El resultado de este proceso de creación derivó en una Bitácora que 
contiene otras maneras de significación sobre estas cortas vidas y las 
formas de afección en estudiantes de formación universitaria. Para 
ello, se utilizó una metodología estético-cartográfica que permitió 
levantar las coordenadas de una experiencia afectada, frente a un 
acontecimiento que tiende a trivializarse en la persistencia noticiaria. 
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La metodología presupone la comprensión de la estética como 
condición sensible de un sujeto sintiente. En palabras de la 
profesora Katya Mandoki (2014): “Estesis, del griego aisthenastai 
significa percibir (no gozar, ni crear, o juzgar, aunque las implique)” 
(p.16).

Lo cartográfico, por otro lado, implica el registro de ciertas afecciones 
frente al asesinato de cuerpos en crecimiento, bajo la experiencia 
de formación universitaria; lo cual permite hacer memorias de la 
indignación y conmemorar el valor de estas vidas.  

Nota aclaratoria: el trabajo de grado se encuentra en proceso de 
publicación con la universidad UTP, dado el reconocimiento que 
recibió como laureado. El resumen que se presenta es una síntesis 
del proceso de Investigación Creación.

El trabajo suma esfuerzos a la interpelación ética que le cabe 
al Estado y al conjunto de la sociedad sobre la forma en la que 
mueren cuerpos en vilo en medio del fuego cruzado; niñas y niños 
que, por azar, nacen y crecen en extrema vulnerabilidad, y de los 
cuales se espera una dócil resignación a la precarización de su 
futuro. 

No se trata de pregonar instrucciones moralizantes que dictaminen 
lo que hay que hacer, o lo que hay que sentir o que decir. No. Se 
trata de plantear un interrogante ético por medio de intervenciones 
estético-políticas que logren trastocar los habituales marcos 
de sensibilidad ordenados por la guerra, aquellos que justifican 
el asesinato indiscriminado de menores de edad en zonas de 
confrontación armada. 

Para ello, se exploran las mediaciones estéticas en una doble 
condición; como transmisión de un pasado reciente que requiere 
ser revisado desde una óptica estética -cualidad de sensibilidad y 
no atributo de los objetos-; y, por otro lado, en su dimensión política, 
como cuestionamiento al reparto de ciertas características y 
sensibilidades bajo una lógica castrense. 

Finalmente, insiste sobre la importancia de incursionar en la 
pedagogía de la memoria mediante gestos de creación, quizás, 
ensayando aquella invitación de Rancière a las “prácticas 
indisciplinarias” (Rancière 2015, 41). No se trata de enseñar la 
histórica como información desafectada sobre el pasado reciente; 
por el contrario, se trata de perseguir una experiencia que se 
descubre afectada, frente a la pérdida de cuerpos inscritos desde 
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el nacimiento en el fragor de la guerra. Es una invitación a declarar 
nuestra indignación y dejar constancia de nuestra afección, a una 
sensibilidad porvenir. Una experiencia de la lectura y de la escritura 
que permita abrirnos a lo otro, aquello que está más allá de nosotros 
mismos y nuestra pequeña autorreferencia de mundo, a ser más 
generosos para leer el significado de otras vidas y escribir sobre lo 
que pueden llegar a significar.
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Resumen
Introducción 
Partiendo de procesos creativos que nos permitieron resistir desde 
el afecto en momentos hostiles generados por las circunstancias 
sociales, imaginamos y materializamos una experiencia de 
happening donde las personas mayores de la “Casa de la Sabiduría 
Luz de Esperanza” interactuaron con objetos artísticos cargados 
de metáforas sensibles que propiciaron la emergencia de otras 
versiones de sí mismos que no están disponibles en su diario vivir.

Metodología	
Diseñamos una experiencia en dos sesiones llamada Lavandería de 
la existencia, Investir la plenitud para lo cual se creó una lavadora 
tridimensional en cartón en escala 1:1 con movimiento mecánico 
y 5 vestidos de escenario. Todos los vestidos son de talla multi-
versos para ser portados por todos los cuerpos.

En la primera sesión, las personas mayores escogieron una prenda 
por grupo que llenaron con manchas como una manera de exteriorizar 
sus malestares. Las prendas fueron lavadas en la “lavadora del 
sentir” empleando jabones y suavizantes diseñados por cada grupo, 
referentes a las acciones que hacen para transformar los retos y las 
adversidades.

En la segunda sesión se aborda un espacio para cada vestido:
Vestido de los Abrazos: es un abrigo de peluche que acaricia tanto 
a quien lo usa como a los que lo abrazan. Este es previamente 
cargado por el grupo con abrazos y buena energía, luego se invita a 
abrazar a quien lo porta.

Vestido de la Felicidad: Consiste en una túnica azul con estrellas 
amarillas y una capa similar a la de un mago. El grupo cierra los 
ojos y trae al presente un recuerdo feliz y quien porta el vestido 
comparte su recuerdo frente a los demás.

Vestido de las Palabras: el cual tiene múltiples bolsillos multicolores 
para guardar palabras. Quien lo desee portar recibirá los mensajes, 
palabras, para hacerle frente a la vida.

Vestido de las Miradas: Consiste en una túnica translúcida de tul 
acompañada por unos  retazos opacos que se adhieren por un 
sistema de velcros; este invita al grupo a que brinde un cumplido 
de manera telepática a quien lo porte colocando un retazo en ese 
fondo.		
Vestido de la Esperanza-Sueños: El cual consta de una túnica de 
colores metálicos violáceos y cuenta con alas en tul en un homenaje  
a los insectos por su resistencia y capacidad  de adaptación. Quien 
lo porte comparte  sus estrategias de supervivencia para superar 
las adversidades y materializar sueños mientras que pasa por una 
calle de honor que conforma todo el grupo en medio de aplausos.

Resultados  y conclusiones
Los resultados desbordaron lo esperado, generando un espacio de 
catarsis colectiva donde expresaron solidaridad, empatía y respeto. 
En la lavandería comentaron recuerdos dolorosos, sentimientos de 
soledad y desánimo por palabras ofensivas, estableciendo acciones 
cotidianas para su buen vivir. Mencionaron que esto transforma su 
acción de lavar ropa, reutilizando la metáfora de despojarse de los 
malestares cada vez que laven. Los trajes  tuvieron una numerosa 
participación motivando interacciones inéditas como la ruptura de 
la distancia física y la expresión del afecto, lo cual transformó su 
lenguaje corporal transmitiendo alivio, sonrisas y felicidad.	

Esta Investigación Creación nos permitió tejer lazos energéticos, 
afectivos y solidarios que sólo son posibles a través de experiencias 
donde los cuerpos se encuentren para acuerparse, lo cual implicó 
resignificar las relaciones que las personas mayores tienen con 
su cuerpo a través del encuentro colectivo que posibilitaron los 
vestidos donde se encontraron en el afecto recuperando la alegría.

El ejercicio de los vestidos les permitió abrirse y recibir el afecto 
que les urge pero que les cuesta expresar con sus compañeros 
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habitualmente, ya que se presentaron unas aperturas energéticas, 
corporales y afectivas donde se expresaron los duelos y los pesares 
abiertamente llegando a mencionar las caricias de sus ausencias.

En la mayor parte de las sesiones se  presenció una solemnidad 
y un profundo respeto a la fragilidad emocional y el compartir de 
pesares. La práctica hizo que se planteen la posibilidad de vestirse 
a diario de abrazos, palabras, miradas, felicidad y plenitud.

•	 Hundertwasser (2001). El pintor rey con sus cinco pieles Pierre Restany 
•	 Torres, Liliana (2014). Serie de Vestidos para llorar.
•	 Escuela de performance y perfomatividades Pasarela (s. f.). Artes 

del buen vivir, Dramaturgia de la obra de performance Pasarela.
•	 Entwistle, Joanne (2022). El cuerpo y la moda
•	 Capnal, Lorena (2015). Acuerpamiento https://suds.cat/experien-

cies/857-2/
•	 Herrera Gómez, Coral (2017). Que viva el amor compañero y el com-

pañerismo amoroso  https://www.pikaramagazine.com/2017/02/
que-viva-el-amor-companero-y-el-companerismo-amoroso/
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Resumen
Hablar sobre las infancias migrantes en Bogotá supone varios 
retos y desafíos para cualquier investigador. Algunos de ellos están 
relacionados con la dificultad para acceder a los lugares donde los 
niños y niñas se encuentran; en superar la forma contradictoria en 
que los investigadores hablan de las infancias sin involucrarse con 
ellas y sin escucharlas; y, por último, comprender que los espacios 
de interacción de los niños y niñas no se pueden dividir entre los 
que pertenecen a un grupo focal y los que no. 

Debido al interés por las infancias migrantes y el deseo de 
representar sus vivencias y sentires a través de la literatura, la 
ilustración y el diseño gráfico, este proyecto de investigación tuvo 
como principal propósito la creación de varios artefactos artísticos 
en escenarios físicos y digitales a partir del encuentro con los niños 
y niñas de la Fundación Recojamos Semillitas, ubicada en el barrio 
Patio Bonito de la ciudad de Bogotá.

Lo anterior supuso proponer una investigación cualitativa, que tuvo 
como estrategias metodológicas apuestas participativas (Esteban 
Tortajada, M. B., Novella Cámara, A. M., & Sabariego Puig, M. 2021, 
p. 22) como el diálogo y el encuentro con las infancias a través de 
talleres que involucraban la expresión corporal, la literatura infantil 
y las artes plásticas. En ese sentido, los talleres permitieron no sólo 

PALABRAS CLAVE: Infancias migrantes, LIJ, Investigación 
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el contacto de los niños y niñas con distintos tipos de arte, sino la 
recolección de la información (oral y visual) sobre sus sentires y 
experiencias cotidianas.

El proceso de creación comenzó a emerger en las reuniones de 
los investigadores sobre la información compartida por los niños 
y niñas. De allí, se consolidó la idea de diseñar una página web 
llamada “Plumas al viento”, que registrara la información de la 
fundación, los encuentros con los niños y niñas y el proceso 
creativo; así como crear el libro álbum Mira de nuevo, basado en un 
una experiencia real relatada por una niña venezolana, y el libro de 
poemas Casa semilla, el cual se inspira en los sentires de los niños 
y niñas que conviven en la fundación y toma como ilustraciones 
algunos dibujos realizados por estos en los encuentros. 

Dentro del proceso de indagación, es importante resaltar que a los 
talleres asistieron niños del barrio que comúnmente participan de 
la programación de la Fundación. En ese sentido, no se excluyó 
a la población no migrante venezolana, sino que se le integró, 
haciéndolos partícipes de todas las actividades. Lo anterior permitió 
reconocer que las vivencias de los niños y niñas se dan en conjunto 
con la comunidad en donde comienzan a hacer parte; que separar 
a los niños crea brechas innecesarias y que, por el contrario, estos 
encuentros permitían ampliar la mirada de los investigadores sobre 
las temáticas de los talleres y los artefactos artísticos a crear. 

El trabajo creativo, aún en proceso, de cada uno de los artefactos 
mencionados ha supuesto un diálogo constante con investigaciones 
sociales y obras de la literatura infantil que tiene un campo editorial 
amplio sobre temas de migración e interculturalidad. De igual forma, 
la experimentación de los materiales de diseño, plásticos y literarios 
están permitiendo la emergencia de apuestas que involucran un 
quehacer estético que piensa desde y para las infancias.

El trabajo de Investigación Creación sobre las infancias migrantes 
venezolanas en la Fundación Recojamos Semillitas fueron un 
desafío para sus participantes. Las ideas iniciales de intervención se 
transformaron al punto que se replantearon las formas de diseñar y 
aplicar los talleres, así como se descubrieron experiencias sensibles, 
donde el diálogo entre niños, niñas y adultos fue más fluido y 
significativo. 

Conclusiones

De igual forma, el espacio de la Fundación hizo posible que 
niños y niñas, sin distinción de edad, género o procedencias, 
llegaran a los encuentros, al punto de que fue imposible e 
inviable sólo trabajar con la población migrante de Venezuela. 
Esto, antes de ser un obstáculo, fue una gran posibilidad para 
replantear el concepto de migración, al considerar los pequeños 
y grandes viajes de los niños y niñas como experiencias vitales 
que guardan y resienten en su memoria. Así, el espacio con el 
otro permitió experimentar en los talleres, conocerse entre sí, 
optar por caminos creativos que consideraran esos espacios de 
encuentro, donde las infancias son acogidas y protegidas. 

Los procesos de creación de los artefactos artísticos fluyen 
entre el diálogo con la información recogida y la tradición 
literaria y visual existente sobre las infancias, la migración y la 
interculturalidad. En todos estos procesos es vital no dejar de 
lado esas voces de los niños y niñas que habitan en espacios 
inhóspitos, pero esperanzados. Por ello también, este trabajo 
convoca a investigaciones posteriores, que permitan recoger las 
lecturas de los niños y niñas sobre sus experiencias. 
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teratura intercultural: el caso de la literatura infantil y juvenil. Ocnos, 
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juvenil actual. Madrid: Síntesis. 
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Portugal y América, (20), 8-22.
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Resumen
El presente proyecto surge del interés por las nuevas masculinidades, 
cómo desde el vestuario se visibiliza este cambio de lo tradicional a lo 
sensible ayudando al ser masculino con el desarrollo de la identidad 
personal y cómo esto se percibe en los hombres de la ciudad de 
Medellín. Para lograr tener más conocimientos sobre el tema se 
segmenta un grupo de investigación en la comuna 14, en la cual se 
delimita a la zona de Provenza y el parque del Poblado entre la carrera 
34 a la 43B con calles 10 y 8, ya que al ser una zona concurrida por 
los residentes, visitantes y extranjeros permite ver la diversidad en el 
vestuario.

PALABRAS CLAVE: Vestuario masculino, identidad personal, nue-
vas masculinidades, expresión, autenticidad.

En respuesta a ello se presenta el planteamiento del problema, 
donde se habla de la masculinidad hegemónica que impide el libre 
desarrollo personal, donde varios autores afirman el desarrollo de una 
nueva masculinidad en busca de lo emocional. Teniendo en cuenta 
la historia del vestuario masculino, en el marco teórico se analiza 
el cambio del vestuario a través de las épocas, donde se empieza a 
evidenciar, por medio de la investigación, el interés por la identidad 
personal masculina y cómo en la actualidad se ven referenciados 
ambos temas en las figuras públicas, desarrollando un estilo de vida.

Para ello se genera un estudio cualitativo en el que se utilizaron 
tres instrumentos de investigación para la recolección de 
información los cuales son: observación no participativa, entrevista 
y documentación fotográfica. Estos se llevaron a cabo por medio 
de visitantes del sector, artistas y docentes, para lograr validar la 
información que se tenía escrita en la exploración del tema y así 
poder concluir sobre los datos recolectados en todo el proceso 
investigativo.

Por medio de esta investigación se crea una marca llamada 
“Delito rosa” la cual busca mostrar cómo el ser o el rol masculino 
instaurado por generaciones ¡no es la norma!, puesto que, por 
medio de las masculinidades alternas se permite manifestar las 
emociones desde el vestuario con prendas desestructuradas, fluidas, 
orgánicas, que contienen texturas voluminosas, transparencias y 
bordados, generando amplitud en la silueta y trayendo consigo la 
ornamentación. Esto generó colección cápsula llamada “El renacer 
de un cuerpo”, y está compuesta por veinte prendas (superiores, 
inferiores y completas) de las cuales se materializaron cinco outfits 
mostrando el cambio del vestuario como un proceso que se vive 
desde lo imaginario a lo tangible.

La investigación recopila el paso de la moda masculina a lo largo 
de los años, donde se encontraron hallazgos importantes que 
marcaron el vestuario masculino como Luis XV, quien fue el rey 
de la moda por su ostentación, lujo y particulares textiles con 
bordados en oro, zapatos de tacón, entre otros; que se convirtió 
en un referente masculino de la moda en esa época. Otro hallazgo 
que marcó esa historia, fue la revolución francesa, que dio un giro 
a la moda masculina dando paso a acabar con la ostentación 
del vestuario, convirtiéndolo en el que se sigue observando en la 
actualidad (básico, práctico y sencillo).
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Se puede decir que el vestuario ha sido creado con ciertas 
intenciones, aparte de cubrir el cuerpo, como antiguamente para 
mostrar estatus en la sociedad, y desarrollar mejor las labores; 
entre otras, el vestuario ha tenido cambios y transformaciones 
debido a los impactos de la época.   

En consecuencia, la masculinidad hegemónica, sinónimo de 
poder y autoridad, sigue estando presente, como lo afirman 
ciertos autores anteriormente mencionados. Actualmente en 
Medellín la masculinidad tradicional continúa presente en la 
sociedad; las personas siguen pasando dogmas y estigmas a las 
nuevas generaciones y se expone el significado de hegemonía 
siendo entendido como el hombre tradicional, fuerte, sin mostrar 
sus emociones con creencias machistas. Sin embargo, estas 
han permitido construir sus propias convicciones por medio del 
entorno en que se desarrollan y las influencias externas a su 
círculo más íntimo.

El vestuario masculino comienza a evidenciar un cambio en la 
estética masculina. Esos cambios se ven reflejados mediante 
pequeños elementos como los accesorios, complementos y colores 
en algunas prendas, las cuales evidencian la conexión con una 
masculinidad más sensible. En el sector de Provenza, se observó 
una uniformidad en la mayoría de las personas que se encontraban 
allí, tanto en las personas locales como extranjeras, reflejando que 
a pesar de vestir parecido, la esencia de cada uno se demuestra a 
través de los pequeños detalles, como fue mencionado previamente. 

Por otro lado, la influencia que marcan los artistas a niveles 
nacional e internacional permite que las personas tomen ciertos 
elementos y se apropien de ellos creando su estilo personal, el 
cual fomenta la identidad en cada individuo.

Los cambios en los paradigmas permiten que las relaciones 
personales e interpersonales sean sanas y tolerantes con 
quienes se comparte el entorno. Ahora, no hay limitaciones con 
respecto a lo que se desea vestir y reflejar ante la sociedad, 
se cuenta con libertad de ser en todo el sentido de la palabra. 
Se aprendió a “aceptar o respetar” la esencia del prójimo, 
donde cada persona se encuentra en paz consigo mismo y 
su entorno. Se puede concluir que la masculinidad sensible 
ayuda al crecimiento personal, ya que empiezan a ser seres 
más emocionales y se muestran tal como son, sin el temor a 
qué digan u opinen sobre ellos. Y de esta manera se generan 
nuevas preguntas de investigación ¿Qué tanto puede mostrar 
o aportar un vestuario masculino en la identidad del hombre? 

O quizás, ¿cómo el vestuario aporta al cambio del pensamiento 
tradicional?

Por otro lado, la investigación recopiló una línea del tiempo de la 
moda desde el inicio del vestuario masculino hasta la actualidad, 
recorriendo la transformación del vestuario y la silueta del hombre 
junto con todos los elementos usados por estos a la hora de vestir 
y demostrar ciertos estatus ante la sociedad. Se pretende mostrar 
cómo el hombre, por medio de diferentes prendas, puede reflejar su 
esencia y sentirse completamente escuchado a través del vestuario.

Es por esto que para darle solución a la pregunta de investigación 
se desarrolla una marca que vincula el paso de la masculinidad 
tradicional a lo alterno, por medio de prendas desestructuradas, 
fluidas, orgánicas, que contienen texturas voluminosas, con 
transparencias y bordados, generando amplitud en la silueta 
y trayendo consigo la ornamentación de los siglos pasados, 
mostrando el cambio del vestuario como un proceso que se vive 
desde lo imaginario a lo tangible; evidenciando, por medio de las 
prendas superiores que caen encima de las inferiores, cómo estas 
cubren y protegen al portador, y mostrando así el cambio de lo 
tradicional a lo sensible.

Por último, el proyecto muestra cómo el vestuario del hombre ha 
cambiado a lo largo de los siglos, los colores y accesorios son 
acentos que destacan detalles de la personalidad, además de las 
emociones que se tienen al momento de vestir. Queda claro que 
la forma en que la sociedad percibe a los demás va ligada a las 
creencias y limitaciones de cada individuo.
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•	 Riello, G. (2015). Breve historia de la moda desde la edad media 
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Resumen
El trabajo de investigación titulado “El cine y la arquitectura en la 
construcción de situaciones en el centro histórico de Bogotá” representa 
un enfoque transdisciplinario para explorar los espacios emblemáticos 
del centro histórico de la ciudad. Utilizando herramientas como la 
psicogeografía, las filmoderivas y el análisis de imaginarios urbanos 
en el cine, se busca comprender la interacción entre arquitectura, 
cine y ciudad y proponer, con esto, una obra de arquitectura efímera e 
itinerante para los espacios públicos representativos como plazas y 
parques y grandes espacios peatonales.

Este trabajo propone, entonces, una revisión teórica de conceptos 
que nutren esta transdisciplinariedad, abarcando desde el espacio 
social y las teorías situacionistas hasta los eventos y el cine como 
medio de reproducción de estos. En la aplicación de la teoría al caso 
de estudio, se desarrollan herramientas de caracterización como 

PALABRAS CLAVE: Arquitectura efímera, cine, 
situacionismo, imaginarios.

filmoderivas, fichas, cuestionarios y mapas psicogeográficos. El 
objetivo es analizar y representar la experiencia sensorial, los deseos 
y la memoria relacionados con el centro histórico de Bogotá.

Una materialización de esta teoría se propone a través de la arquitectura 
efímera, que responde a la necesidad de espacios flexibles, lúdicos y 
artísticos en el centro histórico. Este enfoque permite una aproximación 
a la ciudad desde los eventos, tensiones y nodos que conforman la red 
de pertenencia que define la vida urbana. Bien lo decía Tschumi (1976) 
“(…) no hay arquitectura sin eventos, no hay arquitectura sin acciones, 
sin actividades y funciones”. A esto se puede agregar el factor del 
deseo, lo cual es aquello que rescata lo simbólico en la ciudad.

El análisis convencional de las estructuras urbanas presenta una 
visión acertada de las necesidades y problemas, pero no capta la 
complejidad de los imaginarios y emociones que emergen de las 
intervenciones urbanas. Los acontecimientos urbanos, difíciles 
de medir y analizar, son la trama que construye la red de sentido y 
pertenencia en la ciudad.

El ser humano tiene también la necesidad de acumular energías 
y de gastarlas, e incluso de derramarlas en el juego. Tiene 
necesidad de ver, de oír, de tocar, de gustar y la necesidad de 
reunir estas percepciones en un mundo. A estas necesidades 
antropológicas elaboradas socialmente… se les añaden 
necesidades específicas que no satisfacen los equipamientos 
comerciales y culturales y que los urbanistas no tienen en 
especial consideración. (Lefebvre, H, 1968)

Aquellas necesidades de las que habla Lefebvre tienen que ver más con 
la participación y la conexión cultural. De modo que el objeto efímero 
que se plantea responde a una necesidad de participación y se convierte 
en un dispositivo tanto arquitectónico como audiovisual para la ciudad: 
en un reproductor de arte, cultura y resistencia en un contexto urbano.

En resumen, este trabajo busca comprender cómo el cine y la arquitectura 
pueden colaborar para analizar y reinterpretar la experiencia urbana en 
el centro histórico de Bogotá. A través de enfoques transdisciplinarios, 
herramientas de representación y una comprensión profunda de los 
imaginarios urbanos, se busca enriquecer la percepción del paisaje 
urbano y conectar a las personas en una experiencia compartida en la 
ciudad.

Una experiencia, que por medio de módulos de arquitectura efímera, 
les permita a los ciudadanos proyectar de forma audiovisual sus 
versiones de ciudad, al igual que interactuar entre ellos en torno a la 
construcción de pertenencia.
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De la investigación surgieron varias conclusiones que a su vez 
generaron unas consideraciones para el diseño de arquitectura 
efímera.
Los espacios públicos deben pensarse desde los fenómenos y para 
los fenómenos, no desde las formas. Deben crearse experiencias 
espaciales significativas que contribuyan a ambientes lúdicos y de 
mayor participación. Ambientes que, de igual manera, fortalezcan 
las redes de pertenencia en el territorio y acepten la arbitrariedad 
de los acontecimientos.

El cine bogotano cuenta con un valioso acervo de historias que 
logran representar, al igual que a la cultura colombiana, a ese 
espacio arquitectónico como un espacio rico en significados. 
Esa narrativa cinematográfica puede romper con la concepción 
contemporánea del edificio y el espacio público como una imagen, 
es decir, desde una postura pasiva y contemplativa, a participar 
activamente en él por la conexión cultural que transmite el cine.

La transdisciplinariedad es fundamental para entender territorios 
complejos en ciudades contemporáneas como lo es el centro 
histórico de Bogotá. Los instrumentos de análisis e interpretación 
de la ciudad situacionistas resultan útiles para abordar la ciudad 
desde los imaginarios y lo simbólico.

La arquitectura efímera es la respuesta material a una propuesta 
experiencial entre el cine y la arquitectura. Sin embargo, se remarca 
que en el centro de Bogotá, se concibe la arquitectura efímera 
únicamente para actividades y eventos mediáticos como ferias y 
exposiciones, centros comerciales y galerías comerciales, stands 
para ferias, entre otros. Todos asociados a la oferta de servicios 
y al consumo en eventos, limitando las actividades posibles en el 
espacio público a esto. En una ciudad tan agitada como Bogotá, 
el ocio parece ser algo en decadencia, a lo cual una arquitectura 
situacionista podría reaccionar. 

Implementar el situacionismo en el diseño urbano puede ser una 
forma de involucrar a la comunidad y fomentar la exploración y 
descubrimiento de la ciudad. Con creatividad y audacia, se pueden 
generar nuevas experiencias urbanas que sorprendan y lleven a la 
gente a tener una participación más activa en sus vidas dentro de 
este gran juego de acontecimientos, dentro de esta sociedad del 
espectáculo.
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•	 Lefebvre, H (1968). El derecho a la ciudad. Editorial Capitán Swing
•	 Tschumi, Bernard (1976). The screenplays. Bernard Tschumi Archi-

tects. Extraido de: http://www.tschumi.com/projects/50/
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Diseño social en comunidades creativas
VICTORIA ANGÉLICA QUINCHE RAMÍREZ
Magíster en Gerencia Estratégica del Diseño
Docente de Diseño de la Universidad de 
Investigación y Desarrollo
(Bogotá, Colombia)
vquinche1@gmail.com

HEILER TORRES
Maestro en Artes Plásticas y Visuales
Universidad Colegio Mayor de Cundinamarca
(Bogotá, Colombia)
heilertorres@gmail.com

Resumen
El proyecto a presentar se centra en la pregunta sobre la influencia 
del diseño social en las comunidades creativas, donde las prácticas 
locales deben fortalecerse a través del pensamiento en diseño 
y la creatividad in situ. Para abordar estos temas en diseño, 
presentaremos el caso de una comunidad creativa que se dedica a 
prácticas locales como la producción de un cacao artesanal, ubicada 
en Simacota (Santander, Colombia). La experiencia gira en torno a 
la siguiente pregunta: ¿Cómo la investigación en diseño desempeña 
un papel esencial en la resolución de problemas y el desarrollo de 
producciones locales con características especiales, como procesos 
de producción, conocimientos locales y formas de comunicación?

PALABRAS CLAVE: Diseño colaborativo, diseño estratégico, 
investigación en diseño, pedagogías del 
diseño, creatividad.



216 217

Se presenta la importancia del diseño participativo como aquel que 
busca involucrar a la comunidad en el proceso de diseño, fomentando 
así la colaboración y la creatividad. Se destaca la importancia de las 
comunidades creativas, que son grupos que comparten objetivos y 
trabajan juntos para encontrar soluciones replicables y duraderas. 
Estas comunidades son espacios donde la colaboración y la 
creatividad prosperan, y son esenciales para impulsar el diseño y la 
innovación en diversos contextos.

Metodología
La aplicación de metodologías de diseño participativo y diseño 
estratégico tiene como objetivo comprender las fases que las 
componen. Se busca entender cómo se adaptan las técnicas de 
recopilación de datos, que pueden conducir a la creación de procesos 
in situ, favoreciendo así las producciones locales, estimulando el 
pensamiento creativo y potencializando el producto local y sus 
comunicaciones, se busca generar valor tanto para la organización 
como para los usuarios.

Resultados
Se presentará la aplicación de metodologías de diseño social en 
comunidades creativas, donde la incidencia del diseñador juega un 
papel importante. Se plantea el diseño como un puente significativo 
en las producciones locales, que median entre los modos de vida, 
costumbres y prácticas relacionadas con el cultivo de la tierra y 
trasformación del cacao. Con esto, se destaca la relevancia del 
diseñador experto, como aquel que es capaz de comprender las 
necesidades contextuales, establecer redes y dinamizar procesos y 
productos en función de las expectativas y requerimientos de los 
usuarios.

La comprensión de la investigación en diseño, la aplicación del 
diseño estratégico, y el pensamiento de diseño junto con las 
pedagogías de diseño, aplicado a comunidades creativas, son 
elementos fundamentales en el mundo del diseño. Su integración 
y aplicación exitosa deben conducir a soluciones novedosas y 
potencializar el trabajo y los productos de comunidades creativas. 
Continuar explorando y desarrollando la investigación y las 
metodologías del diseño social son esenciales para aprovechar su 
potencial y encontrar nuevas oportunidades para el diseño.

Conclusiones

•	 Booreiland. (2017). 75 Tools for Creative Thinking. Amsterdam: BIS 
Publishers.

•	 Brown, T. (2020). Design Thinking. En H. B. Review, HBR’S 10 UST 
READS. On Design Thinking (e-book ed.). Boston: Harvard Bussines 
Review Press. 

•	 Brown, T., & Wyatt, J. (2010). Design Thinking for Social Innovation. 
Stanford Social Innovation Review. 

•	 Manzini, E. (2016). Cuando todos diseñan. Una introducción del di-
seño para la innovación social. Barcelona: Experimenta.

•	 Ospina, W. (2016). Componentes in-textuales del diseño. Naturale-
za del diseño vs. naturaleza de la pedagogía del diseño. En A. Horta, 
Coloquios del Diseño (págs. 15-31). Bogotá: Universidad Nacional.
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Revolución Molecular Disipada

IVETH KATHERINE COLLAZOS SILVA
Diseñadora gráfica de la Universidad del Valle
Magíster en artes de la Universidad de Caldas
Profesional en Gestión cultural y comunicativa de la 
Universidad Nacional de Colombia sede Manizales. 
Miembro del grupo de investigación Identidad y Cultura 
de la Universidad Nacional de Colombia sede Manizales. 
Docente de la Universidad Nacional de Colombia sede 
Manizales en el área de Expresiones Artísticas, 
departamento de Ciencias Humanas.
(Manizales, Colombia)
ikcollazoss@unal.edu.co

PALABRAS CLAVE: Estallido social, política, cartelismo, 
comic, cultura popular.

Declaración del artista
Nací en Santiago de Cali en el año 91; es por esto que, desde que 
tengo memoria, me he identificado con esas estéticas que emanan 
de sincretismos que ocurren entre la cultura popular y el transitar 
propio de la vida en ciudades atravesadas por la naturalización de 
la violencias. Mi trabajo se centra principalmente en la interacción 
con comunidades-otras que representan un documento vivo de 
la urbanidad, la resistencia y el sentir, pensar y existir desde la 
disidencia (de saberes, corporalidades y experiencias); es por esto 
que mi trabajo se centra principalmente en ejercicios de co-autoría 
con comunidades que buscan establecer un diálogo transgresor con 
el espectador.
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Ficha técnica
Ilustración digital 
Serie de 14 carteles digitales 
43,2 x 27,9 cm
2023
Impresión digital en propalcote mate
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Descripción de la obra
Revolución molecular disipada (2023) es una obra que comienza a 
gestarse durante el estallido social ocurrido en el 2021, como una 
suerte de catarsis frente a la zozobra y el miedo que generaban las 
acciones populares ocurridas en diferentes ciudades del país.

La obra es producto de una serie de diálogos realizados con 
jóvenes de entre 22-33 años sobre la pregunta orientadora ¿qué 
implica crecer y habitar en Colombia? Ejercicio que provocó una 
serie de conversaciones que habilitaron el reconocimiento de 
huellas inscritas en los imaginarios colectivos de los participantes 
y la creadora, huellas que, reconocimos, respondían directamente a 
las matrices de información a las que constantemente estábamos 
expuestos.

El día 3 de mayo del 2021 en medio de la investigación el expresidente 
Álvaro Uribe Vélez, publicó en su Twitter 

1. Fortalecer FFAA, debilitadas al igualarlas con terroristas, 
La Habana y JEP. Y con narrativa para anular su accionar legítimo;
2. Reconocer: Terrorismo más grande de lo imaginado; 
4. Acelerar lo social;
5. Resistir Revolución Molecular Disipada: impide normalidad, 
escala y copa
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Este Twitter abrió el camino para comenzar un ejercicio de co-
creación, en el que se dio vida a una matriz narrativa orientada a 
la identificación de unas otredades negativas confrontadas en el 
espectro sociocultural con un nosotros positivo representado en 
las élites políticas del País (Dijk, 2000) permitiéndonos narrar las 
emocionalidades y sentires que surgen del pertenecer y habitar el 
contexto sociocultural del país, a través de personajes icónicos de 
la cultura política popular para contrastarlas con las expresiones 
semióticas propias del cómic y las propuestas escenográficas 
planteadas en el teatro épico de Bertolt Brecht (2004). 

Es por esto que Revolución molecular disipada, se presenta como 
una serie de ilustraciones influenciadas por el estilo de los cómics 
estadounidenses de los años 50, que buscan retratar la enfermedad 
de la estructura social. De manera que los buenos, los malos y los 
peores son ilustrados de forma independiente, buscando generar 
una narrativa molecular disipada que dé cuenta del estallido social 
que el país ha experimentado a lo largo de los años.

•	 Brecht, B. (2004). Escritos sobre el teatro. España: Alba Editorial.
•	 Castiblanco, I. (2017). ¿Quién es el otro? (un secreto). Sáberes y 

prácticas. Revista de Filosofía y Educación. 
•	 Debord, G. (1999). TEORÍA DE LA DERIVA. Internacional situacionis-

ta, vol. I: La realización del arte. 
•	 Dijk, T. A. (2000). Ideología. Una aproximación multidisciplinaria. 

Barcelona: Editorial Gedisa.
•	 Dijk, T. A. (2003). Racismo y Discurso de las Élites. Barcelona: Ge-

disa S.A.
•	 Dijk, T. A. (2009). Discurso y Poder. Barcelona: Gedisa
•	 Lozano, C. Y. (2016). El proceso civilizatorio en América Latina, Sa-

ber-poder y construcción de la subjetividad. Manizales: Universidad 
Nacional de Colombia. 

•	 Mandoki, K. (2006). Prácticas estéticas e identidades sociales. Si-
glo XXI Editores. 

•	 Marín, L. (2009). Poder, representación imagen. Prismas - Revista 
de Historia Intelectual, vol. 13, núm. 2, 135-153.

•	 Molina, J. A. (2007). Imagen-palabra: texto visual o imagen textual. 
Actas del Congreso Iberoamericano de las lenguas en la educación: 
cine, literatura, redes sociales y nuevas tecnologías. (págs. 97-104). 
Salamanca: Centro Nacional de Innovación e Investigación Educa-
tiva (CNIIE)
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Doctorado y Máster en Filosofía por la Universidad 
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Docente investigador, Universidad de Medellín
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Miembro fundador de RELAIP (Red Latinoamericana 
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CARLOS EDUARDO DUQUE
Maestro en Música de la Universidad EAFIT
Máster Degree Guitar, Tecson, Argentina
Docente Universidad de Medellín, ITM

PALABRAS CLAVE: Investigación Creación, música, 
creación sonora, sonido.

Declaración del artista
La cumbia, con sus raíces en la tradición colombiana, ha sido 
durante mucho tiempo un medio para contar historias, compartir 
experiencias y conectar comunidades. Al infundirle un toque 
psicodélico, “El Cochino Dato” lleva a los oyentes a un viaje 
sensorial que trasciende las barreras del tiempo y el espacio. La 
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psicodelia, con su capacidad para alterar la percepción y expandir 
la conciencia, se convierte en el vehículo perfecto para explorar 
temas de identidad, cultura y conexión en un mundo en constante 
cambio.
La metodología de creación inmediata que empleé en la composición 
de esta pieza es una respuesta directa a la naturaleza efímera y 
siempre cambiante de nuestra existencia. En un mundo saturado 
de información y estímulos, la creación inmediata permite capturar 
la esencia del momento presente, reflejando la autenticidad y la 
urgencia de nuestras experiencias. Esta técnica, que combina 
improvisación y estructura, desafía las nociones tradicionales 
de composición y ofrece una ventana a la verdadera esencia del 
artista.
Además, la narrativa audiovisual que acompaña a “El Cochino 
Dato” es una extensión de mi compromiso con la comunicación y la 
educación. Al combinar elementos visuales y sonoros, busco crear 
una experiencia inmersiva que invite a los oyentes a reflexionar 
sobre su propio lugar en el mundo y su relación con los demás. 
La narrativa no es sólo una historia que contar, sino también una 
herramienta para fomentar el diálogo, la empatía y el entendimiento.
Finalmente, la cumbia, en todas sus formas, ha sido siempre un 
medio de expresión para aquellos que, a menudo, no tienen voz. 
Al reinventarla y adaptarla para el siglo XXI, espero continuar esa 
tradición y ofrecer una plataforma para que otros compartan sus 
historias.

Ficha técnica

Descripción de la obra

Producción sonora musical
3 minutos 10 segundos
2023
Archivo de sonido:
https://drive.google.com/file/d/1G5eFP_Aisb9hupSWhsKfRU-
Hah5U79_O0/view?usp=sharing

“El Cochino Dato” es una vibrante fusión de cumbia psicodélica 
que evoca la esencia de las legendarias bandas como Afrosound 
y Los Mirlos, pero con un giro contemporáneo. Esta pieza musical 
se sumerge en las profundidades de la tradición cumbiera, al 
mismo tiempo que se eleva hacia las estrellas con sus tonalidades 
psicodélicas, creando un puente entre lo ancestral y lo futurista.

La base rítmica de la canción, fiel a la cumbia amazónica, establece 
un pulso hipnótico que invita al movimiento y a la danza. Los 
sonidos de la guitarra eléctrica, reminiscentes de Los Mirlos, se 
entrelazan con sintetizadores etéreos, creando un paisaje sonoro 
que transporta al oyente a un viaje a través de selvas luminiscentes 
y cielos estrellados.

La metodología de creación inmediata se hace evidente en la 
espontaneidad y frescura de la composición. Cada nota, cada 
acorde, parece surgir del momento presente, reflejando un estado 
de fluidez y conexión con el aquí y ahora. Esta técnica, que combina 
la improvisación con una estructura definida, da como resultado 
una pieza que es a la vez familiar y sorprendente.

La narrativa audiovisual que acompaña a “El Cochino Dato” es un 
homenaje a la rica tradición de storytelling de la cumbia. A través de 
imágenes y sonidos, se cuenta una historia que es tanto personal 
como universal, explorando temas de identidad, pertenencia y 
conexión. La expresión se manifiesta en cada capa de la canción, 
desde la letra hasta la instrumentación, ofreciendo una visión 
profunda del alma del artista.

“El Cochino Dato” es una celebración de la cumbia en su forma más 
pura y, al mismo tiempo, una exploración audaz de sus posibilidades 
futuras. Es una invitación a bailar, a soñar y a reflexionar, y 
promete ser una adición destacada al Seminario Internacional de 
Investigación en Prácticas Artísticas.

•	 Alzate Giraldo, A., & Cardona Cano, C. (2020). Ficciones del narco-
tráfico en la pantalla. Los hechos históricos y los usos de la música 
en Loving Pablo (Escobar: La traición). En C. Arango & D. González 
García (Eds.). Sensibilidades, interacciones, mediaciones (pp. 97-
118). Fondo Editorial Universidad Católica de Oriente.

•	 Arango, C. (2018). Estados del arte: pistas para investigar sobre la 
investigación. In M. A. Álvarez Moreno (Ed.). Pensar la comunica-
ción. Tomo V (pp. 45-81). Sello Editorial Universidad de Medellín.

•	 Arango, G., y Pérez, C. (2008). Atrapar lo invisible. Etnografía audio-
visual y ficción. Anagramas Rumbos y Sentidos de La Comunica-
ción, 6(12), 127-137.

•	 Arango-Lopera, C. A., Montoya-Zuluaga, A., y Aguilar-Rodríguez, 
D. (2022). Explorar lo sensible, mediar lo invisible. Estado de la 
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cuestión de la Investigación Creación en lo audiovisual. Signo 
y Pensamiento, 41. https://doi.org/10.11144/Javeriana.syp41.
esmi

•	 Carrillo, P. (2015). La investigación basada en la práctica de las ar-
tes y los medios audiovisuales. Revista Mexicana de Investigación 
Educativa, 20(64), 219-240.

•	 Pérez-Bustamante, B. (2010). El VJ y la creación audiovisual perfor-
mativa: hacia una estética radical de la postmodernidad. Universi-
dad Rey Juan Carlos.

•	 Cardona Cano, C., Alzate Giraldo, A., & Díaz Arenas, P. (2020). Pro-
puesta metodológica para el análisis de la música asociada a los 
acontecimientos de violencia en las producciones audiovisuales 
sobre Pablo Escobar. Comunicación Y Métodos, 2(1), 126-140.

Narrativas sonoras de Moravia
JOHAN SEBASTIAN BENJUMEA PENAGOS
Candidato a Magíster en Artes Digitales
Maestrando en Artes digitales
Docente de catedra del Tecnológico de Artes Débora Arango
(Medellín, Colombia)
jsbenjumea@deboraarango.edu.co

PALABRAS CLAVE: Arraigo, resistencia, resiliencia, caos, ruido.

Declaración del artista
Moravia es un barrio de Medellín ubicado al nororiente de la ciudad 
en la comuna 4. Se trata de un territorio de más de 40 hectáreas y 
está demarcado por sectores como: El bosque, El Morro, El Oasis y La 
Herradura. La ocupación de este territorio se remonta a la década de los 
años 70. El basurero municipal se ubicaba en este mismo lugar (1972–
1984), y es este el que antecede el uso del suelo que, para finales de 
esta década, ya contaba con cerca de 17.000 habitantes de acuerdo 
con datos oficiales del municipio de Medellín. Moravia es uno de los 
barrios denominado como “popular”. Una zona que ha crecido gracias 
a las ocupaciones ilegales o “invasiones” a lo largo de más de cinco 
décadas. Un territorio habitado principalmente por migrantes. Muchos 
de ellos arribados a Medellín debido a la necesidad de escapar de las 

condiciones de violencia de otros territorios del país. El fenómeno del 
desplazamiento interno junto con otros factores dio lugar a uno de los 
asentamientos ilegales más grandes de la ciudad sobre el que en alguna 
época era el relleno sanitario. Al día de hoy, y de acuerdo con Katherine 
Navas en su estudio: La transformación del barrio Moravia de la basura 
a la luz, Moravia es un barrio con más de cuarenta mil habitantes, es 
decir que tiene el tamaño de una ciudad intermedia (Villarraga, 2018). 
Durante más de 20 años el barrio Moravia se construye y configura 
de manera autónoma sin que el gobierno local logre intervenir de 
manera directa. Es sólo hasta la primera década del siglo XXI que 
se contempla el Plan Parcial de Mejoramiento Integral del Barrio 
Moravia 2004 – 2011, el cual se concentró en una intervención 
integral para mejorar la calidad de vida y reparar varios años de 
inseguridad y exclusión social (Villarraga, 2018). Para el año 2005, 
la Secretaría de Cultura Ciudadana del Municipio de Medellín, 
dentro del desarrollo de un programa de Memoria y Patrimonio 
Cultural, se propone la construcción de las memorias colectivas de 
los habitantes del barrio.  Este proyecto, se realizó como parte de un 
macroproyecto que buscaba la renovación urbana, la consolidación 
social, y la construcción del Centro de Desarrollo Cultural (Jiménez, 
2012).
Visto desde hoy, podría decirse que Moravia es un territorio de 
debate. Un debate entre el arraigo y el desarraigo. Un territorio de 
lucha y resistencia.  Una resistencia a la destrucción y una lucha 
por la construcción. La construcción de lo simbólico en cuanto 
pertenencia.  Una construcción desde lo espacial, lo cultural y lo 
social. Una lucha por la existencia. Así como lo manifiesta Gioconda 
Belli en su texto “Los portadores de sueños”: 

En todas las profecías está escrita la destrucción del mundo. Todas 
las profecías cuentan que el hombre creará su propia destrucción. 
Pero los siglos y la vida que siempre se renuevan, han creado 
también una generación de amadores y soñadores. Hombres y 
mujeres que no soñaron con la destrucción del mundo, sino con 
la construcción del mundo, las mariposas y los ruiseñores. Los 
hacedores de sueños. (Belli, 2021)

Ficha técnica
Performance sonoro
20 minutos
2023
Instalación con 8 parlantes con un performance de un músico en vivo
https://drive.google.com/drive/folders/1c5m_TAsyX-MC8Rk-
fYz64UAvrACqYWXRo?usp=drive_link
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Descripción de la obra
Etnografía sonora
La etnografía sonora es una técnica de investigación que se enfoca 
en el estudio de los sonidos y la cultura. Es una metodología que 
busca comprender la relación entre las personas, las comunidades 
y su entorno sonoro a través de la grabación y análisis de sonidos y 
voces. En una etnografía sonora, el investigador utiliza técnicas de 
grabación de sonidos para documentar y analizar los sonidos del 
entorno, como la música, los ruidos, las voces y otros sonidos que son 
significativos para la comunidad o el grupo de personas estudiado. 
La etnografía sonora también implica una observación participante, 
en la que el investigador se involucra activamente con la comunidad 
estudiada, con el objetivo de entender mejor su relación con el sonido 
y cómo éste influye en su vida cotidiana. (Mujica Richard 2018) 
 
La importancia de realizar una etnografía sonora parte de: 
 
1. Capturar la experiencia auditiva: La etnografía sonora permite 
capturar la experiencia auditiva de un lugar o comunidad. A través 
de la grabación de sonidos, se puede explorar cómo las personas 
interactúan con su entorno sonoro y cómo el sonido influye en su 
vida cotidiana. 

2. Ayuda a preservar la cultura: Los sonidos son parte importante 
de la cultura y la historia de una comunidad. Al documentar los 
sonidos de una comunidad, se puede preservar su patrimonio 
cultural y evitar que se pierdan los sonidos únicos que pueden ser 
parte de su identidad. 

3. Fomenta la empatía y la comprensión: La etnografía sonora 
permite escuchar y comprender mejor a las personas y las 
comunidades que se estudian. Al escuchar los sonidos de su entorno, 
se puede comprender mejor las experiencias y perspectivas, lo que 
finalmente ayuda a fomentar la empatía y la comprensión. 

4. Permite analizar la relación entre sonido y sociedad: La etnografía 
sonora también permite analizar la relación entre el sonido y la 
sociedad. Se explora cómo los sonidos influyen en la estructura 
social y cómo la sociedad afecta al entorno sonoro. 
 
Paisaje sonoro
El paisaje sonoro es un término que se utiliza para referirse a la 
totalidad de sonidos presentes en un ambiente o lugar específico, 

•	 Higuita Jaramillo, A. (2006). Pobreza en el barrio Moravia sector 
El Morro: una lectura de los aspectos socioeconómicos desde el 
enfoque de las capacidades. Retrieved from https://repository.ea-
fit.edu.co/bitstream/handle/10784/555/AnaLucia_HiguitaJarami-
llo_2006.pdf?isAllowed=y&sequence=1

•	 Montoya, J. & Pineda, H. (2018). La gestión social del territorio a 
partir de intervenciones socioambientales en asentamientos in-
formales: Barrio Moravia en Medellín y Localidad Ciudad Bolívar 
en Bogotá. Retrieved from https://www.researchgate.net/publica-
tion/335473492_La_gestion_social_del_territorio_a_partir_de_inter-
venciones_socioambientales_en_asentamientos_informales_Ba-
rrio_Moravia_en_Medellin_y_Localidad_Ciudad_Bolivar_en_Bogota

•	 Vélez Rodríguez, H. (2018). La comunidad del barrio Moravia: resig-
nificación del territorio cultural y ciudadano. Retrieved from https://
repository.uniminuto.edu/bitstream/10656/10179/1/T.TS_Ve-
lezHarold_2018.pdf

•	 Organización Panamericana de la Salud (OPS) (2015). Estudios de 
casos sobre ética de la investigación internacional en salud. Re-
trieved from https://www.paho.org/hq/dmdocuments/2015/Ethi-
cal-Case-investigacion-internacional-salud-Book-Spanish.pdf

•	 Revistas Científicas Complutenses. (n.d.). Análisis de los cam-
bios socioambientales en el Morro de Moravia en Medellín (Antio-
quia-Colombia). Retrieved from https://revistas.ucm.es/index.php/
AGUC/article/download/57728/51992

•	 YouTube. (2022). Introducción al Procesamiento de Lenguaje Na-
tural | NLP | Clase 1. Retrieved from https://youtube.com/watch?-
v=Ro3zbJ53G-U

Referencias

incluyendo los sonidos de la naturaleza, los sonidos humanos y 
los sonidos producidos por la tecnología y la sociedad. El paisaje 
sonoro puede ser percibido como un elemento fundamental de la 
experiencia de un lugar o ambiente, y puede ser utilizado como 
material para el arte sonoro (Sagredo Cabrelles, 2003).

El objetivo es plantear el desarrollo de un dispositivo de memoria 
sonora que contenga diferentes paisajes sonoros de la ciudad 
de Medellín, en un formato que pueda ser utilizado en distintas 
disciplinas de acuerdo con sus necesidades, estableciendo un 
método de grabación apropiado para que el material pueda ser 
utilizado en diferentes sistemas de almacenamiento, procesamiento, 
reproducción y transmisión (Lopera Sebastian, 2020).
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Paisaje sonoro para tuba y medios digitales
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PALABRAS CLAVE: Paisaje sonoro, medios digitales, música 
folklórica, tuba, técnicas extendidas

Declaración del artista
La tuba es un instrumento que históricamente ha desempeñado un rol 
secundario en las diferentes manifestaciones instrumentales a nivel 
sinfónico y orquestal. En Colombia, el estudio de este instrumento 
en las distintas instituciones de educación musical, está enfocado 
hacia la música folklórica y a los montajes sinfónicos, donde sigue 
ejerciendo una función secundaria, un contexto desfavorable en la 
búsqueda de nuevas exploraciones sonoras para este instrumento. 
En los últimos años diferentes compositores e intérpretes han 
apostado por una aplicación distinta del instrumento, sirviéndose 
de apropiaciones, reinterpretaciones y medios digitales.

La tuba es el instrumento de viento-metal que generalmente aporta 
los bajos en las distintas composiciones, pero eso no significa que 
sea el único rol capas de desempeñar. En la tuba se pueden ejecutar 
melodías en primer plano y ofrece más posibilidades que las notas 
fundamentales de las estructuras armónicas. En este instrumento, 
la armonía puede estar dispuesta de diferentes formas, permitiendo 
que cuando se piense en componer obras relacionadas al folklore 
colombiano, se generen pensando, por ejemplo, en un bajo 
abundante, con características armónicas, rítmicas, melódicas. 

Así como en la implementación de sonidos no convencionales, 
técnicas expandidas y medios digitales que aprovechen todos los 
recursos que la tuba ofrece.

El arte contemporáneo involucra un cambio en las formas 
tradicionales de producción y circulación, o en su defecto, genera 
nuevas interpretaciones de procesos y modelos del pasado. Estas 
características involucran un número amplio de manifestaciones 
y lenguajes artísticos, incluida la música. Los estudios en torno a 
las expresiones folklóricas en Colombia, plantean acercamientos 
a la tradición musical, que buscan traducir este fenómeno, que se 
caracteriza por estar vivo y hacer parte de la cotidianidad popular 
de la gente. A lo largo de la historia de la Universidad de Caldas, 
las carreras de Licenciatura y Maestro en música, en cabeza de 
sus egresados y profesores, se han encargado de fortalecer los 
procesos en la escena musical de Colombia, siendo referente en 
todos los instrumentos, donde la tuba no ha sido una excepción. 
El Departamento de música de la Universidad de Caldas ha sido 
un gran impulsor de agrupaciones especializadas en la música 
folklórica con perspectiva académica, agrupaciones que hoy 
utilizan la tuba como un instrumento completo, acorde a una nueva 
realidad instrumental.
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La educación musical en Colombia está determinada por el contexto 
socio-económico y cultural de cada región particular, lo que 
evidencia una asimetría formativa en distintas regiones, situación 
que se ve reflejada en la poca profundización que tienen muchos 
jóvenes como intérpretes de su instrumento. El departamento de 
Caldas posee uno de los programas de bandas más destacados del 
país, demostrándolo en todos los concursos nacionales, ocupando 
continuamente los primeros lugares. Además, dicho programa se 
ha convertido en un semillero fundamental para que los jóvenes 
emprendan procesos de formación musical a nivel profesional 
y participen en diferentes espacios, como los proyectos de la 
Filarmónica de Bogotá e incluso la Orquesta Sinfónica Nacional de 
Colombia, demostrando que existe un alto interés regional por parte 
de los músicos, de indagar y continuar sus estudios instrumentales.

Desde mi experiencia como egresado de una de estas bandas 
estudiantiles y tubista formado con el repertorio tradicional del 
formato propio de estas agrupaciones, observo las dificultades de 
la formación profunda en un instrumento que ha sido relegado a 
funciones muy básicas dentro del ejercicio de interpretación de las 
bandas. En las bandas populares, de marchas y militares se usa 
tradicionalmente la tuba para el papel de bajo, de acuerdo al tipo 
de composiciones realizadas por su mayor exponente John Philip 
Sousa y, en general, al repertorio de este tipo de ensambles, lo que 
se ha heredado hasta nuestros días, bajo una estructura definida de 
composición que le confiere una simplicidad extrema en sus líneas.

En Colombia, la formación en música involucra pocos espacios 
para la aplicación de técnicas extendidas instrumentales y medios 
digitales, que permitan miradas alternativas de la tradición musical, 
pues estas mismas expresiones folklóricas parecieran limitar la 
capacidad de los instrumentistas, además de suscitar un desgaste 
de la música tradicional, al entenderla como una práctica artística 
que debe dedicarse exclusivamente a procesos de conservación y 
repetición.

Ficha técnica
Paisaje sonoro
25 minutos
2022
https://youtu.be/CMcArr5UcPs

Descripción de la obra
La presente creación se propone componer un paisaje sonoro 
a partir de la apropiación de la música folklórica colombiana, 
específicamente de dos obras tradicionales: “Colombia tierra 
querida” y el pasillo “Gloria Eugenia”. A partir de técnicas extendidas 
de la tuba y medios digitales, se busca ampliar el panorama de los 
posibles usos de la tuba y establecer un antecedente que contribuya 
a nuevas propuestas musicales. La tuba conserva en sus formas 
y sonoridades un potencial inexplorado, este trabajo aborda dicho 
potencial, en relación a mi vida y formación personal como tubista y 
docente.
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Ya llegará la hora
JULIÁN GUILLERMO BRIJALDO ACOSTA
(Compositor)
Doctor en Música con énfasis en Composición 
Docente de Tiempo Completo, Instituto Tecnológico Metropolitano 
(Bogotá, Colombia)
julianbrijaldo@itm.edu.co

JORGE MARIO VALENCIA UPEGUI
(Productor musical y sonoro)
Magíster en Tecnología Musical 
Docente de Tiempo Completo, Instituto Tecnológico Metropolitano 
(Medellín, Colombia)
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PALABRAS CLAVE: Música coral, música envolvente, música 
360, obra coral, música sobre la pandemia.

Declaración del artista (compositor)
Brijaldo es egresado del Doctorado en Música de la Universidad 
de Miami – Frost School of Music (D.M.A. in Composition) y su 
producción artística e investigativa se construye a partir de su 
interés por la convergencia entre lo académico y lo no académico 
en las artes. Su trabajo se centra en tres temáticas: la primera, las 
intersecciones de las músicas populares, urbanas y folclóricas 
con las músicas de tradición clásica europea. La segunda, el 
diálogo entre la academia y el sector productivo. Y, por último, la 
composición musical y sonora en contextos interdisciplinares y 
transdisciplinares. 

La primera temática se manifiesta de diferentes formas en su obra. 
Por ejemplo, en piezas como Anatomy of Sur (2016) e investigaciones 
como Al borde de la esperanza, una cantata para el colombiano común 
—disertación doctoral— (2018), Brijaldo analiza y reinterpreta patrones 

rítmico-melódicos de diferentes géneros musicales colombianos 
y latinoamericanos. En contraste, en obras como Futuro NO Futuro 
(2023) el compositor analiza canciones emblemáticas del lado metal 
de la banda sonora de Rodrigo D No Futuro (Gaviria, 1989) para evocar 
o reinterpretar sus materiales en el formato de cuarteto de cuerdas. 

La segunda temática se evidencia en el interés de Brijaldo por la 
creación de proyectos estratégicos que le permitan a los estudiantes 
y docentes tener un espacio dentro de las industrias fonográfica 
y audiovisual. Es por esto que en los últimos cinco años Brijaldo 
ha fundado y liderado dos semilleros de investigación formativa 
en el ITM: MotiFilm, dedicado a la reflexión sobre la creación y 
producción de sonido y música para cine;  y ProCIF, dedicado a 
la reflexión sobre la creación y producción fonográfica. Además, 
actualmente el artista trabaja de la mano de un equipo de docentes 
y profesionales del Centro de Transferencia y Tecnología del ITM 
en la creación de un sello discográfico en modalidad de spin-off 
universitaria.   

Finalmente, la tercera temática también se da de diferentes maneras 
en la obra  de Brijaldo. Por ejemplo, a través de la exploración de 
mapeos interrelacionales en la obra transmedial Sightings (2022); 
donde colaboró con el artista digital Esteban Gutiérrez, la poeta 
Catalina von Wrangell y el compositor Carlos Patiño. En contraste, 
en Ya llegará la hora (2022/2023), Brijaldo, al lado del productor 
y artista Jorge Mario Valencia y el resto del equipo del proyecto 
Soledades Colectivas se concentró en la búsqueda de herramientas 
transversales entre la creación y producción musical,  para la 
composición de una obra multimedial inmersiva.

Ficha técnica
Obra musical a 3 coros, contrapunto, armonía tonal expandida.
Obra audiovisual con audio inmersivo; 10 minutos
2022 (composición); 2023 (producción)
Enlaces de los dos movimientos:
Con qué palabras contar: https://www.youtube.com/watch?v=HD_d27KlLpo
Ya llegará la hora: https://www.youtube.com/watch?v=-GyVBHcJAZo

Descripción de la obra
Ya llegará la hora es una obra musical resultado del proyecto de 
Investigación Creación Soledades Colectivas: nuevos recursos 
sonoros y paisajes tecnológicos para la creación musical en nuevas 
realidades (Código PCI21201), adscrito al Grupo de Investigación 
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Artes y Humanidades del ITM y liderado por los docentes Julián 
Brijaldo, Juan Francisco Sans y Jorge Valencia.

El proyecto combinó las disciplinas de la interpretación coral, 
composición, grabación y producción musical, indagando sobre 
los retos que enfrentaron los procesos creativos en medio de los 
múltiples escenarios de aislamiento planteados por la pandemia 
del COVID-19. Partiendo de este análisis, se centró en la búsqueda 
de herramientas para compositores, intérpretes y productores, 
fomentando su resiliencia y adaptabilidad al proponer nuevos 
mecanismos y lenguajes musicales que incorporen los nuevos 
recursos TIC. 

Particularmente, Ya llegará la hora, obra de Brijaldo, se concentró en 
la exploración de la latencia, elemento característico de los entornos 
virtuales. Esta se integró al proceso de creación y producción de tres 
formas: primero, como un agente sin efecto positivo o negativo, en 
texturas con dos o tres capas contrastantes; divididas en acordes 
pedales, texto hablado y pasajes de escritura tradicional. Segundo, 
como parte de un discurso rítmico melódico flexible, donde las voces 
podrían moverse e interactuar a la manera del canto llano. Y tercero, 
como efecto de slapback delay, en fragmentos homorrítmicos en 
tutti o combinaciones grandes. 

La grabación inmersiva 360, que se hizo de manera sincrónica, 
es parte de las versiones de la obra que se grabaron a lo largo del 
proyecto. Esta sirvió como insumo par el análisis comparativo 
con una versión sincrónica remota y, además, da cuenta de cómo 
la distancia entre los coros (también derivada de las restricciones 
de la pandemia) hace notar tanto la flexibilidad rítmico-melódica 
como el efecto de slapback delay; planteados a partir de la latencia 
inicialmente. 
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PALABRAS CLAVE: Investigación Creación, música, 
creación sonora, sonido.

Declaración del artista
La música tiene el poder de trascender fronteras, conectar almas 
y evocar emociones profundas. Con “Mantra Binaural”, hemos 
buscado llevar esta experiencia a un nivel completamente nuevo. 
Esta pieza no es sólo una canción; es el resultado de años de 
investigación y colaboración entre la Universidad de Medellín, la 
Universidad San Buenaventura y la agrupación de rock Estados 
Alterados.
Nuestro objetivo con “Mantra Binaural” ha sido fusionar la ciencia 
del sonido binaural con la pasión y energía del rock, creando una 
experiencia auditiva que no sólo deleite, sino que también tenga el 
potencial de transformar y sanar. A través de esta pieza, buscamos 
sumergir al oyente en un viaje sonoro, donde cada nota, cada 
armonía, tiene un propósito y una intención.

Ficha técnica
Producción sonora musical
3 minutos 55 segundos
2022
Interfaz interactiva alojada en la página de Estados Alterados desde 
donde se activa la canción y la experiencia.
https://binaural.estadosalterados.net/

Descripción de la obra
La música, en su esencia, tiene el poder de transportarnos a diferentes 
realidades, evocando emociones y sensaciones que trascienden el 
ámbito auditivo. “Mantra Binaural” de Estados Alterados no es sólo 
una canción, es una experiencia inmersiva que redefine los límites 
del diseño sonoro y la percepción auditiva.

Nacida de un proceso meticuloso de Investigación Creación entre 
la Universidad de Medellín y la Universidad San Buenaventura, esta 
pieza se sumerge en el fascinante mundo del sonido binaural. El 
sonido binaural, en este contexto, no es simplemente una técnica, 
sino una concepción artística que busca envolver al oyente en un 
manto sonoro, donde la realidad y la música se entrelazan de manera 
inseparable.

La concepción de lo inmersivo en “Mantra Binaural” se manifiesta 
a través de un diseño de sonido detallado y preciso, donde cada 

nota, cada frecuencia, ha sido cuidadosamente seleccionada y 
posicionada para crear una experiencia auditiva tridimensional. El 
oyente no es simplemente un espectador, sino un participante activo, 
sumergido en un paisaje sonoro que se despliega a su alrededor.

Pero la experiencia no termina en el sonido. La agrupación Estados 
Alterados ha ampliado la inmersión al incorporar una interfaz 
interactiva alojada en su página web. Esta interfaz permite a los 
oyentes no sólo escuchar, sino interactuar y explorar el mundo sonoro 
de “Mantra Binaural”, añadiendo una dimensión visual y táctil a la 
experiencia auditiva.

“Mantra Binaural” no es sólo una canción, es un viaje, una exploración 
de lo que significa escuchar y sentir. Es una invitación a sumergirse 
en un mundo donde el sonido, la tecnología y la emoción convergen 
para crear algo verdaderamente único.
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Interacción y acción minimalista: 
Arte sonoro inspirado en el paisajismo

de Néstor Valencia
RAFAEL ESTEBAN OTÁLORA ARIAS
Maestrando en Artes Digitales (ITM)
Ingeniero de sonido (Universidad de San Buenaventura)
Tecnólogo en Informática Musical (ITM)
Docente de cátedra y líder de investigación del 
Tecnológico de Artes Débora Arango
Docente de aátedra Artes de la Grabación y la Producción 
Musical; y Tecnología en Informática Musical 
del Instituto Tecnológico Metropolitano
(Medellín, Colombia)

PALABRAS CLAVE: Paisajismo, síntesis, minimalismo, paisaje 
sonoro, procesamiento digital.

Declaración del artista
El sonido, aquel interesante fenómeno que sensibiliza al oído, 
que se convierte en naturaleza, en voces, en música de diversos 
timbres, también, en lo urbano y lo rural; que trasciende lo que 
la vista atestigua, lo que el ojo no puede percibir, es mi arte. Se 
convierte en un compañero de prolíficas batallas en momentos de 
creación, con el cual navego el mundo sujeto a sus bondades. El 
arte sonoro habita en mí, conectando intereses tecnológicos como 
la programación generativa para el desarrollo de visuales y los 
procesos de síntesis de sonido que me atañen a un mundo lleno 
de tímbricas especiales. Estas alianzas de saberes me dirigen a 
un mundo en el que las historias son contadas con sonido, con 
técnica y concepto artístico.

Ficha técnica
Minimalismo musical (looping). Paisaje sonoro. Proyección de vi-
suales – Arte generativo. Interpretación del Bajo eléctrico.
30 min

Descripción de la obra
El paisajismo visual constituye, en palabras de Néstor Valencia, “el 
encuentro con una narrativa naturalista y armónica que anuncia 
el deseo de presenciar el espacio representado por los colores y 
trazos para el deleite del pensamiento reflexivo” (2021). En su obra, 
se destacan los componentes minimalistas y diversos matices 
que conforman la interacción de una amplia gama de colores. 
Interacción y acción minimalista analiza estos elementos en tres de 
sus paisajes y se centra en cómo estos se aplicaron a la composición 
electroacústica y la reinterpretación de sus paisajes visuales por 
medio de técnicas de edición y creación generativa de imagen. 

Del lado electrónico, se parte de la comparación hecha por R. Murray 
Schafer entre los paisajes sonoro y visual, la cual señala que ambos 
son colecciones de atracciones en medios distintos (2017), y se 
profundiza en diversas técnicas de síntesis. Del lado acústico, se 
parte de un componente performático, escrito para bajo eléctrico 
de siete cuerdas, y el uso de técnicas musicales minimalistas 
inspiradas en los compositores Terry Riley, Philip Glass y Steve Reich. 
En el componente visual, por medio del lenguaje de programación 
Processing, se propone una nueva interpretación de los paisajes de 
Valencia, estando estos ligados tanto a la ejecución de las obras 
musicales como al componente sonoro.

•	 Maor, Eli. (2018). Music by the Numbers: From Pythagoras to 
Schoenberg. Princeton University Press.

•	 Persichetti, V. (1961). Twentieth – Century Harmony. Creative as-
pects and practice. W. W. Norton & Company.

•	 Schafer. R. M. (1994). The Soundscape: Our Sonic Environment and 
the Tuning of the World. Destiny Books.

•	 Reas C, Fry, B. (2007). Processing: A Programming Handbook for 
Visual Designers. The MIT Press.

•	 Kovalevsky, V. (2019). Modern Algorithms for Image Processing. 
Springer.

•	 Brijaldo, J. (2018).  At The Edge of Hope – A Cantata for The Every-
day Colombian. University of Miami.

Referencias
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Abismo
ALEJANDRO MESA MORENO
Magíster en Tecnologías de la Información y la 
Comunicación en Educación y Formación  de  la 
Universidad Autónoma de Madrid
Comunicador Audiovisual y Multimedial de la 
Universidad de Antioquia
Productor de TV del Politécnico Jaime Isaza Cadavid
Docente tiempo completo en Uniremington
(Envigado, Colombia)
alejandromexa@gmail.com

PALABRAS CLAVE: Inconsciente colectivo, consciente colectivo, dis-
topía, utopía, cultura visual, alegoría de la caverna.

Declaración del artista
Como investigador-creador me he enfocado en la cultura visual como 
objeto de estudio. Con mi trabajo busco comprender e interpretar lo 
social de lo visual y lo visual de lo social, principalmente desde las 
relaciones y las conexiones de los objetos visuales con la historia de 
las ideas, la literatura y las narrativas audiovisuales, explorando sus 
conceptos, valores, creencias e imaginarios asociados.

Estudio los fragmentos de la condición humana que pueden ser 
observados a través de una imagen que pertenece a una red de 
imágenes. Mis creaciones, resultado de mis investigaciones, 
se nutren conceptualmente de estas redes y se materializan 
principalmente en exploraciones literarias o audiovisuales. Con 
respecto a lo literario, en lo estructural, me acerco al microrrelato, 
al cuento y al ensayo literario; en lo temático, exploro lo filosófico, lo 
utópico, lo distópico y los conflictos con el “yo”. Encuentro fuertes 
estímulos creativos a través de la lectura de los textos de Gabriel 
García Márquez, Franz Kafka, Fernando Pessoa y Eduardo Galeano. 
Cuatro autores bastante diferentes a los cuales acudo en busca de 
ideas y motivaciones.

CONTENIDO AUDIVISUALES

Video
1440 x 1080 px. (50 seg)
2023
https://drive.google.com/file/d/17vh71U6b5kK41IxNnt12oA-
3bHXAoLSPC/view?usp=drive_link

Ficha técnica

Descripción de la obra
Esta creación surge a partir de un ejercicio del Observatorio de 
Cultura Visual. Metodológicamente se toma “La alegoría de la 
caverna” de Platón como un objeto visual y a partir de allí se crea una 
red de “objetos visuales” donde se establecen conexiones con el cine 
distópico, la literatura distópica, y con los conceptos inconsciente 
colectivo y consciente colectivo. El texto es un fragmento de la 
interpretación de los hallazgos surgidos a partir de la implementación 
de la metodología de análisis. En este se exponen las limitaciones 
humanas asociadas a la percepción y comprensión de las emociones, 
específicamente del amor y la ignorancia en su gestión. El video es un 

Asociado a la cultura visual, en lo teórico, me oriento a partir de los 
conceptos de Nicholas Mirzoeff y William John Thomas Mitchell, 
y en lo metodológico asumo como base las tres fases del método 
iconológico de análisis del arte de Erwin Panofsk, y a partir de este, 
adapto y realizo las modificaciones necesarias para cubrir las 
necesidades particulares de cada proyecto.

Mi formación como Comunicador Audiovisual y Multimedial ha 
convergido con mi pasión por la investigación, la literatura y la 
filosofía. Mi trabajo se nutre tanto de mi amor por la escritura y 
la lectura como de mi profundo deseo de comprender cómo los 
objetos visuales reflejan y condicionan la percepción del mundo y de 
la realidad misma. Mis creaciones abordan temas universales, pero 
permiten la interpretación personal y el diálogo con las cuestiones 
fundamentales que pueden leerse implícitamente. 

Actualmente estoy trabajando en dos proyectos: “Observatorio de 
cultura visual” y “Consultorio de diseño integral”. El primero enfocado 
en el análisis del contenido social de los objetos visuales y el segundo 
enfocado en la comunicación creativa de la ciencia y en el ejercicio 
de consultoría para la formulación de estrategias de comunicación. 
Ambos proyectos son financiados por la Corporación Universitaria 
Remington, institución en la cual soy docente de tiempo completo y 
coordinador de investigaciones en la Facultad de Diseño.
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•	 Andersen, Nathan. (2014). Shadow Philosophy: Plato’s Cave and 
Cinema.

•	 Jung, Carl Gustav. (1932). Modern Man in Search of a Soul.   
•	 Marx, Karl. (1844). Die deutsche Ideologie.   
•	 Ostergaard, Edvin. (2019). Echoes and Shadows: A Phenomenolo-

gical Reconsideration of Plato’s Cave Allegory. Phenomenology and 
Practice, 13(1):20-33. doi: 10.29173/PANDPR29372

•	 Peterson, Christopher. (2013). The Magic Cave of Allegory: Lars 
von Trier’s Melancholia. Discourse, doi: 10.13110/DISCOUR-
SE.35.3.0400

•	 Platón (2005). El Mito de la Caverna. Bogotá, Colombia: Editorial 
Skla.

Referencias

ejercicio experimental que pretende reforzar lo conceptual expresado 
en el texto.

Alegoría de la caverna: el inconsciente colectivo 
y el consciente colectivo en el cine distópico
En su alegoría, Platón (2005) plantea la necesidad de la búsqueda de la 
verdad y la responsabilidad de quien la encuentra, donde las sombras 
se pueden interpretar como una representación de las limitaciones 
sensoriales y de la influencia del inconsciente colectivo y del consciente 
colectivo. Según Jung (1932), en el inconsciente personal hay símbolos 
y arquetipos que pertenecen al inconsciente colectivo. Estos valores 
y creencias son adoptados inconscientemente y son asumidos como 
verdades, pasando así, a formar parte de la identidad del individuo.

Según Ostergaard (2019), la alegoría de la caverna simboliza la 
ignorancia, el conocimiento y el viaje entre uno y otro. Pero la caverna 
y las sombras proyectadas también pueden relacionarse con la 
interpretación de consciente colectivo de Marx (1844) quien definió 
el concepto como la imposición de las ideas de quienes están por 
encima en el orden social, es decir, Marx plantea que ciertas ideas 
tienden a ser implantadas por quienes ostentan el poder, idea que 
se expone recurrentemente en el cine y la literatura distópica. Varios 
autores han explorado la representación de la alegoría de la caverna 
en el cine, entre ellos, Petersen (2013) quien analiza Melancolía de 
Lars Von Trier y establece conexiones con la depresión; y Andersen 
(2014), quien explora las conexiones entre la alegoría y el cine a partir 
de temas como la justicia, la libertad y el poder de las imágenes.

Cuento para niños: “Maki en la era retardataria”
DIEGO FERNANDO SÁNCHEZ MENDOZA
Maestro en Artes Plásticas 
Docente de la Universidad de Caldas en el Departa-
mento de Artes Plásticas
(Manizales, Colombia)
diego.sanchezmendoza@ucaldas.edu.co

PALABRAS CLAVE: Historia, documentación, memoria, 
imaginario, juego.

Declaración del artista
El video experimental también es un espacio, para la interpretación, 
exposición y exhibición cruzada de la historia, el arte, la academia, 
la acción sociocultural, donde se intenta identificar el canon, la 
subversión como un juego de experiencias visuales de recolección, 
que evidenciaría la biopolítica de un territorio, una comunidad, 
un individuo; en beneficio de un relato ciudadano que conserve, 
comunique, difunda la creatividad política de la depuración objetual 
del imaginario pedagógico, dirigido a la construcción de memorias.

Video
8 min
2023
https://drive.google.com/file/d/1utmCErArCfWtOU-4OPbrRlQDK-
dKK7opV/view?usp=sharing

Ficha técnica

Descripción de la obra
Es un video con imágenes de tipo etnográfico, generales, literales en 
su descripción, sin rigurosidad en la calidad técnica; el celular es el 
contenedor: imagen fija, en movimiento, sonidos autorales y material 
de archivo. El cuento para niños, “Maki en la era retardataria”, es una 
narrativa arrítmica, que usa el video como hermenéutica social; esta 
forma, junto a la edición, juega con la sencillez de los elementos 
audiovisuales y de archivo, generando productos de ficción documental 
eh interpretativos, que buscan acumular memoria proyectual 
avanzando sin olvidar. No pretende la verdad, ni se determina como 
mentira, ya que la experimentación sociopolítica como imagen es de 
tipo dialógico y deconstructivo, esto es un collage audiovisual.
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•	 Bill Viola
•	 José Alejandro Restrepo
•	 Nadia Granados
•	 Diego Sierra Enciso
•	 William Kentridge
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Se trata de un video experimental que juega con la narrativa lineal de 
un cuento, donde escuchar, leer, potencian el valor de la imagen; el 
orden crítico, es la estética. Todos estos discursos, mezclados en este 
instante, son también nuestro cotidiano, nuestro dialogo interno que 
lucha por una interpretación. Se podría decir que la construcción del 
cuento es un espejo roto, que intenta recomponer, la memoria, dándole 
un color a la convulsión evolutiva, del recuerdo de la realidad socio 
cultural. Maki es mano en quechua; se habla de que la conciencia del 
espíritu apareció cuando distinguimos las manos, diferentes de los 
pies; aun haciéndonos responsables de lo que recorremos y hacemos, 
la documentación también es una ficción. La libertad de la edición 
interpretativa del video tiende a lo etnográfico autoral, visto desde la 
recolección de información; esta, es la conexión con la historia, con 
el público, compartiendo un consenso, en el material de apoyo y la 
realidad documental del mismo, dándole valor al juego provocador del 
video, como una forma más de contener nuestro pensamiento crítico.

El taller del artista: huellas y afecciones de
la experiencia creativa contemporánea

AURA MARGARITA CALLE
Doctora en Humanidades
Docente titular e investigadora de la Universidad 
Tecnológica de Pereira, Maestría en Estética y Creación
(Pereira, Colombia)
aumar@utp.edu.co

FELIPE MARTÍNEZ
Doctor en Estudios Sociales
Docente titular e investigador de la Universidad 
Tecnológica de Pereira, Maestría en Estética y Creación
(Pereira, Colombia)

PALABRAS CLAVE: El taller del artista, espacio afectivo, 
Investigación Creación, pedagogía, 
transmisión, prácticas artísticas.

Declaración del artista
El Grupo de investigación Arte y Cultura, de la Facultad de Bellas 
Artes y Humanidades de la Universidad Tecnológica, desde su línea 
de investigación en arte contemporáneo, se enfoca en procesos de 
investigación y creación  que comprometan los contextos en los que 
se insertan las prácticas artísticas, tanto en la academia como fuera 
de ella, para identificar metodologías, estrategias configuradoras, 
pedagogías emergentes y sistemas de producción de obra, que 
aporten a la comprensión de los sistemas de producción de sentido 
contemporáneos.

En la tradición de las artes plástica y visuales, el taller de artista ha 
ocupado un lugar central; primero como espacio de creación en el cual 
se concibe, proyecta y produce la obra; y segundo, como un espacio 
de formación en el cual los artistas transmiten su saber a colectivos 
de aprendices, interesados en apropiar técnicas y metodologías de 
creación afines al estilo plástico del maestro. En su configuración, 
estos espacios adoptan características singulares, relacionadas 
con la especialidad o al tipo de creaciones que ocupan al artista, los 
requerimientos técnicos de cada proyecto o soporte, la procesualidad 
de las ideas, la relación con un universo de referentes, tecnologías y 
condiciones espacio-temporales que resultan determinantes para la 
producción plástica, en sus diferentes contextos. 

En la tradición académica de las escuelas de arte, el dispositivo del 
taller define el escenario de la práctica, de la acción pedagógica, 
de la ejercitación y el desarrollo de las competencias para la labor 
creativa, bajo la tutoría del maestro. En esta acción se estrecha la 
relación que implica el hacer manual con la mente que crea, para 
poner en obra cosas que producen y transmiten ideas o detonan 
sentidos, más allá incluso de los propósitos individuales con que la 
obra cobra cuerpo. La inspiración de estos escenarios académicos 
se localiza en los talleres de aprendices, en los “ateliers” que 

RIGOBERTO GIL
Docente titular e investigador de la Universidad Tecno-
lógica de Pereira, Maestría en Estética y Creación
Doctor en Literatura
(Pereira, Colombia)



250 251

movilizaron el espíritu del arte clásico, del romántico y del moderno, 
con sus variantes y singularidades.

Por el sentido que entrañan y la tradición que les precede, los 
talleres de artista se convierten en espacios íntimos, perfomativos, 
mutables y de experimentación constante, en los que es posible 
aprender haciendo o, como lo sostiene Richard Sennet, aprender 
desde la conciencia material que generan unas manos bien 
adiestradas en el saber-hacer expresivo. 

El audiovisual “El taller del artista: huellas y afecciones de la 
experiencia creativa contemporánea”, se propuso hacer visibles 
tres condiciones del estado actual de los talleres de artista, para 
comprender sus cambios, en función de los acontecimientos que 
animan y la naturaleza de las experiencias que proyectan: el taller 
como espacio afectivo, el taller como espacio para la creación, 
la investigación y la experimentación, y el taller como espacio de 
interacción y transmisión de saberes. 

La intención, más que recabar en la idea del taller como refugio que 
alberga la singularidad del artista, se enfocó en interpretar en él los 
conflictos y las transformaciones que suscitan su prevalencia –
efímera o permanente– en las prácticas artísticas contemporáneas.

En un mundo ultramediatizado, en el que las inteligencias 
artificiales empiezan a ocupar los dominios de la creación, los 
talleres de artista se convierten en verdaderas trincheras de 
resistencia, para distender el tiempo, para hacer espacio, para 
entender la duración de lo sensible como posibilidad de existencia 
y para desentrañar, en términos de su dimensión estética y cultural, 
lo que esos lugares constituyen en el engranaje de las prácticas 
artísticas contemporáneas. Por eso la relevancia de la mirada que 
sintetiza este audiovisual, el cual, en primera instancia, cobija 
escenarios del Eje cafetero, pero que en el mediano plazo, aspira 
a recupera otros escenarios, en otras latitudes de Colombia.

Audiovisual monocanal
1920 × 1080; 23:05 min
2023
https://drive.google.com/file/d/1r2p4m-u5I_t6tTrHP-SLdjeaajyGa-
Fj1/view?usp=share_link

Ficha técnica

Descripción de la obra
A partir de los talleres de artista alcanzamos el privilegio de ver 
patentizada la creación en obras y gestos que circulan abriendo 
mundo, ampliando el significado y el sentido de las cosas que todavía 
no hemos tenido la oportunidad de conocer; de entornos de diálogo e 
interpretación donde la voz de los artistas y su experiencia de vida nutre 
unas visiones académicas o coloquiales, que buscan comprender y 
validar lo que de complejo subyace en toda labor de creación.  

A su modo, cada artista produce obra como una experiencia singular 
en la que empeña su subjetividad, afectividad, conocimiento y 
talento. La subjetividad es la que domina cada uno de los pasos que 
preceden a la materialización del proyecto plástico, pues el carácter 
de la creación artística es irreductible a un sistema formal de reglas 
reproducibles en unas circunstancias determinadas. Por eso, 
penetrar la intimidad del espacio de trabajo del artista para conocer 
la manera como imaginan, crean y materializan su trabajo, resulta 
iluminador en un momento en el cual las instituciones académicas 
se han visto abocadas a evidenciar la existencia de resultados de 
investigación que comprometen la creación y sirven como garantía 
de calidad en la formación que se ofrece en las facultades de Artes y 
Humanidades, en programas de pregrado y posgrado.

Aunque, en la mayoría de los casos, los docentes de los programas 
de artes cumplen un doble rol como artistas y profesores, todavía no 
ha sido posible poner en diálogo o hacer transitar hacia un punto de 
encuentro común la manera como los creativos abordan los procesos 
de producción y circulación de sus obras y los parámetros con los 
cuales la instancia certificadora, llámese Comité Interno de Asignación 
de Puntaje o Minciencias, reconocen y valoran tales producciones. La 
resistencia de los docentes de artes a formalizar de manera metódica 
y ordenada los procesos artísticos; o a asumir las estructuras 
parametralizadas de las mediciones, que muchas veces van en 
contravía del modo como tradicionalmente operan en sus contextos 
creativos, es síntoma de la necesidad de construir unos espacios 
de convergencia, que permitan reconocer aquello que entrañan sus 
particulares lógicas de investigación–creación, en función de una 
comprensión más amplia y reflexiva de estos procesos, e incluso, 
menos instrumentalizada.

Asimismo, es importante visibilizar y valorar la importancia que 
tienen los talleres de artista en términos culturales y patrimoniales, 
pues en ellos tienen lugar procesos fundamentales de transmisión 
cultural, necesarios para la reconfiguración de nuestras memorias 
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individuales y colectivas, y para el cultivo, cuidado y proyección de 
algunos de los valores más significativos de las culturas. Por eso, más 
allá del valor que encierran estos espacios para los propios creadores, 
urge reconocerlos en su consideración como dispositivos culturales 
de un presente transitorio y cambiante, en virtud de que en ellos se 
construye otra relación con el espacio–tiempo, más mediada por el 
diálogo íntimo con los materiales, que por la sujeción a un determinado 
régimen configurador dominante. Además de su valor cultural, los 
talleres de artista también aportan elementos que son claves para 
otros campos y disciplinas, como la historia, la curaduría, la gestión 
de archivos, la gestión cultural, la conservación de bienes culturales, 
entre otros, al tiempo que arrojan luces para articular estos espacios 
a los circuitos de difusión y circulación de las prácticas estéticas y 
artísticas contemporáneas, tan necesarios para el fortalecimiento del 
sector cultural y el reconocimiento de los propios artistas y creadores 
como agentes de transformación social y cultural. Como se puede 
constatar en distintas publicaciones y registros de prensa, a nivel 
internacional, el acercamiento a los talleres de artista se ha convertido 
en objeto de estudio para investigadores, historiadores y analistas 
de la cultura, en particular en España, Estados Unidos, Inglaterra y 
Francia.

El problema de investigación que sirvió de eje para la contextualización 
y desarrollo del proyecto audiovisual, apuntó a identificar y dar 
respuesta a la pregunta: ¿Cómo se configuran los talleres de artista 
en el Eje cafetero y a partir de qué condiciones materiales, estéticas 
y contextuales se abordan los procesos de creación en estos 
espacios? Desde este posicionamiento, nos empeñamos en analizar 
las condiciones materiales, estéticas y contextuales en las que tienen 
lugar los procesos de producción artística en la contemporaneidad, 
asumiendo el espacio del taller de artista como ámbito privilegiado 
para comprender y visibilizar las condiciones, metodologías y 
productos que comprometen la noción de investigación–creación.

Dada la singularidad de estos espacios privados, fue necesario 
propiciar un acercamiento detallado y curioso a los talleres-
estudio seleccionados, para desentrañar en ellos las condiciones 
procedimentales, estéticas, materiales y contextuales en las que 
tiene lugar la producción de los artistas, sus apuestas expresivas, 
sus particulares formas de enunciar y hacer visibles los aspectos 
críticos y los riesgos que desafían las realidades históricas donde se 
conciben y fraguan concepciones de mundo, preferencias creativas, 
figuraciones, visualidades, expresividades efímeras, imágenes con 
un enorme potencial transmisor, a la vez que se consolidan acervos 
documentales, materiales y estilísticos.

Somos conscientes de que la investigación en torno a los procesos 
creativos de los artistas, sea esta plástica, visual, literaria o sonora, ha 
estado centrada en la obra producida y, particularmente, en una noción 
de obra todavía muy afianzada en la idea de la obra acabada. Sólo en 
las últimas tres décadas surge el interés por impulsar procesos de 
Investigación Creación que reconozcan y valoren el trabajo creativo de 
los artistas dentro de parámetros de reconocimiento institucionales 
que permitan ampliar la mirada a otros ámbitos relacionados con la 
creación estética y artística en los que el foco de interés deja de ser la 
obra –con toda la carga hiperbólica heredada de la tradición: producción 
acabada o acto consumado– para dar cabida a consideraciones más 
amplias relacionadas con la singularidad de procesos y experiencias 
que estarían cobijadas por la labor y el trabajo del artista. 

•	 Agamben, G. (2019). Autorretrato en el estudio. Adriana Hidalgo editora.
•	 Calle, M. (2011). “Descentramientos estéticos y prácticas artísticas 

contemporáneas: la paradoja de las identidades y la negociación 
cultural”, Universidad Tecnológica de Pereira, Vicerrectoría de In-
vestigaciones, Innovación y Extensión.

•	 Muñoz, O. (2015). El taller del artista lugar de investigación.  El pa-
trimonio cultural del siglo XX, una riqueza en riesgo, No. 10, 34-45.

•	 Nancy, J. L. (2014). El arte hoy.  Prometeo Libros.
•	 Pérez, R. (2018). El taller del artista como entorno performativo de 

la obra. www.hipótesis.eu
•	 Silva, V. (2015). Práctica artística como Investigación: Aproximaciones 

a un debate. Congresos de la Universitat Politècnica de València, II Con-
greso Internacional de Investigación en Artes Visuales.  ANIAV2015.

•	 Sennett, R. (2009). El artesano.  Anagrama.

Referencias



254 255

CARLOS LÓPEZ LIZARAZO
Doctor en Estudios Latinoamericanos
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Profesor Asistente Facultad de Comunicación, 
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(Medellín, Colombia)
calopez@udemedellin.edu.co

PALABRAS CLAVE: Comunicación, fotonovela, mujer, dramaturgia 
del acontecimiento, conflicto armado.

Declaración del artista
Cuento historias. De nuestra realidad social como una preocupación permanente. 
Especialmente, me intereso por indagar sobre qué manera se gestan las interacciones 
sociales y esencialmente qué las motiva y cómo se establecen ciertos “poderes” 
que modulan nuestras interacciones.  En este terreno, las historias que narro tienen 
que ver con los derechos humanos, la libertad de información, la violencia; así, a 
partir de estas líneas me interesan, entonces, los diversos acontecimientos que 
marcan nuestras memorias y por qué no, nuestros olvidos. Mis textos dramáticos, 
guiones, producciones audiovisuales se vinculan con estas preocupaciones y 
allí  se instala mi deseo de mirar críticamente las maneras como vivimos nuestra 
realidad, porque, definitivamente, nada nos es ajeno.  

Ahora bien, encuentro en la “dramaturgia del acontecimiento” el camino que me ha 
permitido transitar hacia los sucesos históricos y los que hacen parte del olvido 
con atención crítica, porque encuentro en esta singular manera de contar que se 
juntan mi interés por la investigación y la creación atadas; es decir, a partir del dato 
y el dato mismo, convertidos en imágenes, escenas, diálogos, gestos, personajes, 
en perspectiva de conflicto dramático. Es lo que para mí da sentido y emoción  al 
cine histórico, al teatro y el audiovisual de denuncia y testimonial, a la fotografía 
documental y el reporterismo gráfico, a la novela gráfica y el comic testimonial, al 

podcast documental, a toda manifestación artística que proponga en clave de 
sospecha cómo adentrarse en nuestras luminosas y sombrías realidades.   

Con estas pautas, entonces, emprendo el camino de Carmen, la fotonovela 
y provoco a las profesoras Lucía Stella Tamayo y Mónica Tamayo, para que 
consideren la posibilidad de hacer divulgación de la ciencia desde otra experiencia. 
Y aquí quiero hacer énfasis en la fotonovela, brevemente, porque era y es un formato 
eminentemente popular. Es decir, y lo confirmo con este trabajo, lo popular porque 
está al alcance de todas las sensibilidades y no propiamente lo más masivo y más 
barato. Así, Carmen es una obra resultado del papel de la Investigación Creación 
aplicada al campo de la comunicación. 

Sus características narrativas, de imagen y diseño, y por el contexto sociocultural 
que tenemos, obliga a presentarla en un soporte hibrido: digital e impreso. 
Impreso porque Colombia no está del todo conectada. Con Carmen, en tanto que 
expresión artística, se buscó en sus  propósitos resignificar desde el formato 
unas maneras de mirar a la mujer en esta clase de publicaciones. Recuperar 
formatos en desuso por las leyes del mercado cultural, pero que contribuyen 
a la divulgación para aportar a la solución de problemas de comunicación tan 
complejos como el de la “revictimización” de las mujeres en casos como el 
abuso sexual en territorios marcados por el conflicto armado colombiano.

Fotonovela
52 páginas.
2021

Ficha técnica

Carmen, fotonovela 
Recreación digital de las voces de las 

víctimas de violencia sexual en el marco 
del conflicto armado, desde la creación 

audiovisual del acontecimiento
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Descripción de la obra
Carmen, la fotonovela, presenta un relato en el cual se buscó llevar a 
las audiencias a traspasar la frontera entre realidad y ficción a manera 
de supuesto creativo. De forma que no generara revictimización y 
lograr poner en circulación la reflexión, debate, compromiso y acción 
en relación con tan complejos y dramáticos hechos en un momento 
de la historia colombiana.  Carmen se basa en hechos reales ocurridos 
en los años 1990 a 2000 en la región Montes María departamento de 
Sucre, pero su escenificación se traslada a los años 1950, en la ciudad 
de Medellín.  Al ser una Investigación Creación, se toma de este período 
de mitad del Siglo XX en Colombia, diversos datos-acontecimientos, 
especialmente el de las mujeres sufragistas colombianas y la lucha 
por sus derechos civiles, de salud, familiares, laborales, y allí se instala 
el relato final de Carmen para contar lo sucedido recientemente, de 
manera que facilitara la sensibilización frente a este fenómeno, y en 
busca de la no repetición de estos hechos, la reflexión y el respeto a la 
sexualidad de las mujeres sin restricciones de clase, nivel educativo, 
etnia y territorio.

La obra se apoya en su fundamentación y metodología en dos 
investigaciones previas:  

1. La creación audiovisual mediante la dramaturgia del acontecimiento 
para abordar la libertad de información en Colombia como contribución 
a la identidad cultural. Proyecto de Investigación Creación con 
apoyo de la Universidad de Medellín.  Referencia Interna No. 356 
del 2009. Dirigida por Carlos López Lizarazo, aporta la construcción 
dramatúrgica y de dirección. 

2. Precisión conceptual en el marco de la salud sexual. Proyecto 
de investigación cofinanciado por Colciencias y desarrollado por la 
Universidad de Antioquia y la Universidad de Medellín. Dirigida por las 
profesoras Lucía Stella Tamayo y Mónica Tamayo. 

Al ser un proyecto de Investigación Creación, el tratamiento narrativo 
propuesto para la fotonovela está enmarcado en la creación audiovisual 
del acontecimiento (trabajo creativo con datos de la investigación), en 
el que juega un papel fundamental la metaforización y ficcionalización 
histórica. Con lo que se busca limar la lamentable revictimización de 
la que son objeto las mujeres víctimas con otros formatos y mensajes 
en medios de comunicación masiva. De igual forma, al ser una obra 
mediada por la Investigación Creación es obligado indagar acerca 
de los formatos y/o medios que serán los soportes empleados para 
desarrollar las narraciones. Así, se indaga sobre la fotonovela como 

un formato que aparece en Italia en las décadas 1940 y 1950, se 
expande a España y luego viaja a América Latina con gran impacto, 
pues sus códigos narrativos tocan el sentir de nuestras  culturas.  
México y Argentina serán países importantes en el desarrollo de ésta. 
Será a finales de los años 1970 que desaparece del mercado cultural. 
No obstante, llama la atención que, en la medida de su cómoda lectura 
textual y visual, la cual permite mayor nivel de empatía y comprensión 
por parte de los públicos, la UNESCO desde 2008 motiva el empleo 
de este formato para impulsar procesos de comunicación popular y 
comunitaria en  regiones específicas del África y América Latina. Para 
el caso colombiano, lo más reciente y una perspectiva pedagógica 
aparece en la escena la fotonovela “La cuarenta” (2016), proyecto 
conjunto del Departamento de Arte y del Grupo de Prisiones de la 
Facultad de Derecho de la Universidad de los Andes, con el apoyo del 
CICR y la cárcel La Modelo de Bogotá. Proyecto que  implementa la 
fotonovela con fines educativos para concientizar y sensibilizar frente 
a las problemáticas que viven los internos en las cárceles colombianas.

•	 Aparici, R. (1992). El comic y la fotonovela en el aula. Ediciones de La 
Torre. Madrid. 180 p.

•	 Aprobado el voto femenino. El Espectador. https://www.elespectador.
com/colombia2020/politica/el-voto-de-la-mujer-en-colombia-cumple-
60-anos-galeria-856084

•	 Bonilla Vélez, J. & Tamayo Gómez, C. (2006). Medios de comunicación 
y violencias en América Latina: preocupaciones, rutas y sentidos. En: 
Controversia no. 187. Bogotá: CR, ENS, IPC, FNC, CINEP, http://bibliote-
ca.clacso.edu.ar/Colombia/cinep/20100920094629/art06mediosde-
comunicacionControversia187.pdf

•	 Centro Nacional de Memoria Histórica. (2013) ¡Basta Ya! Colombia: me-
morias de guerra y dignidad.  

•	 López Lizarazo, C. (2015) La creación audiovisual del acontecimiento. 
Sello Editorial U de M. Medellín. 183 p. 

•	 Mariño Solano, G. (1990). Análisis y elaboración de fotonovelas: una 
aproximación desde los cuentos de hadas y el melodrama. Enda Améri-
ca Latina. 268 p. http://biblioteca.caroycuervo.gov.co

•	 Turizo de Trujillo, Rosita. (s.f.) Mujeres sin miedo. https://www.youtube.
com/watch?v=mHba7zCHBWU
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PALABRAS CLAVE: Arte contemporáneo, resistencia, autorreferen-
cia, ironía, cáustico.

Declaración del artista
La obra de Óscar Salamanca ve el mundo a través de las pantallas 
propias de la pintura. Se producen escenas de traducción alineadas en 
intuiciones cada vez más sesgadas hacia la crítica, el cinismo y el humor 
contra la institución arte y la figura del artista hoy.  La preocupación 
central de su trabajo consiste en reconocer la autorreferencia como 
un estado natural de indagación constante, donde se articulan 
diversos procesos de visualidades, como bien lo representa la 
fabulación y la simbiosis. Fabulación, ya que aparece en su obra 
referencias puntuales acerca de iniciativas como aprioris urgentes 
que hablan de comienzos o sistemas de apertura, por lo general 
vinculados con la experiencia inicial, ese estado nebuloso de todos 
los anclajes posibles de la creación. A partir de la fabulación se 
afincan figurativamente faunas y floras vertiginosas cargadas de 
múltiples nuevas imágenes productoras de imaginación y fuerza. 
La simbiosis por otro lado, se encarga puntualmente en su obra 
de generar puntos de cruce o tenciones a partir de los conceptos 
y acepciones heredados de cultura, naturaleza, riesgo político 
y estrato moral aunque no ético. Es desde la simbiosis cuando 
los marcos referenciales de la violencia, la transformación y los 
estados de confusión dan cuenta sobre avances en señalamientos, 
profundas risas explotadas, develaciones hiper reales y nostalgias 
de abandonos prematuros. La obra de Salamanca desafía casi 
todo porque no cree en casi todo, sólo cree en la pintura, pero 
creer en la pintura hoy significa resolver con dudas y sospechas 
espacios falsamente delimitados donde las incertidumbres-cosas 
se recubren de galvanizados brillantes y gemas conflictivas cuyo 
objeto consiste en traducciones pírricas soportadas en  escaparates 
de contextos y mecánicas de problematización de la realidad con 
algún indicio de información.

Encontramos en el trabajo artístico de Salamanca dibujos, 
pinturas, videos, proyectos cerámicos y video performances, 

medios de demora si tenemos en cuenta que los contenidos allí 
depositados hablan de posposiciones, como si entráramos en un 
lenguaje del después donde el ahora se ve retenido por figuras de 
desplazamiento atemporal. Las formas, las acciones, los virajes y 
las sensaciones quedan suspendidas en un aura de ambigüedad 
pero al mismo tiempo avanzan de manera precisa, podríamos 
decir concretamente sobre el acontecimiento. De esta manera, los 
medios se interceptan continuamente con los mismos recursos, 
estos son la precariedad, la inmediatez, lo escenográfico y la lógica 
del despojo. Cada obra independientemente de sus avanzadas de 
irreverencia o trasgresiones de mentira, abonan un territorio de 
desilusión ficcionada donde siempre aparecen otras cosas antes, 
otros desarrollos principales, otras miradas antes colocadas, 
como si todo en arte se tratara de una tierna confabulación de 
desligamientos. 

Videoperformance
3 min
2023
https://vimeo.com/824559008

Ficha técnica

•	 Vattimo,Gianni. El pensamiento débil. Cátedra.
•	 Ranciere, Jacques. El destino de las imágenes. Prometeo.
•	 Cadahia, Luciana. Mediaciones de lo sensible. Fondo de Cultura 

Económica.
•	 Ciorán,E.M. Breviario de podredumbre. Taurus.
•	 Sloterdijk, Peter. El imperativo estético. Akal.

Referencias

Descripción de la obra
Videoperformance que explora la pérdida de gravedad física de un 
cuerpo autorreferenciado en diversas situaciones que implican juegos 
de simulación, alegorías del ser en conflicto plástico y maneras 
de ocultamiento seudosacramental. La producción consiste en 
secuencias logradas cuadro a cuadro con la proyección escenográfica 
basada en imágenes de recorte, uso de telas imantadas y participación 
de cuerpos humanos cargados de nostalgias precarias. Se titula 
“No gravedad” porque responde a una intuición contemporánea de 
pérdida progresiva de peso en múltiples sentidos, lo que hace de la 
vida humana en superficie una suerte de mediología subsidiaria de lo 
débil.
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Docente interno UPB Medellín.
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PALABRAS CLAVE: Patrimonio cultural, participación juvenil, taller 
educativo, juego educativo, videojuego.

Declaración del artista
La educación patrimonial representa el reto más importante 
para la gestión contemporánea del patrimonio cultural, ya que 
cuestiona la visión tradicional de este y pone en manifiesto la 
necesidad de apropiación por parte de las comunidades sobre las 
manifestaciones culturales y los valores colectivos que se han 
construido a través de su historia.

INTERACCIÓN DIGITAL

Aplicación Para Celulares Android. En soporte físico (Estructura de 
madera) 0,70m x 0,70m x 2.00m
2023
El aplicativo web funciona en todos los celulares de naturaleza An-
droid. Para la muestra se propone la instalación de un módulo expo-
sitivo que fue elaborado en el marco de la investigación desarrollada.
Link de descarga Apk: https://play.google.com/store/apps/detail-
s?id=com.UPBASEIS.Lupa
Video cierre investigación: Video LUPA Minciencias definitivo.mp4
Diseño del módulo espositivo: EXPOSITOR - STAND LUPA.pdf
Video Diseño de la investigación (Propuesta inicial Minciencias)
https://youtu.be/YXl7ThOiMag

Ficha técnica

Descripción de la obra
La pérdida del patrimonio cultural es una problemática latente que 
debe ser enfrentada de manera estructural, se requieren estrategias 
de sostenibilidad en el tiempo que puedan superar la tendencia 
reactiva de protección frente a las amenazas inmediatas, y trascienda 
a proponer un fortalecimiento de la valoración del patrimonio desde 
las comunidades, su propio sistema de valores y el reconocimiento 
colectivo de la memoria compartida.

Es por lo anterior, que la valoración del patrimonio cultural 
contemporáneo requiere necesariamente la implementación de nuevas 

El proyecto propone Trascender las visiones reduccionistas 
sobre el patrimonio, que lo limitan a una visión monumental o 
decididamente institucionalizada, entenderlo como un legado 
en constante construcción y comprender que cada comunidad 
desarrolla una conciencia de sus propios valores culturales. En 
este sentido, la interacción digital busca la reconfiguración de 
los conceptos que tenemos interiorizados frente al patrimonio, la 
memoria y los valores representativos del territorio, apelando a los 
vínculos afectivos que se entretejen con el territorio y proponiendo 
una visión cotidiana de nuestro patrimonio cultural para romper los 
esquemas y barreras tradicionales para su gestión.

Además de buscar nuevas visiones, el proyecto apela por las nuevas 
tecnologías como medio para la transmisión de saberes, incluyendo 
el juego como una estrategia y proponiendo la interacción colectiva 
como medio para la valoración conjunta del patrimonio compartido.
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estrategias para analizarlo, comprenderlo y, por tanto, valorarlo. En esta 
tarea los jóvenes cumplen un papel fundamental razón por la cual la 
investigación Lúdica para el Patrimonio Cultural LUPA, busca plantear 
nuevas estrategias en los procesos de educación y sensibilización de 
los jóvenes frente al patrimonio, apelando a las nuevas tecnologías 
como un canal de mediación.

A través del proceso investigativo, el principal articulador del proceso de 
investigación y creación, fueron los talleres de participación, los cuales 
involucran directamente a los jóvenes a través de los vínculos afectivos 
que construyen sobre el territorio que habitan, sensibilizándolos de 
manera directa frente a la protección y comprensión del patrimonio 
personal y colectivo.

Este proyecto se enmarca dentro de los resultados del proyecto de 
investigación “LuPa (Lúdica para el patrimonio). Estrategia lúdica 
digital de M-Learning como apoyo a la educación patrimonial”, 
ganador de la convocatoria InvestigARTE 2.0_2020 de Minciencias.  
Tiene como objetivo principal transmitir el concepto de patrimonio 
sistémico, de manera que se pueda comprender la importancia de su 
valoración y gestión por las nuevas generaciones.

El patrimonio está implicado en los complejos procesos sociales en 
los que las personas, individuos o comunidades, identifican aquellos 
elementos que son de valor para ser transmitidas a las generaciones 
futuras. Estos incluyen prácticas y tradiciones, así como la red de 
significados que refuerzan las ideas de pertenencia y comunidad, y 
son parte de la creación de lugares. A pesar de los sesgos inherentes 
en los enfoques reduccionistas del estudio del patrimonio cultural, 
se ha abierto una la puerta a una mirada sistémica en los estudios 
contemporáneos del patrimonio. Ahora, en el siglo XXI, se entiende 
mejor que el patrimonio tiene en su conformación elementos tangibles 
e intangibles, interconectados, con significados en múltiples niveles, 
trabajados desde enfoques multidisciplinarios y metodologías que 
pueden desarrollarse y utilizarse en cualquier territorio cultural.

•	 Ballart Hernández, J., & Juan i Tresserras, J. (2014). Gestión del 
Patrimonio Cultural. Barcelona: Ariel.

•	 Careaga. A. (2015). El patrimonio cultural desde las voces de los 
jóvenes. Un punto de partida para la educación patrimonial. Cua-
dernos de investigación educativa. 6(2), pp. 51 – 70
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•	 Fontal, O. (2016). Educación patrimonial: retrospectiva y prospecti-
vas para la próxima década. Estudios pedagógicos Valdivia, 42(2), 
pág. 415-436.

•	 González-Monfort, N. (2019). La educación patrimonial, una cues-
tión de futuro. Reflexiones sobre el valor del patrimonio cultural 
para seguir avanzando hacia una ciudadanía critica. El futuro del 
pasado. (10), pp. 123 – 144

•	 Vecina, C. Alomar, P. Segura, A. Efedaque, J. (2016). Promoviendo 
la participación juvenil desde la comunidad. Trabajo social global. 
6(11), pp. 121 – 142

El eco de tus palabras, hacer visible lo audible
MILTON CÉSAR RODRÍGUEZ GARCÍA 
Comunicador Gráfico Publicitario
Docente tiempo completo semestralizado Politécnico Gran Colombiano
(Medellín, Colombia)
mcerodriguez@poligran.edu.co, mrodriguez@udemedellin.edu.co

PALABRAS CLAVE: Arte, videomapping, violencia, verbal, instalación.

Declaración del artista
Esta obra es el resultado de una Investigación Creación que deriva en 
el diseño y montaje de una experiencia que da cuenta de los efectos 
de la correlación de la luz y el sonido, asimismo, como instrumento 
para evidenciar la violencia verbal y psicológica basada en género 
existente en las relaciones interpersonales, mediante una metáfora 
del uso de la voz que afecta visuales en los cuerpos de los otros. 

El propósito es el de entregar el control del fenómeno sensorial a los 
interactores, dentro de una instalación que genere una atmósfera 
de reflexión al visibilizar el impacto en lo que se dice de manera 
violenta. Y además ofrecer una perspectiva que, consecuentemente, 
como ambientes sensitivos, exploren los trastrocamientos de los 
sentidos como una nueva forma de significación o juicios estéticos.
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Videomapping audiorreactivo
5 min por interactor
2022
https://www.youtube.com/watch?v=tuFqGMaC1II&t=12s
https://caballitodemar.com.co/proyecto-transmedia/
https://www.youtube.com/watch?v=kJsdVGwXrNI
https://www.youtube.com/watch?v=OaCNl2QxZGE&t=67s

Ficha técnica

Descripción de la obra
A partir de una instalación artística de mapping audiorreactivo se busca 
evidenciar, mediante la metáfora, la violencia verbal y psicológica 
basada en género, registrada en las interacciones comunicativas de 
las universidades de Colombia, cuyas secuelas no son tan evidentes 
como la violencia física; de esta manera, usando la voz como 
detonante de visuales mapeadas en el cuerpo de los interactores. La 
metodología de Investigación Creación responde a cómo hacer visible 
el sonido. Las pruebas son realizadas en las obras: diálogos, luz y 
sonido y la articulación con “Caballito de Mar”, evidencian un impacto 
en los sentidos que resignifican las percepciones de los interactores.

•	 Alfayate de La Iglesia, Daniel (2013). Sinestesia: música y color 
(Trabajo final de Máster). Universidad Politécnica de Valencia, 
Escuela Politécnica Superior de Gandía, Máster en Postproduc-
ción Digital. Gandía, España.

•	 Baudrillard, Jean (1978). Cultura y simulacro. Barcelona. Traducido 
por Pedro Rovira. Editorial Kairos.

•	 Bordini, Silvia (1984). Storia del panorama: La visione totale nella 
pittura del XIX secolo. Officina, Roma.

•	 Bourriaud, Nicolás (2006). Estética relacional. Buenos Aires: Adria-
na Hidalgo, editora.

•	 COMPEÁN, Fº Javier (2011). Tonalidad sinestésica: Relaciones en-
tre la tonalidad de la música y del color a través de una propues-
ta personal. (Tesis doctoral). Universidad Politécnica de Valencia. 
Guanajuato-México.

•	 Cytowic, R. E. (1995). Synesthesia: Phenomenology and neuropsy-
chology. Psyche, 2(10), 2-10.

•	 Cytowic, R. E. (2002). Synesthesia: A union of the senses. MIT press.
•	 Cytowic, R. E., & EAGLEMAN, D. (2009). Wednesday is indigo blue: 
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Construcción del paisaje
ESTEBAN GUTIÉRREZ JIMÉNEZ
Doctor en Arte y Arquitectura, UNAL.
Docente de carrera ITM
(Medellín, Colombia)
estebangutierrez@itm.edu.co

JUAN DAVID MANCO
Doctor en Artes de la Universidad de Antioquia
Docente ocasional ITM
(Medellín, Colombia)
juanmanco@itm.edu.co

PALABRAS CLAVE: Paisaje, materialidad digital, Desarrollo urbano, di-
námicas naturales, asincronía.

Declaración del artista
Artistas e investigadores que estudian los cambios culturales que 
generan las tecnologías digitales y la forma en que se hace necesario 
visibilizar sus estructuras, sus mecanismos y su funcionamiento 
como instrumento de empoderamiento sobre los discursos que 
propagan.

Con este objeto, exploran la imagen y el sonido digital desde 
su estructura técnica y su poder discursivo, mediante el diseño 
de programas informáticos que indagan en las características 
específicas de la información visual y las modifican o reinterpretan.

De este proceso, resultan piezas construidas computacionalmente, 
pero con cualidades formales propias de los medios artísticos 
tradicionales. Objetos que se encuentran entre la imagen tradicional 
y los modelos de visualización de información digital, donde el código 
informático es material artístico y herramienta de producción visual.

Video y audio Multicanal: programación informática, fotografía, 
animación y audio
Observaciones sobre el montaje (si aplica): La propuesta multi 
canal está diseñada para 4 pantallas dispuestas en el espacio, cada 
una de ella acompañada de una pista de sonido que en la suma de 
las 4 genera un entorno sonoro cambiante.
2023

Ficha técnica

Ilustración 1. Ciclo San Javier. Fotograma de video animación.

Ilustración 2. Construcción del paisaje. Fotograma de video animación.

Ilustración 3. Construcción del paisaje. Fotograma de video animación.



268 269

Ilustración 4. Montaje en sala de animaciones de la serie Ciclo.

Ilustración 5. Montaje en sala de animaciones de la serie Construcción.

Ilustración 6. Montaje en sala de animaciones de la serie Ciclo y Construcción.

Fragmentos de los 4 audiovisuales:
https://youtu.be/KfBSXNLYku8 
https://youtu.be/Hj03yjg6sF0 
https://youtu.be/DXeRL7Y4C9M 
https://youtu.be/cM7J3f2zGD4 

Descripción de la obra
Construcción del paisaje reúne una serie de trabajos multimediales 
que reflexionan sobre la idea del paisaje como producto cultural 
surgido de la interacción entre la naturaleza y los humanos. En la 
propuesta se exploran las maneras en que el hombre se relaciona con 
su entorno natural: explotándolo, modificándolo y redefiniéndolo. 

Diversas perspectivas se materializan en esta serie de videos que 
incluyen medios de producción diversos, entre ellos la imagen 
algorítmica, la animación, la fotografía y el diseño sonoro. Esta 
diversidad de medios expresivos genera piezas coloridas de paisajes 
cambiantes que se presentan en murales, pantallas y música 
experimental. Construcción del paisaje revisa temáticas que van 
desde la importancia de la topografía en la constitución del paisaje de 
las ciudades colombianas; pasando por la reapropiación del espacio 
urbano por parte de la naturaleza durante el aislamiento social de 
2020; hasta el impacto del desarrollo urbano en las dinámicas de los 
ecosistemas que habitamos.

Narrativa ficcional a partir del cosmos muisca
JOAN DAVID LONDOÑO LLANOS
Profesional en Administración Tecnológica
Maestrando de la Maestría en Artes Digitales (MAD) – ITM
Miembro de la Corporación de Arte Luz y Sombra (2017 - 2019)
(Medellín, Colombia)
joanlondono139709@correo.itm.edu.co; jd90llanos@gmail.com

PALABRAS CLAVE: Cosmos muisca, narrativa ficcional, arte digital, 
programación creativa, interactividad.
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Declaración del artista
Mi trabajo artístico está influenciado por diversas culturas indígenas 
que han habitado el territorio colombiano, entre estas: yaguas del 
Amazonas, wayúu de la Guajira, arahuacos de la Sierra Nevada de 
Santa Marta, el pueblo escultor de San Agustín y, particularmente, 
en este caso, la cultura muisca ubicada en Cundinamarca, Boyacá 
y el sur del departamento de Santander. Busco explorar y honrar las 
tradiciones, valores y espiritualidad de estas comunidades únicas. 
Esto a partir de la exploración de la mitología, el trasfondo de los 
relatos indígenas y del significado que subyace en la cosmogonía 
de estos pueblos.

Durante la creación de mis obras reflexiono sobre el impacto de 
la colonización y olvido de los lenguajes como raíz de la cultura 
y, por ende, de las creencias autóctonas. Igualmente, alrededor 
de la historia que se nos ha contado y la que se nos ha dejado 
de contar. Asimismo, con respecto al punto de vista de quienes 
permanecen conscientes de su origen, no sólo como indígenas 
sino como mestizos. Comprendiendo lo indígena y lo mestizo 
desde el trasfondo cultural que implica a partir de la resistencia de 
los saberes de generaciones humanas que habitaron el territorio 
que hoy reconocemos como Colombia, y no únicamente como una 
categoría.

Las culturas que habitaron este territorio hace más de 2000 
años atrás representan un legado cultural que se ha olvidado y 
abandonado por un colonialismo de hace 500 años. Así pues, es 
preponderante comprendernos desde una perspectiva panorámica 
porque somos todos, en conjunto, herederos de una riqueza 
multicultural enorme. La posibilidad de que estos conocimientos 
ancestrales permean o lleguen a permear la cultura nacional 
contemporánea, es algo que me inquieta, y pienso en cómo se 
desarrollaría el país si incorporáramos en nuestro pensamiento el 
respeto profundo por la naturaleza y por la diversidad cultural que 
ancestralmente los indígenas han profesado. 

En los últimos años he utilizado herramientas analógicas como 
el dibujo y la pintura; y digitales como ilustración, modelado 3D 
y programación; para expresar la esencia de estas culturas de 
manera figurativa y simbólica. En este caso, a través de patrones 
geométricos y símbolos indígenas. En este punto es necesario 
mencionar que la pieza que se propone exhibir hace parte de una 
instalación más grande, la cual se encuentra en proceso de creación 

y que, en su totalidad está asociada a la creación de una narrativa 
ficcional. El punto central es crear un universo alterno derivado de la 
interferencia de las deidades muisca durante la colonización, para 
así cambiar el rumbo de la historia. Debido a lo anterior, esta pieza 
de programación creativa incorpora algunos elementos asociados 
con otras tipologías de producto, lo que permite una comunicación 
entre estas como un todo.

Finalmente, el objetivo es que mis obras inviten a la reflexión y que 
a través de la reinterpretación y resignificación se fomente una 
mayor apreciación por la riqueza cultural de los pueblos indígenas, 
de su historia, y de cómo estas han venido cambiando ya sea por 
adaptación al entorno social contem

Programación con Processing y Arduino.
Tiempo de duración anclado al tiempo en que el espectador 
interactúa con la pieza.
2023

Ficha técnica

Descripción de la obra
Aplicación (App) programada a partir de Processing en comunicación 
con Arduino (hardware), en el que se visualiza a nivel macro una 
asociación bilateral entre dos métodos indígenas. El Abos (cosmos) 
muisca, que enfatiza la oscuridad y la nada; con La metáfora de la 
semilla de la cultura Kogui, esta última relacionada con la síntesis de 
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los cinco elementos que la conforman. Como resultado, se representa 
simbólicamente la dualidad cosmogónica a partir de los conceptos 
el todo y la nada, a través de la interconexión de ambos métodos 
indígenas.

Esta pieza busca aferrarse a aquellos elementos identitarios de 
estos pueblos para incentivar el interés y el respeto por la diversidad 
cultural, entendiendo este patrimonio como una riqueza invaluable 
de la humanidad. En este respecto, la propuesta es una narrativa 
ficcional que sintetiza ambos métodos indígenas, y los reinterpreta 
a nivel metafórico y simbólico. Esto para entregarle un tinte de 
contemporaneidad a estas creencias ancestrales, reavivándolas al 
aportarles una mirada desde una perspectiva artística.

Finalmente, esta pieza también posee una interfaz física, un control 
electrónico que permite la comunicación y manipulación del programa. 
Este mando está inspirado en un volante de huso muisca (instrumento 
para hilar); esto, dado que el tejido de esta cultura está asociado a 
la resignificación de la mitología en el mundo contemporáneo. A su 
vez, el diseño geométrico muisca elegido para este instrumento está 
asociado con el Abos y con La metáfora de la semilla.

•	 Acevedo, L., Angulo, V., & Velandia, P. (2018). Oralitura Muisca: Or-
febrería y tejido para la transformación de la palabra y el buen vivir. 
Obtenido de Repositorio de la universidad Santo Tomás: https://
repository.usta.edu.co/bitstream/handle/11634/12435/2018linaa-
cevedo.pdf?sequence=1&isAllowed=y

•	 Argüello García, P. M. (2001). Historia de la investigación del arte 
rupestre en Colombia. Obtenido de Universidad Distrital Francisco 
José de Caldas: http://www.rupestreweb.info/colombia.html

•	 Bohórquez Caldera, L. A. (2008). Concepción sagrada de la natu-
raleza en la mítica muisca. Obtenido de Franciscanum. Revista de 
las ciencias del espíritu, vol. L, núm. 149, mayo-agosto, 2008, pp. 
151-176. Universidad de San Buenaventura: https://www.redalyc.
org/pdf/3435/343529807006.pdf

•	 Cristancho, E., Chautá, C., Curvelo, R., & Amaya, C. (2015). Gueta: 
El plan del resurgimiento: Comunidad Mhuysqa de Sesquilé. Obte-
nido de Corporación Autónoma Regional de Cundinamarca - CAR: 
https://sie.car.gov.co/handle/20.500.11786/35846#page=1

•	 Kulchavita, A. D. (2021). La tribu muisca. Obtenido de Soy Tribu: 
https://www.youtube.com/watch?v=6Fm7OzSf8QA

Referencias

ME NIEGO
GABRIELA MIGUEL MONTAÑA RONCANCIO (NOMBRE IDENTITARIO)
MIGUEL EDUARDO MONTAÑA RONCANCIO (NOMBRE JURÍDICO)
Estudiante del Proyecto Curricular de Arte Danzario con énfasis en 
Danza Contemporánea de la Facultad de Artes ASAB, Universidad 
Distrital Francisco José de Caldas
memontanar@udistrital.edu.co

PALABRAS CLAVE: Cuerpo, resistencia, genero, performance, practi-
cas danzarías, experiencia de vida trans.

Declaración del artista
La obra “ ME NIEGO” surge como una denuncia contra los asesinatos 
de individuos que han vivido experiencias de vida trans y diversidad 
sexual en el contexto colombiano. A través de un proceso creativo 
profundamente arraigado en el texto homónimo, esta pieza artística 
se erige como un testimonio visual y emocional que busca traer al 
presente a quienes cuyas voces han sido silenciadas por la violencia 
y la discriminación. Este proceso artístico es más que un medio 
de comunicación; es un grito de resistencia utilizando elementos 
cuidadosamente seleccionados y cargados de simbolismo; la obra 
se convierte en una plataforma para la construcción de identidad 
personal. A medida que se tejen conexiones con elementos de la 
cultura Ballroom, como el “Lipsync” y la “Pose”, la obra transita los 
límites de la presentación y se convierte en una exploración profunda 
y conmovedora del ser.

El cuerpo, en esta obra, es mucho más que una forma física; es un 
territorio que se erige en la confrontación entre lo interno y lo externo. 
Transformado en un receptor y emisor de emociones, situaciones 
y sensibilidades, el cuerpo se convierte en un testimonio viviente 
de las luchas y las adversidades que enfrentan las personas trans 
y diversas sexualmente. Cada gesto, cada movimiento, es una 
afirmación de la existencia y una resistencia.

“ME NIEGO” se convierte en un espacio donde convergen la 
protesta, la belleza y la historia. A través de su mensaje visual y 
conceptual, desafía la noción de lo “común/cotidiano” al iluminar 
las realidades dolorosas y a menudo ignoradas de la vida de quienes 
son víctimas de la violencia de género. Cada elemento en la obra, 
desde los colores hasta las formas, está imbuido de significado y 
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Espacio abierto 
40 min 
2021 
Registro audiovisual:
https://photos.app.goo.gl/895n6apefunbpLBo7 

Ficha técnica

Descripción de la obra
La configuración del cuerpo como terreno de resistencia, tal como 
propuso Silvia Federici (2015), con la capacidad de transformarse 
a sí mismo resuena con las formas de habitar y expresarse a partir 
de las experiencias de vida trans e impulsa a enunciarlas en las 
puestas en escena y los procesos de enseñanza, incorporando 
perspectivas enfocadas en las experiencias personales y en la 
formación académica. En el contexto de la teoría de género, Judith 
Butler (1998) ha influido significativamente en la comprensión de 
cómo el género es una construcción performativa, enfatizando que 
nuestras identidades de género no son dadas y estas se desarrollan 
a través de repeticiones y actuaciones culturales. 

Esta perspectiva teórica ha permitido explorar cómo las prácticas 
danzarinas, pueden ser utilizadas para expresar y cuestionar las 
nociones convencionales de género. En este sentido, la integración 
de las experiencias de vida trans en las puestas en escena y en 
los procesos de enseñanza tiene un impacto significativo. No sólo 
impulsa una representación y presentación más auténtica y diversa 
en el ámbito académico, sino que también se convierte en un acto 
de incidencia en las audiencias. La presentación de estas narrativas 
en un contexto educativo y artístico no sólo informa y educa, sino 
que también desafía las normas preexistentes y promueve la 
comprensión de la diversidad de experiencias de género.

propósito, contribuyendo a la narrativa que se despliega ante los 
ojos del espectador. En última instancia, esta declaración artística 
busca trascender el ámbito puramente visual para convertirse en 
un llamado a la acción y a la reflexión. “ME NIEGO” nos desafía 
a enfrentar la realidad dolorosa de la violencia de género y a 
cuestionar nuestras propias percepciones y prejuicios. A través de 
esta obra, el arte se convierte en un medio para la transformación 
social y la conciencia colectiva, recordándonos que cada ser tiene 
el derecho inalienable de ser respetado, valorado y amado, sin 
importar su identidad de género u orientación sexual.

•	 (Butler J. L., 1998); (Butler J. , 1999); (Sylvia Cristina Prieto Dávila, 
2017); (Gil Alzate, 2020); (Federici, 2015)

Referencias
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PALABRAS CLAVE: Tiempo, ensueño, inconsciente colectivo, drama-
turgias expandidas.

Parasomnias
LUISA FERNANDA ESCOBAR (DIRECTORA) 
Magíster en Artes y Licenciada en Teatro de la 
Universidad de Antioquia.
Técnica Profesional en Producción para las 
Prácticas Musicales de la Escuela
Superior Tecnológica de Artes Débora Arango.
Docente Ocasional Facultad de Prácticas Escénicas 
del Tecnológico de Artes Débora Arango
(Envigado, Colombia) 
lfescobar@deboraarango.edu.co

ALEJANDRO CASTRO ARBOLEDA (ACTOR) 
Técnico Profesional en Actuación para las 
Prácticas Escénicas Teatrales 
Estudiante de Prácticas Escénicas del Tecnológico 
de Artes Débora Arango
(Envigado, Colombia)
alejandro_arboleda@deboraarango.edu.co 

VALENTINA ORREGO HINCAPIÉ (ACTRIZ)
Técnico Laboral en Diseño e Integración de Multimedia
Técnico Profesional para las Prácticas Escénicas Teatrales
Estudiante de Prácticas Escénicas del Tecnológico 
de Artes Débora Arango
(Envigado, Colombia)
valorre84@deboraarango.edu.co

Declaración del artista
Sobre la directora…: sus indagaciones y trasegares artísticos han 
estado marcados por una pregunta constante por el cuerpo, la 
otredad, la pérdida de sentido, la desigualdad social, la violencia y 
las diversas teatralidades como posibilidad de develar realidades 
que nos tocan a todos. En esta oportunidad la obra confronta los 
lugares del tiempo, el sueño y el inconsciente como fuerzas que 
traspasan al hombre y lo sumergen en el bucle de la vida y la muerte.

Dirección: Luisa Fernanda Escobar Isaza
Dramaturgia: Colectiva
Diseño y producción sonora: Sebastián Benjumea 
Auxiliares técnicos producción sonora: Estudiantes Producción So-
nora del Tecnológico de Artes Débora Arango
Diseño de interacción y producción audiovisual: Hernán Rodríguez 
y Estudiantes del semillero modelado sensorial - realidades mutan-
tes del programa de Interacción Digital del Tecnológico de Artes Dé-
bora Arango 
Producción general y Luces: Isabel Montoya
Duración: 1h 30 min
2023 

Ficha técnica

Descripción de la obra
En el principio estuvo la idea, un sin fin de pensamientos vagando 
perdidos en la nada, flotando, sin cuerpo, ni materia. Al segundo día 
la idea se concibió luz y viajó sin norte hasta que se pensó tiempo y 
oscureció; luego la luz mutó en sí misma y se hizo dualidad, noche 
y día se sujetaron de forma circular; sin pensarlo, la luz atravesó 
su tiempo creado y la materia apareció mezclándose a sí misma 
y haciéndose hombre, cuerpo y emociones. Al tercer día la luz y la 
oscuridad quisieron crear el mundo y se quedaron en la utopía, en 
el sueño. Luego llegó la sombra, la proyección, el inconsciente del 
pensamiento sobre el hombre rodando entre universos perdida, 
buscando los cuerpos atrapados en el sueño para poder pertenecer. 
Los días que siguieron infinitos, la idea se hizo locura, linaje, sombra 
misma, miedo, éxtasis e impermanencia. Allí habitó diversos cuerpos 
y se transfiguró hasta que se pensó vida y muerte en un bucle eterno 
en el que todos estamos atrapados.

La obra es una composición de cuadros monologales entre los cuales 
las fuerzas del inconsciente transitan el devenir de los personajes; 
dos torres como significación de tiempo y lo onírico como inspiración 
para plasmar la paradoja que desde la imagen codifica las preguntas 
que como grupo surgen para la puesta en escena. Es un trabajo 
interdisciplinar en el que, desde las dramaturgias expandidas, 
colaboran y se suman a la Facultad de Prácticas Escénicas, y los 
programas de Interacción Digital y Producción sonora para la 
realización y consolidación de los lenguajes de la obra. 
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Barcelona: Paidós.
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