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La Investigación+Creación como Acción Política

Carlos Córdoba-Cely
Universidad de Nariño
cordobacely@udenar.edu.co

Laura Sandoval
Universidad del Cauca
ljsandoval@unicauca.edu.co 

Daniel León
Colegio Mayor del Cauca
leonblanco@unimayor.edu.co 

En las ciencias sociales, se entiende la autonomía como la creación de 
condiciones que permiten el cambio social en un contexto determinado, es 
decir, como un sistema social autopoiético, en donde el diseño se convierte en 
una tecnología política ideal para el posdesarrollo y el buen vivir (Escobar, 2016). 
Desde esta nueva perspectiva ontológica surge una reflexión encarnada sobre las 
maneras y modos de construir conocimiento a partir de las disciplinas creativas 
que deben ir más allá de la crítica, hacia el concepto de desarrollo tecnológico 
y conquista del territorio y, más bien, deben centrarse en la creación de nuevos 
mundos auto-producidos. Si bien es cierto que, este tipo de “responsabilidad” 
recae en todas las áreas del conocimiento, pareciera que existe un guiño particular 
hacia las artes, la arquitectura, la música y el diseño, en donde estos mundos 
pueden llegar a ser desde nuevas sensibilidades. Este enfoque no es nuevo 
y ya hace tiempo, Guattari (1996) propuso que la única respuesta verdadera 
para la superación de la crisis ecológica era una revolución que superara las 
relaciones sociales a gran escala y se centrara en “los campos moleculares de la 
sensibilidad” (p. 10) y el deseo para forjar nuevos paradigmas de inspiración 
ético-estéticos. Sobre esta realidad ecosófica se inserta la búsqueda de nuevas 
maneras sensibles de hacer investigación, especialmente desde la denominada 
“Investigación Creación”1. 

mailto:cordobacely%40udenar.edu.co?subject=
mailto:ljsandoval%40unicauca.edu.co?subject=
mailto:leonblanco%40unimayor.edu.co%20?subject=
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 La Investigación+Creación, como enfoque epistemológico entre las 
disciplinas creativas, ha sido ampliamente descrita y analizada, teniendo 
en cuenta sus fundamentos epistemológicos (Frayling, 1994; Archer, 1995; 
Borgdorff, 2010), sus principios metodológicos (Ballesteros y Beltrán, 2018; 
Bonilla et al., 2019; Córdoba-Cely, 2021), y los resultados particulares que este 
nuevo paradigma propone (Orozco-Álvarez et al., 2021; Rincón-Quijano, 2021; 
Villaneda-Vásquez et al., 2021). A pesar de la amplia cantidad de reflexiones 
sobre esta nueva propuesta para generar y gestionar el conocimiento desde un 
componente plástico sensorial, la realidad es que hasta la fecha de publicación de 
este capítulo, todavía no existen acuerdos generales por parte de la comunidad 
académica sobre ninguno de los aspectos antes descritos en este párrafo. 
 Para los editores del presente libro, esta particularidad, más que una 
limitante, se convierte en una oportunidad para “modelar” los alcances y 
características de este tipo de investigación, bajo algunos principios concordantes 
identificados en el primer libro por capítulos de esta colección y sintetizados de 
la siguiente manera:

1. La incertidumbre y la colectividad son los insumos para comprender la 
creación desde una nueva dimensión ética-estética de planificación cultural;

2. El laboratorio se convierte en el espacio creativo ideal para trabajar en el 
territorio, debido, en gran parte, a las afectaciones que la experiencia creativa 
tiene en la transformación social;

3. La Investigación+Creación promueve nuevas perspectivas ontológicas sobre 
cómo las disciplinas creativas se pueden articular en nuevas interpretaciones 
del mundo, y

4. La experiencia creativa se manifiesta por medio de los prototipos resultados 
de cada investigación (Córdoba-Cely y Ascuntar-Rivera, 2021), siendo 
este último aspecto el más aceptado por la comunidad académica como 
la principal característica particular de este tipo de investigación. De esta 
manera, el presente libro por capítulos hace parte de un segundo volumen 
de la colección sobre Investigación+Creación en Colombia, cuyo objetivo 
primordial es ahondar en algunos de los principios delimitantes encontrados 
en el volumen anterior (Ver: Córdoba-Cely y Ascuntar-Rivera, 2021), los 
cuales se describen a continuación.
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La Creatividad como evento político sensible

Para el presente libro, se ha considerado la Autonomía como una nueva 
perspectiva ontológica que sirve para proponer un modelo de transición, donde 
las disciplinas creativas pueden realizar nuevas preguntas de investigación. En 
esta medida, los capítulos de este libro han dado pie a proponer que el concepto 
de la Autonomía, abordado desde la Investigación+Creación, puede ser el 
medio por el cual se abren las puertas hacia la reflexión sobre una experiencia 
política en las disciplinas creativas. Ya desde hace algún tiempo atrás, se ha 
venido tratando, por parte de diferentes autores, el tema del “Diseño Político” 
y su inserción en los campos de la investigación creativa. Tal vez los primeros 
en abordar este aspecto desde los estudios de la producción cultural fueron 
Farías y Wilkie (2015), que propusieron, en su momento, una nueva manera 
de abordar las prácticas creativas desde el estudio de la llamada “creación 
distribuida”, como lugar donde se realizan y analizan nuevas formas culturales 
(artefactos culturales), como acto social separado de la innovación tecnológica 
centrada en la generación de capital. Los autores definen este tipo de estudio 
de la siguiente manera: 

Podemos comenzar a imaginar el estudio como el análogo cultural del laboratorio: 
un espacio que alberga y manifiesta las condiciones en las que se conciben, 
planifican, prueban y sintetizan prototipos, modelos, diseños, medios, así como 
visualizaciones que son concebidas, planificadas, probadas, y sintetizadas en 
formas limitadas y afectivas. Pero, como hemos sugerido, esto no es suficiente. 
Prestar atención a los problemas epistémico-ontológicos específicos que configuran 
el trabajo de los estudios nos obliga a comenzar a explorar repertorios conceptuales 
alternativos que nos lleven más allá de las analogías con la experimentación 
científica hacia cuestiones de invención, intimidad y apego. (Farías y Wilkie, 
2015, p. 2) 

1. Sobre este nuevo enfoque epistemológico se han insertado, desde la academia, diferentes 
denominaciones, entre las cuales se consideran las siguientes: “Investigación y Creación”, 
“Investigación-Creación” e “Investigación a través de la Creación”, todas ellas equivalentes, 
según Chapman y Sawchuk (2012, p. 7). En este capítulo, y siguiendo las consideraciones de 
Stalin García (2021), se utilizará la expresión “Investigación+Creación”, como un término 
concomitante de sus componentes para definir aquella investigación que se centra en confirmar o 
refutar una hipótesis por medio de una experiencia estético-creativa que se encuentre contenida 
en una representación plástico-sensorial y en una documentación de su proceso investigativo. 
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 En la actualidad, esta analogía sobre el laboratorio ha sido apropiada en 
parte bajo la denominación del llamado “Laboratorio Social”, el cual es una de 
las características encontradas alrededor de la Investigación+Creación en el 
volumen anterior de esta colección. Lo cierto es que para Farías y Wilkie (2015), 
la creatividad como objeto de estudio ha sido abordada desde dos enfoques 
diferentes: el primero, desde la psicología cognitiva, que estudia los procesos 
mentales que ocurren en el individuo, donde Csikszentmihalyi (1998) es uno de 
sus principales exponentes, y el segundo, desde la sociología y la geografía, que 
estudian el contexto como lugar donde se afecta la manera en que se gestionan 
los procesos creativos, con Florida (2005) como uno de sus representantes más 
conocidos.
 De esta manera, Farías y Wilkie (2015) proponen superar las explicaciones 
individualistas y ambientalistas de la creatividad, así como la endémica 
correlación entre creatividad e innovación, y entender los procesos creativos 
como “eventos” políticos sensibles para la producción de artefactos culturales. 
Entonces, la pregunta que surge a partir de esta resignificación ontológica es 
la siguiente: ¿cómo pueden las disciplinas creativas abordar estos eventos 
políticos sensibles donde se producen los artefactos culturales? Prendeville et 
al. (2022) proponen el concepto proveniente de la teoría del diseño denominado 
“prácticas de encuadre del diseño” (design framing practices), como el principio 
epistemológico desde el cual se puede responder esta pregunta. 

El encuadre creativo y la acción política

Para Prendeville et al. (2022), el diseño puede entenderse como un conjunto 
de prácticas y capacidades para interpretar los sistemas sociales y facilitar 
resultados sociomateriales que tengan efectos estructurales a largo plazo en 
la sociedad. Es decir, para ellos, el diseño es invariablemente político. A partir 
de esta hipótesis de trabajo, sustentan su trabajo desde la teoría de los marcos 
cognitivos (Cornelissen y Werner, 2014) para insertar la práctica del encuadre 
creativo como procedimiento habitual en el diseño y así explicar su inmanente 
sentido político. 
 En términos generales, un marco es un conjunto de inferencias cognitivas 
que los individuos crean para comparar constantemente la perspectiva de un 
fenómeno determinado con los marcos de otros individuos, de un colectivo 
o de una institución establecida, y que los autores denominan como micro-
marcos, meso-marcos y macro-marcos. Lo más importante de estas estructuras 
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es el intercambio de significados entre actores, ya que permite un constante 
ajuste de los marcos individuales, colectivos e institucionales (Bijl-Brouwer, 
2019). Cuando esto no ocurre, la acción social se reduce y el intercambio 
de información entre los actores cesa hasta el punto de convertir cualquier 
percepción de un fenómeno social como un problema intratable. Es aquí donde 
entra la práctica del encuadre del diseño.
 Para Dorst (2011), el encuadre creativo es un conjunto de declaraciones 
que contienen un punto de vista novedoso desde el cual se puede abordar 
una situación problemática. Estas declaraciones son construidas mediante 
un modo de inferencia abductivo y son verdaderas hipótesis explicativas, 
las cuales contienen la síntesis del problema, unas determinantes creativas 
mínimas y una propuesta de solución con un valor añadido para los grupos 
de interés vinculados al proyecto. Estas declaraciones se construyen mediante 
marcos de referencias específicos, donde el problema y la solución propuestos 
son contrastados y ajustados constantemente frente al fenómeno abordado2. 
Siguiendo a Dorst (2011), un ejemplo de una declaración con encuadre creativo 
podría ser algo como la siguiente hipótesis: Si ante la falta de un modelo 
teórico constituido sobre la creatividad como acto social (problema), se 
aborda este concepto desde creación distribuida y la Investigación+Creación 
(determinantes creativas), entonces, podría ser posible hablar del proceso 
creativo como un evento político que abrirá las contingencias operativas y 
teóricas de las disciplinas creativas a nuevos mundos (solución con valor). 
 Volviendo a la propuesta de Prendeville et al. (2022), el proceso de 
encuadre creativo se debe entender como una acción política pues afecta 
directamente los micro, meso y macro-marcos existentes, que funcionan como 
contrapesos creativos para cambiar el estatus de subordinación o dominación 
de individuos, colectivos sociales e instituciones constituidas en un ecosistema 
social determinado. En palabras de los autores citados, las prácticas del 
encuadre creativo “son la fuente y el lugar del intercambio relacional entre la 
agencia política y las estructuras sociales que fomentan la acción colectiva” 
(Prendeville et al., 2022, p. 84). Esta acción política puede estar orientada a 
tomar una posición simbólica, social o material, allí donde haya posibilidad 
de disenso para enriquecer, desde lo creativo, el intercambio de significados 
sensibles y promover el activismo colectivo, así como el diseño de políticas 
públicas (Bijl-Brouwer, 2019). 

2. Para ahondar sobre el concepto de la abducción desde el realismo crítico, se recomienda 
leer el capítulo 5 del libro Explaining Society de Berth Danermark et al. (2019). 
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La Creación llevada a la investigación política

La creación como investigación implica la elaboración de proyectos en los que 
se requiere un proceso creativo como hipótesis de investigación que se valida 
por medio de una intervención plástico-sensorial (Chapman y Sawchuk, 2012), 
en palabras de los autores: “a través de la creación (es decir, el despliegue, el 
compromiso práctico), los mismos fenómenos que tratamos de explorar se 
hacen realidad en primer lugar” (p. 23). Por lo tanto, la Investigación+Creación 
privilegia no solo la intervención social como ocurre en la Investigación-Acción-
Participación (Bahng et al., 2022), sino además busca validar la construcción 
de nuevos mundos sensibles en donde los procesos creativos articulan la 
interacción entre la agencia y la estructura social (Büscher et al., 2016). A 
partir de este punto, la Investigación+Creación puede proponerse como un 
modo de conocimiento político-sensible para crear e interpretar (al mismo 
tiempo) nuevos modelos ontológicos. Los editores de este libro consideran 
que los capítulos presentes en este volumen exponen diferentes propuestas de 
encuadres creativos y que pueden tener un carácter político orientado hacia 
lo sensible (Autonomía Creativa), hacia lo social (Autonomía Territorial) y 
hacia lo material (Autonomía Tecnológica). A continuación, se describen cada 
una de ellas.

 
Autonomía Creativa 

Mazé (2019) asegura que, a diferencia de la política, el diseño siempre nos toca. 
Esto significa que el proceso creativo como acción política siempre será más 
cercano y verificable para los grupos de interés que cualquier política pública 
de una estructura social. También insinúa las formas como se construye la 
realidad como posibilidad de futuro, a partir de una serie de cuestionamientos 
que comienzan en la predictibilidad positivista del tiempo, pero llegan 
a extenderse hasta las teorías feministas poscoloniales en donde todas las 
narrativas hegemónicas deben ser cuestionadas (Mazé, 2019,). En este sentido, 
la Investigación+Creación puede servir para configurar entornos provocativos 
donde sea posible experimentar el futuro, ya sea para la creación feminista, la 
documentación histórica o la lucha social, como se puede detallar en los tres 
capítulos de esta primera sección. 
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 De esta manera, el capítulo Cuando te escucho: Un documental sonoro 
entre voces de mujeres, de Bibiana Delgado-Ordóñez y Claudia Torres Cruz, 
se convierte en un referente de interés, pues muestra cómo se da el vínculo 
creativo y se construye conocimiento entre las investigadoras y las personas 
vinculadas al proyecto, ya no como informantes o sujetos de investigación, 
sino como cocreadoras, colaboradoras, del mismo. De igual manera, desde lo 
sonoro y la escucha fomenta la reflexión compartida sobre la experiencia de 
ser mujer y las violencias cotidianas que las atraviesan. Asimismo, el proyecto 
en su forma sonora y textual pone en cuestión la manera tradicional y limitada 
que la academia sigue en sus procesos de generación y comunicación del 
conocimiento y, en esa medida, provoca la discusión sobre el impacto de la 
investigación en la vida de las personas.
 En el texto De ida y vuelta: diálogos en torno a la investigación-creación 
formativa en diseño a través de los archivos, Andrea Lorena Guerrero Jiménez 
y Victoria Eugenia Peters Rada presentan resultados reflexivos de un 
proyecto de investigación-creación, cuyo punto de partida es la construcción 
colectiva de un archivo documental. Para lo cual se establecieron criterios de 
recuperación, catalogación, análisis y estrategias de creación, a partir de la 
reconstrucción de un archivo documental. Esta construcción colaborativa 
consistió fundamentalmente en la digitalización de las publicaciones, hasta 
ese momento físicas, de la revista ilustrada Chanchito (1933–1934), del artista 
Sergio Trujillo Magnenat y pensada para un público infantil. El archivo lo 
conforman los 63 números de la revista y es la primera vez que es publicada la 
colección en su totalidad. Las autoras explican que, la aproximación al archivo 
como fenómeno de estudio del diseño de manera dialógica y colaborativa, 
como fue el caso, permitió múltiples rutas interpretativas consecuentes con 
las diversas miradas de los diseñadores participantes. En tal sentido, reseñan 
las experiencias de investigación–creación, de tres estudiantes participantes 
del proyecto y miembros del semillero de investigación Diseño, Artefacto y 
Sociedad, el cual funciona como un laboratorio de investigación-creación.
 Cierra esta reflexión, en torno a la autonomía creativa, el capítulo 
Emergencias creativas insólitas de María Ximena Dorado Velasco, desde un 
“escenario de convergencias entre la acción política y la acción creativa” como 
lo son las semanas la movilización social en Cali, a partir del 28 de abril de 
2021, en las que se detonan gestos anticoloniales, como el de un grupo de 
indígenas Misak que derrumba el monumento a Sebastián de Belalcázar, a 
inicios de dicha movilización. Es así como, estas emergencias creativas insólitas 
posibilitan el análisis de narrativas desde perspectivas en las que se reconocen 
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“las materialidades y simbologías del estallido social en Cali”, como una 
“oportunidad para pensar la investigación como una relación indisciplinada 
con el mundo, en la que, como dice Alejandro Haber (2011), “conocer es algo 
que nos acontece en el cuerpo cuando nos relacionamos con las cosas y con su 
espectro” (p. 215).

Autonomía Territorial

Los modelos tradicionales de investigación han promovido la oposición entre 
reflexión y experiencia. De acuerdo con Varela et al. (1991), es necesario superar 
esta dicotomía investigativa por medio de una reflexión atenta y abierta, en donde 
no solo se hable de la experiencia, sino que sea una experiencia en sí misma. Esta es 
la Investigación+Creación como reflexión encarnada (Prendeville et al., 2022), es 
decir, como investigación que rompe el dualismo racional y busca nuevos horizontes, 
donde alternativos modelos de conocimiento sensible son aceptados como parte 
de estos mundos donde es posible hacer investigación mediante semilleros de 
experiencias, objetos plástico-sensoriales como herramienta etnográfica o como 
investigación sin proyecto definido.
 En ese sentido, la propuesta Memoriandar la ko-creación desde la biolugargogía 
y la kosmovilidad intercultural, de Willian Jairo Mavisoy Muchavisoy, abre 
las posibilidades de la Investigación+Creación, al traer a la conversación el 
concepto de la ko-creación y los conocimientos ancestrales tradicionales. La 
visión plural que comparte el profesor Mavisoy apela a la ko-creación como un 
espacio de aceptación en el que conviven diversas formas de crear, vinculadas 
estrechamente con los ciclos vitales (bio), las interacciones de la gente y la vida 
en el lugar, y las múltiples formas de expresión y transformación del acto 
educativo (gogía). De esta amalgama surge la propuesta de la Biolugargogía, 
puesta en práctica en el semillero “de curiosidad natural” Biolugargogía de 
Memorias y Sabidurías Ancestrales de la Universidad del Cauca y la maleta 
de biolugargogía para memoriandar en el aula: Bëtsananëngbe jwabna. Ambas 
estrategias reconocen la curiosidad natural de los estudiantes del semillero 
como las expresiones de la identidad colectiva, su lugar, su lengua, sus sistemas, 
creencias y pertinencia ancestral, de allí, promueven un diálogo constante 
entre el espacio de la academia y la investigación tradicional en un movimiento 
de curiosidad-investigación, motivado por la kosmovilidad del conocimiento 
intercultural. Antes de cerrar el capítulo, el autor presenta su reflexión de la ko-
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creación situada en la espiral de experiencia presente en las sabedoras tejedoras 
del ts̈ombiache del pueblo Kamënts̈á, Sibundoy, departamento de Putumayo.
 En este contexto, el tejido ts̈ombiache se convierte en una bella coincidencia 
en esta sección de libro, pues vincula la experiencia vital ko-creadora, descrita 
por Mavijoy, con las reflexiones de las investigadoras Alexandra Cuarán Jamioy, 
Susana Patricia Chicunque Agreda, Andrea Botero y Eliana Sánchez-Aldana, 
a través del proyecto los Tejemanejes de la Creación-Investigación en el Tšombiach 
(Fajas tejidas del pueblo Kamëntŝa Biya). En este capítulo, se documenta el 
proceso de Investigación + Creación conjunta entre las investigadoras y un 
grupo de ocho mujeres jecoyëng (tejedoras). Las investigadoras presentan 
al tšombiach como un elemento de resistencia y resiliencia de la comunidad 
Kamëntŝa, que ha pervivido a pesar de los procesos colonizadores de los últimos 
500 años. Las investigadoras reconocen al tšombiach como parte fundamental 
de la cultura material Kamëntŝa; sin embargo, les interesa comprenderlo como 
parte de un complejo sistema de producciones de sentido. De allí que planteen 
la pregunta por aquello que se teje alrededor del tšombiach. 
 Bajo el hilo conductor del encargo de nueve tšombiach (uno colectivo 
y otros ocho creados por las jecoyëng) y bajo el principio de jenëbuatëmbam 
“prestar la mano, acompañarnos y enseñarnos mutuamente en el trabajo”, las 
investigadoras dialogan entre sí y con las tejedoras en un tejemaneje, en un ir 
y venir, similar al propio acto de hilar. Así, van reconstruyendo los espacios 
de creación individuales y colectivos vinculados de manera vital al territorio. 
Esto les permite sostener que en el tejido del tšombiach no solo se entrelazan 
las hebras de lana, sino que se van tejiendo las mismas mujeres y, con ellas, el 
ser y hacer Kamëntŝa.
 Para el capítulo, La plaza de mercado, escenario de preservación cultural 
y creación visual, de Rafael Ángel-Bravo, se propone una experiencia de 
investigación-creación en la plaza de mercado, reconociendo este lugar como 
un espacio popular de intercambio, de encuentro y de memoria, en el que 
transitan saberes en torno a diversas formas y rituales de comercialización, 
preparación y consumo de alimentos; valores culturales que fortalecen la 
identidad, a través de dar sentido de pertenencia y reconocimiento desde 
y para las comunidades que habitan estos lugares. En cuanto a la estrategia 
metodológica, se implementa la imagen fotográfica como recurso de registro 
documental, creación visual y expresión artística. En un primer momento de 
la investigación, se logra un registro documental tanto en plazas de mercado 
nacionales como internacionales, que se constituyen como marco general 
para el reconocimiento de semejanzas y particularidades para realizar una 
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reflexión que reconoce estos espacios populares como resguardos del folclore 
y el patrimonio cultural para las comunidades y como locación y fuente de 
inspiración para la producción audiovisual, al comprender sus significaciones 
en un devenir de configuración y reconfiguración de identidades culturales.
 El capítulo de Desproyectualización: Lo que vuelve de los diseños de los sures, de 
Alfredo Gutiérrez Borrero, es una reflexión teórica en torno a la investicreación, 
que parte de lo que se ha llamado en el discurso académico como diseño del sur, 
o en plural diseños de los sures, para enfatizar la importancia de reconocer la 
pluralidad de miradas y perspectivas de cómo se habitan territorios y los modos 
de vida de las comunidades que allí se configuran. También, el autor profundiza 
su análisis sobre la noción de diseño otros y diseños con otros nombres, que 
se relaciona a cómo abordar la complejidad de la creación en diálogo entre 
alteridades; el autor infiere “un “diseño” capaz de desproyectualizar su 
acercamiento a lo otro”, encontrar “al otro en sus términos, formas de hacer, 
aproximaciones al material, modos de fabricación y creación”. La investicreación 
se sitúa como un escenario limítrofe con la investigación-creación, como señala 
el autor “de tal modo de los diseños de los sures, devenidos DISSOCONS, 
vuelve la desproyectualización como abandono del deseo de incorporar todo 
a la plantación disciplinar”.

Autonomía Tecnológica 

La tecnología es la suma de la práctica cultural sobre la infraestructura, aunque 
casi nunca se aborda de esta manera (Watson et al., 2021). Ya, Mazé (2019) 
ha advertido sobre los inconvenientes de perpetuar, desde las disciplinas 
creativas, las ideas positivistas de causa-efecto en la tecnología y su relación 
con el concepto de desarrollo y progreso. Desde la Investigación+Creación 
se propone superar el modelo tecnológico basado en una cultura material 
pasiva por medio de un proceso de creación más horizontal, donde los 
grupos de interés e investigadores comprenden y aplican la tecnología con 
un sentido aplicado al territorio. Dicha tecnología más sostenible, de bajo 
costo ambiental y de producción está pensada para servir de herramienta 
de investigación etnográfica, actividad de divulgación autorreflexiva en el 
territorio o exploración sensitiva para la producción artística. 
 De esta manera, el capítulo Herramientas digitales para diseñar a distancia, 
de Coppelia Herrán Cuartas, es un referente en cuanto al potencial de la 
mediación tecnológica en el desarrollo remoto de un proyecto de diseño. 
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Como docente del programa de Diseño Industrial de la Universidad 
Pontificia Bolivariana, Herrán Cuartas dirige el curso Proyecto y Vida 
Pública. El curso acerca a los estudiantes al ejercicio de ciudadanía y a la 
elaboración de proyectos vinculados a las prácticas humanas desde un 
enfoque etnográfico. En 2021, el curso recibió la invitación para diseñar 
un sistema de mobiliario urbano en el espacio comunitario del proyecto 
de vivienda de interés social Papagayo, en el municipio de Carepa, Urabá. 
Ante la imposibilidad de desplazamiento por las medidas de bioseguridad 
a causa de la pandemia por covid-19, se hizo necesario abordar el proyecto 
desde la ciberetnografía. De tal modo que, a pesar de la distancia, se pudiera 
garantizar una aproximación al territorio, a su infraestructura y sobre todo 
a las formas de relacionamiento social y a las necesidades de las personas 
beneficiarias. A lo largo del texto, la autora muestra como la ciberetnografía 
alimenta al proceso de Investigación+Creación, pues permite la emergencia 
de aspectos de la realidad de la comunidad, fundamentales en la construcción 
de requerimientos, en especial favorece la validación a distancia de los 
prototipos y vincular a las personas en el proceso creativo.
 En el capítulo Oí Marimbí, un videojuego como puente intergeneracional para 
el diálogo de saberes en la música tradicional del Pacífico colombiano, de Hector 
Javier Tascón Hernández y Jorge Alberto Vega Rivera, se amplía los abordajes 
teóricos y metodológicos de un proyecto de investigación-creación para el 
desarrollo de herramientas transmedia en ámbitos educativos y el diseño 
de experiencias participativas; en donde identificaron como problemática 
el “distanciamiento entre los conocimientos ancestrales de los músicos y 
cultores y las nuevas generaciones” por diversos factores, entre los cuales, 
los autores mencionan: “la presencia invasiva de los medios de comunicación, 
las migraciones de la población hacia las ciudades, la modernización de las 
manifestaciones tradicionales en los escenarios emergente para las músicas 
de marimba, la prevalencia de prácticas educativas que no valoran los saberes 
tradicionales, la dificultad para que los jóvenes se acerquen a los sabedores 
tradicionales y los altos costos de los instrumentos autóctonos, entre otros”. 
Esta experiencia investigativa es un ejemplo de las posibilidades que se 
pueden alcanzar cuando se hacen alianzas entre academia, empresa privada, 
y comunidades; en este caso, conciliando “objetivos pedagógicos, lúdicos y 
comerciales” para la creación de un prototipo para una interfaz lúdica digital 
funcional en dispositivos móviles.
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 Finalmente, en el capítulo Transmediaciones Lab - Una propuesta de 
Aprendizaje-Creación-Participación, Vladimir D’orsonville Miño expone la 
experiencia del laboratorio virtual, creativo y ciudadano Transmediaciones 
Lab, en el cual se desarrollan actividades de reflexión, investigación y 
experimentación alrededor de los procesos creativos en el contexto de las 
mediaciones virtuales. D’orsonville relata la génesis del laboratorio en el 
momento más fuerte de las cuarentenas, debido al covid-19, y destaca las 
dinámicas flexibles y creativas que se desarrollaron en diferentes fases del 
proyecto. En su recuento, el autor indica como la vuelta a la presencialidad 
afecta la forma de trabajo en el laboratorio, por lo tanto, propone una matriz de 
análisis de la experiencia. Dicha matriz se enfoca en tres aspectos de revisión: 
el aprendizaje, la creación y la participación. En la articulación de estas tres 
dimensiones y, en especial, en su puesta en marcha y revisión crítica desde los 
procesos creativos propiciados en el laboratorio, se abre la puerta para indagar 
sobre las posibilidad de la mediación tecnológica en favor de un ejercicio 
creador y transformador, a la vez, singular y colectivo, alejado de las lógicas 
de poder en la que la creatividad se ve limitada. 

Este Libro como lugar de experimentación 

De varias maneras los editores de este libro han buscado hacer efectiva la teoría 
expuesta en el presente capítulo por medio de la acción reflexiva alrededor de 
la investigación y la creación. En esta medida, se quiso explorar nuevas formas 
de trabajo en el proceso editorial con diversas herramientas de inteligencia 
artificial basadas en Large Language Models (LLMs) del tipo Texto a Texto (T2T) 
o tipo Texto a Imagen (T2I) las cuales afectan de manera profunda los procesos 
de producción escrita y visual hoy en día. Por ejemplo, Verganti y Colegas 
(2020) aseguran que las Inteligencias Artificiales (IAs) refuerzan las principios 
de diseño al centrarse en las personas –de hecho, en millones de datos de 
personas– con los cuales el algoritmo identifica determinantes del mercado que 
de otra manera “tradicional” sería imposible de consolidar. Por otra parte, los 
mismos autores proponen que las IAs no afectarán las prácticas epistemológicas 
del diseño pues el creativo se centra en procesos abductivos de “enmarcado” 
para resolución de problemas, capacidades que todavía carecen este tipo de 
herramientas. Los editores consideran, que ante todo, es fundamental abrir 
una discusión ética alrededor de las implicaciones de las IAs en los procesos 
creativos como lo propone Steyerl (2023) y Lanier (2023) a partir de propuestas 
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de exploración por medio de lenguajes plástico-sensoriales. Teniendo en 
cuenta lo anterior se ha decidido utilizar el software de Inteligencia Artificial 
Midjourney3 y el chatbot ChatGTP4 como herramientas de experimentación 
para generar contenido visual y escrito para este libro por capítulos y dejar 
un ejemplo de trabajo con estos dispositivos para futuras reflexiones sobre el 
papel de las IAs en el trabajo editorial y el ejercicio del diseño. A continuación 
se describe el procedimiento de trabajo llevado a cabo para la generación de 
ilustraciones que acompañan cada inicio de capítulo así como para una corta 
introducción del libro por parte de las Inteligencias Artificiales ya mencionadas. 

Proceso de Generación de Ilustraciones 

Todas las ilustraciones que acompañan la portada, contraportada e inicios 
de cada capítulo de este libro ha sido generada por medio del software de 
Inteligencia Artificial Midjourney. Las  imágenes realizadas por esta IA tendrán 
un pie de página que especificará su elaboración en este software y el trabajo 
de edición gráfica realizado por la diseñadora editorial del proyecto, Laura 
Sofía Santacruz Polo. La propuesta creativa consistió en generar un conjunto 
de imágenes que representen la idea de un “Algoritmo expedicionario de un 
mundo en transición”, a semejanza estética de los exploradores europeos que 
documentaron sus conquistas y descubrimientos en América, África y Asia. 
Para esto se diseñó un prompt (texto con indicaciones para la IA) que incluyera 
palabras claves antagónicas que obligaran a la IA a generar imágenes híbridas. 
Se tuvieron en cuenta tres aspectos:
 
1. Estilo (style): ilustración siglo XIX vs Graffiti urbano;
2. Tema (themes): Robot vs Humano;
3. Ambientación artística (artist): vestimenta Victoriana vs vestimenta 

campesina Andina, y

3. https://midjourney.com/home/ 
4.  https://chat.openai.com/chat 

https://midjourney.com/home/ 
https://chat.openai.com/chat 
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4. una Acción, es decir, la descripción de una actividad que pueda 
relacionarse con cada uno de los capítulos del libro. Por ejemplo, en el 
capítulo de libro titulado “Arquitecturas urgentes para una Pedagogía 
de la Escucha.  Cuando te escucho: Un documental sonoro entre voces de 
mujeres”, se utilizó la acción: “tocando música”. Por último se incluyeron 
algunas características de renderización para darles más coherencia a los 
resultados obtenidos, como por ejemplo, la preferencia del color cían en 
las imágenes resultantes. 

 Un ejemplo de un prompt se presenta a continuación:

illustration from the 19th century, graffiti revolution style, human with robots 
body parts dressed in Victorian-era clothes and andean peasant clothing, playing 
music in the middle of the street, extremely detailed, high quality, color cyan, 
background cyan, intimate, extremely sharp lines, --ar 3:2

 De este procedimiento de trabajo se obtuvieron un total de 117 imágenes 
de las cuales se seleccionaron 25 propuestas finales sobre las cuales se realizaron 
algunos ajustes desde Midjourney (calidad de renderizado, mejora de algunos 
aspectos de rostros, extremidades de las imágenes), antes de pasarlas a una 
edición final en un editor de gráficos vectoriales. 

Proceso de Generación de Texto Introductorio 

Para generar el texto introductorio de este libro se utilizó el chatbot ChatGTP 
al cual se le solicitó que realizara una introducción siguiendo el estilo literario 
de Alexander Von Humboldt en su libro “Examen Crítico de la Historia de la 
Geografía del Nuevo Continente”. Para esto, primero se le facilitaron algunos 
extractos del mencionado libro y después se le entregó la siguiente solicitud: 

Hemos utilizado Midjourney para generar un conjunto de imágenes que 
representen la idea sobre cómo una IA ilustraría nuestro mundo a partir de los 
textos de cada capítulo, al mismo estilo en que las expediciones científicas europeas 
del siglo XVIII y XIX registraron en ilustraciones el modo de vida de los lugares 
que colonizaron en las Américas, África y Asia. Teniendo en cuenta esto, realiza 
una introducción como ChatGTP en primera persona donde presentes este tipo 
de propuesta editorial.
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 Al resultado generado por la IA se le requirió algunas ampliaciones así 
como varias regeneraciones de contenido hasta que se obtuvo una introducción 
con algún tipo de interés y con un estilo particular que se agrupó inicialmente 
bajo el título: “Exploración y Creación: Un viaje literario e ilustrativo al 
Territorio con el apoyo de IAs”. Este nombre también sugerido por el chatbot, 
fue ajustado finalmente con el título que aparece en el índice del apartado 
Investigación y Creación. 
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Investigación y Creación: Una exploración literaria 

e ilustrativa al Territorio desde el algoritmo

IA ChatGPT
Open IA

Tomando inspiración de la prosa elocuente y erudita de Humboldt, presento 
esta propuesta editorial que combina la investigación y creación como una 
exploración del territorio a la manera de las expediciones científicas del pasado. 
Siguiendo sus pasos, este libro por capítulos se adentra en un viaje fascinante 
a través del cual la IA Midjourney ha generado un conjunto de imágenes que 
retratan, al estilo de los ilustradores europeos del siglo XVIII y XIX, cómo una 
IA podría plasmar nuestro mundo a partir de los textos de cada capítulo. De 
esta manera, en cada página, las palabras humanas se unen a las imágenes 
generadas por los algoritmos para recrear la esencia de los territorios desde 
la visión de los expedicionarios-investigadores presentes en este libro. Nos 
sumergimos en la belleza natural y social, en los modos de vida y en las culturas 
que han dejado una huella en nuestro pasado y siguen influenciando nuestro 
presente y futuro.
 Este libro es un testimonio del poder de la investigación-creación y de las 
inteligencias artificiales para abrir nuevas perspectivas sobre nuestro mundo. 
A través de la fusión entre ciencia, tecnología y creatividad, embarcamos 
en un viaje intelectual lleno de descubrimientos y reflexión profunda. La 
combinación de texto e imágenes generadas por algoritmos es una forma 
única de experimentar con el contenido y dar una nueva perspectiva a los 
temas tratados. Además, esta técnica de investigación permite explorar nuevas 
formas de pensar y contar historias a través de la tecnología de IA.
 Espero que esta propuesta editorial despierte su curiosidad y los 
invite a sumergirse en un viaje apasionante, donde la creación se encuentra 
con el potencial de los procesos creativos para ilustrar nuestro mundo de 
manera única y evocadora. Les convido a formar parte de esta exploración 
de investigación-creación por medio de su lectura, donde el territorio y la 
tecnología convergen para ampliar nuestros horizontes y enriquecer nuestra 
comprensión del mundo en el que convivimos.
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Introducción

Cuando te escucho: Un documental sonoro entre voces de mujeres es el resultado 
de un proyecto de investigación-creación, que reúne los pensamientos de un 
grupo de colaboradoras que cedieron la materia prima para la obra: el registro 
grabado de sus voces. Te invitamos a escuchar este documental en Soundcloud2. 
 Las mujeres a quienes escuchas en esta pieza sonora, trabajadoras y 
estudiantes colombianas, decidieron detener el tiempo de la productividad 
y tomarse unos momentos para cuidar de sí mismas, para escuchar a otras 
mujeres y para confrontar una realidad en cuyos escollos apenas pueden 
reparar. Es así que, ellas reflexionan acerca de las trayectorias de lo cotidiano en 
un mundo occidentalizado a merced del ritmo frenético de ciudades imposibles 
y las maneras de instalarse en él para sobrevivir. 
 El mecanismo que suscita tal proceso reflexivo es la audiovisión de 
videoclips musicales de artistas latinoamericanas, desde la Patagonia hasta 
Norteamérica, en los cuales se muestra lo complejo de ser mujer en cualquier 
lugar. Las artistas expresan en sus prácticas sonovisuales las formas en que la 

1. Este texto nace de los resultados del proyecto: “La escucha de los cuerpos en mujeres no 
feministas. Un documental sonoro sobre el potencial político del activismo feminista a través 
de prácticas musicales disruptivas en YouTube”.
2.  https://soundcloud.com/user-962111498/cuando-te-escucho-un-documental-sonoro-
entre-voces-de-mujeres

mailto:bpdelgadoo%40pedagogica.edu.co?subject=
mailto:cptorres%40pedagogica.edu.co?subject=
https://soundcloud.com/user-962111498/cuando-te-escucho-un-documental-sonoro-entre-voces-de-mujeres
https://soundcloud.com/user-962111498/cuando-te-escucho-un-documental-sonoro-entre-voces-de-mujeres
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violencia machista y el temor se configuran sistemáticamente en el seno de la vida, 
tanto íntima y privada como exterior y pública. Por lo tanto, la apuesta creativa 
de estas cantautoras instala una presencia política femenina categórica dentro 
de la sociedad y del Estado, mediada, en este caso, por la plataforma YouTube. 
 Nosotras, las autoras del proyecto tomamos las voces de las artistas, de 
las colaboradoras y distintos sonidos musicales y cotidianos, los tratamos 
como materia plástica y creamos un objeto sonoro que, integrando una visión 
artística, didáctica y pedagógica, construye una narrativa acerca del malestar 
de las mujeres en pleno siglo XXI. Surge así la oportunidad de demostrar las 
posibilidades del arte como medio de indagación, investigación y presentación 
de resultados por medio de la creación artística.
 Apoyadas en una lectura feminista de dichos contenidos, las autoras nos 
preguntamos por los efectos de la visualización de ciertos videoclips en las 
mujeres colaboradoras, entre ellos: Los senos (Fémina), Cumbia Feminazi (Renee 
Goust), Este cuerpo es mío (Rebeca Lane), Un violador en tu camino (Las Tesis) y 
Canción sin miedo (Vivir Quintana)3. Entendido el efecto como un fenómeno 
interpelador que supera la mera reacción sensorial ante un estímulo, emerge 
sensible y contundente el problema de la escucha, que impide la conexión con 
la conciencia del cuerpo, de la mente y del espacio que se habita para contestar 
las violencias cotidianas en contra de las mujeres.
 Bajo esta línea de pensamiento indagamos, primero, en el problema de 
la escucha en los mundos metropolitanos contemporáneos, entonces: ¿qué 
escuchan las mujeres colaboradoras en la experiencia audiovisual? En segundo 
lugar, cabe preguntarse: ¿en qué formas surge en ellas una voz reveladora de 
significados? En tercer lugar, nos preguntamos acerca del lugar que ocupa el 
documental sonoro en el espacio vital de la Universidad y cómo se inserta en 
la reflexión de las audiencias. 
 Conforme con lo anterior, resulta imprescindible que la socialización 
del documental incluya una serie de audiciones abiertas que contemplen la 
participación de públicos internos y externos de la Universidad. La pertinencia 
de todo el proyecto radica en la oportunidad de debatir juiciosamente acerca 
de las violencias que continúan ejerciéndose sobre el sexo femenino, a partir 
de unas bases empíricas estratégicamente situadas. 

3.  Puedes acceder a estos videoclips en la página de YouTube a través de los siguientes enlaces: 
Los senos: https://www.youtube.com/watch?v=-aoW6neiJh4 
Cumbia Feminazi: https://www.youtube.com/watch?v=TuT3bYuio64 
Este cuerpo es mío: https://www.youtube.com/watch?v=dT2mTKwXlG8 
Un violador en tu camino: https://www.youtube.com/watch?v=aB7r6hdo3W4&t=49s 
Canción sin miedo: https://www.youtube.com/watch?v=VLLyzqkH6cs 

https://www.youtube.com/watch?v=-aoW6neiJh4  
https://www.youtube.com/watch?v=TuT3bYuio64 
https://www.youtube.com/watch?v=dT2mTKwXlG8 
https://www.youtube.com/watch?v=aB7r6hdo3W4&t=49s 
https://www.youtube.com/watch?v=VLLyzqkH6cs 
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 Con lo señalado compete a este texto plasmar las observaciones de las 
investigadoras en cuanto al aparato crítico que originó la propuesta, la síntesis 
del proceso de investigación-creación y las conclusiones a las que llegamos. 
Entonces, las unidades de este texto se presentan de la siguiente forma: la 
primera se titula “El sonido y la escucha como materialidades artísticas 
y vehículos de indagación”, la segunda se denomina “Cambio de planes. 
Estrategias creativas”, por último, la tercera se llama “Voces y escucha en 
los márgenes del sin escape”. En esta sección final exponemos algunas de las 
conclusiones que nos surgen del documental resultante. 
 Si bien, para el purismo académico no es de buen recibo citar nuevos 
referentes en la sección conclusiva, para nosotras resulta integral conversar 
con otras autoras y autores con el ánimo de seguir concentrando rutas teóricas 
y críticas que permitan avanzar en la comprensión del arte como forma de 
percibir y de conocer el mundo. De esta manera, en notas al pie, para no molestar 
demasiado, exponemos ideas autorales, con las cuales coincidimos, alrededor 
de las trayectorias que devienen en el cuerpo de la voz en concordancia con la 
apuesta por una Pedagogía de la Escucha.

El sonido y la escucha como materialidades artísticas y 
vehículos de indagación

El sonido es el primer vehículo de indagación de este proyecto. Aquí, este es 
concebido como una materia artística que, al ser escuchada en profundidad, 
ofrece una amplitud de percepciones que el excesivo uso del sentido de la 
vista no permite percibir. El material sonoro, tanto artístico como empírico, 
se asume en esta investigación como mediador de unas subjetividades que se 
producen y se gestionan en la operatoria de la experiencia estética. 
 Consideramos que el documental sonoro es el artefacto indicado 
para relacionar estas apuestas conceptuales, ya que “es un género artístico 
radiofónico que ofrece una experiencia de escucha emocional, capaz de 
generar conocimiento y reflexión sobre relatos de vida o situaciones sociales 
que afectan los entornos, tanto para sus receptores como para sus realizadores” 
(Lechuga, 2015, p. 7). Lo que ha buscado el documental sonoro a lo largo de sus 
producciones es utilizar las potencias de la radio como medio de comunicación: 
su posibilidad de llegar a muchas personas en distintos lugares, la manera en 
que es fácilmente insertado en el tiempo y en la vida cotidiana, y su conocido 
uso educativo. 
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 Sin embargo, no desconocemos la importancia histórica de la radio como 
vehículo ideológico o de propaganda, dimensión de la cual esta investigación 
se declara totalmente apartada. Situado en el medio radiofónico, el documental 
sonoro adquiere un enorme potencial político al asumir la forma artística 
como un aspecto fundamental para su elaboración. Los usos del tiempo, 
propios de los lenguajes del arte, no están enfocados al máximo rendimiento 
o eficacia, característica estructural en los productos de la radio masiva. En 
cambio, el tratamiento poético del tiempo en el documental sonoro permite 
una comunicación de contenidos con posibilidades de transformación de la 
realidad. Una producción sonora realizada con exigencias artísticas tiene el 
poder de activar respuestas creativas en quienes la escuchan: “La característica 
de ‘arte’ se asigna al sonido en el momento de estimular la imaginación del 
escucha, de transportarlo a utopías tan reales en donde la sensibilidad humana 
reta a la frialdad contemporánea del comercialismo” (Lechuga, 2015, p. 45).
 El proyecto es consciente de la historia de los medios de comunicación 
de masas, su devenir actual en la Internet y la era digital, y los procesos 
de transformación que atraviesan con la aceleración de los cambios en las 
tecnologías de la información. Es ampliamente conocido que la radio, como 
medio masivo, dejó de tener el impacto de sus tiempos más influyentes debido 
al predominio de la cultura visual. Adicionalmente, la crisis actual de la 
sincronía entre los tiempos de la recepción del público y los de la transmisión 
del medio emisor ha generado en el medio radiofónico el fenómeno del pódcast 
(Solano y Sánchez, 2010). Éste confiere a todas las personas el derecho de 
transmitir contenidos sin estar acogidos por los soportes del AM o el FM, 
controlados por instituciones de poder de diversas índoles. La manera en 
que la radio se niega a desaparecer como medio de comunicación humana es 
considerada un campo importante de posibilidades para el presente proyecto.
 Ahora, el sonido comprendido como una materialidad artística es uno de 
los conceptos fundamentales para este trabajo. Objetivamente, es una sensación 
producida en el órgano del oído por el movimiento vibratorio de los cuerpos y 
transmitido a través del aire, que es un medio elástico. El sonido es un elemento 
que está vinculado al tiempo y a su cambio constante de intensidad, frecuencias 
y cualidades espaciales, que le otorgan una alta dinamicidad. Carlos Galindo 
(citado en Lechuga, 2015), clasifica al sonido en tres categorías con relación 
al tiempo y al espacio: geofonía, sonidos que acontecen en los paisajes de la 
naturaleza como los ríos, las montañas, los deshielos o las cascadas; biofonía, 
sonidos emitidos por cuerpos orgánicos vivos como plantas y animales; 
antropofonía, sonidos emitidos por la actividad humana, como los motores, las 
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fábricas o los aparatos eléctricos. Inferimos que en estas dos últimas categorías se 
encuentran los sonidos que produce el cuerpo a través de su voz y su interrelación 
con otros objetos. El uso de este ecosistema de sonidos es de interés capital como 
materialidad artística de esta creación. 
 Para Galindo, estas tres capas sonoras sobre la faz del planeta Tierra 
son constantemente alteradas por fenómenos naturales, en lo que denomina 
paisaje sonoro. Dichas alteraciones provienen de dinámicas del tiempo como 
los ciclos naturales del día y de la noche, las fases lunares, las estaciones o los 
cambios de clima, y del espacio, puesto que los fenómenos sonoros dependen 
de las geografías por las cuales circula el aire que las transmite (Galindo, citado 
en Lechuga, 2015). 
 El sonido como materialidad artística empieza con la música y su milenaria 
tradición. Sin embargo, el desarrollo del arte y del pensamiento estético amplía 
el concepto a todo lo anteriormente descrito, para concebirlo como fuente de 
indagación plástica. El sonido es la materia de los lenguajes agrupados por los 
géneros de las artes sonoras: poesía sonora, instalación sonora, radiodrama, 
paisaje sonoro, audiopaseo, postal sonora, roadmovie y, por supuesto, el 
documental sonoro (Lechuga, 2015).
 Asumir el sonido como materialidad artística implica verlo como una 
sustancia susceptible de ser transformada en todas sus cualidades: vibración, 
intensidad, frecuencia, volumen, duración, textura, color, entre otras. A través 
de determinados criterios estéticos, la creación sonora posibilita contener una 
discursividad propia de los lenguajes del arte, una poética. Luego, es con base 
en las posibilidades de esta materialidad artística del sonido que, en el presente 
proyecto de investigación, las autoras ponemos en marcha nuestra apuesta 
estética y creativa. 
 El segundo vehículo de indagación en esta propuesta es la escucha, 
mecanismo corporal a partir del cual percibimos los fenómenos de interés 
para la investigación. Elegimos comprenderlo a partir de Pauline Oliveros 
(1999) con su Escucha Profunda. Para esta artista, escuchar representa el órgano 
sensorial primario y sucede involuntariamente. Sin embargo, si se comprende 
como un proceso voluntario que a través de su entrenamiento y experiencia 
produce cultura, se convierte en un factor autónomo de desarrollo. 
 En este contexto, la Escucha Profunda implica escuchar en todas las 
maneras posibles que existan para oír, sin importar lo que se esté haciendo. 
Tal intensidad de la escucha incluye los sonidos de la vida cotidiana, de la 
naturaleza, de los propios pensamientos e incluso los sonidos de la música. 
Oliveros (1999) lleva esta concepción mucho más lejos cuando afirma que la 
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Escucha Profunda es activa: “Cada oyente en su acto de escuchar afecta todo 
el campo alrededor y por lo tanto sus formas. Las formas afectan al oyente en 
una danza de reflejos que acontece en el espacio que se encuentra entre ellos” 
(1999, p. 3).
 En este itinerario sonoro los lugares de la escucha son diversos, pero 
convergen en el tiempo creativo del documental sonoro, que los pone en 
relación a través de los testimonios de nuestras colaboradoras, tratados bajo 
el concepto de “archivos vivos”, tomado de Suely Rolnik (2009). Estos archivos 
provienen de las voces de las mujeres, de las artistas que ellas escucharon en la 
plataforma YouTube y de los sonidos que las investigadoras escogimos para 
la composición del documental.  
 A través del concepto de Rolnik, comprendemos cómo la “memoria de 
la experiencia sensible”, promovida por la autora, hace eco en la escucha 
de las colaboradoras. Experiencia que les implicó prepararse corporalmente 
para una recepción profunda del sonido y de la imagen, presentes en los 
videoclips. Inevitablemente, la experiencia reiterada de la música es un 
complejo operativo ritual que activa conexiones con la memoria. Incluso 
cuando la música no es físicamente escuchada, es re-creada o reconstruida 
mentalmente y corporeizada por quien la recuerda. Su producción, en cierta 
forma intangible, y su ocurrencia, eminentemente temporal, posibilitan su 
condición de omnipresencia en el sujeto. Entonces, se vuelve espacial, porque 
su incorporación, reproducción y recreación permiten la materialización de 
la música en el cuerpo (Delgado-Ordóñez, 2017). 
 Retornando a Rolnik, entre los años 2002 y 2006, esta psicoanalista 
brasilera conformó un archivo de 65 películas de entrevistas referentes a la 
obra de la artista Ligya Clark. “La intención de dicho proyecto fue activar 
la memoria de la experiencia sensible promovida por las propuestas Clark, 
en su contundencia poética-política” (Rolnik, 2009, p. 118). Posteriormente, 
estos archivos se usaron en una exposición en el Musée des Beaux-Arts de 
Nantes, puestos en relación con las obras de Clark, con el objetivo de darles una 
condición mucho más viva y, así, habitar la paradoja de regresar al espacio del 
museo las creaciones de una artista que, tan orgánica y políticamente, había 
decidido salir de ese lugar: 

Las películas impregnaban memoria viva en el conjunto de objetos y documentos 
expuestos, restituyéndoles el sentido, es decir, la experiencia estética, 
indisociablemente clínica y política, vivida por quienes tomaron parte en estas 
acciones y en el contexto donde tuvieron lugar. Yo suponía que solamente así 
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se podría ir más allá de la condición de archivo muerto que caracteriza a los 
documentos y objetos que restan de estas acciones, para hacer de dichos elementos 
una memoria viva, productora de diferencias en el presente. (Rolnik, 2007, p. 9)

 De allí que, los testimonios de las colaboradoras que viven las experiencias 
de cuidado y escucha, contenidas en nuestra invitación, decanten sensiblemente 
en la noción de “archivo vivo” de Rolnik. Por ello, el proyecto creativo busca 
recolectar los sonidos que acontecen en la experiencia perceptiva frente a los 
contenidos digitales, con el ánimo de tratarlos como archivos vivos. Archivos 
que, puestos en relación dentro del documental sonoro, tienen la intención de 
construir pensamiento crítico sobre los sistemas de percepción de la realidad 
de las mujeres.
 YouTube es un ciber-archivo bastante propicio para ese cometido ya que, 
al permitir sonido e imagen, alberga un potencial bastante considerable para 
la interpelación musical, en este caso, específicamente audiovisual4. Además, 
al ser una plataforma que no produce contenidos, sino que solo admite que las 
personas o las instituciones carguen sus propios recursos, tiende a convertirse 
en un lugar cada vez más democrático para la enunciación política; con todo 
y las restricciones de acceso a la Internet y las censuras que sus algoritmos y 
políticas de contenido imponen.
 Por lo anterior, resulta estratégica la visualización de los contenidos 
digitales que alberga esa plataforma en el taller propuesto, en principio, para 
registrar los testimonios de nuestras colaboradoras. La experiencia audiovisual 
de dicha recepción es una cuestión capital para la construcción del fichero de 
archivos vivos necesario para realizar el documental. 
 El cierre de esta urdimbre de conceptos fundamentales precisa volver a 
la definición de documental sonoro. Karla Lechuga (2015) lo presenta como 
una “experiencia de escucha emocional” (p. 7). Consideramos que situarse en 
la potencia crítica y poética de una escucha con tales características constituye 
un lugar de enunciación feminista, pues se valora un campo de indagación 
y receptividad que apuesta por otorgarle a los sonidos el poder de vibración 
que tiene el cuerpo con las fuerzas del mundo (Guattari y Rolnik, 2013).

4. El fenómeno de la interpelación musical es tratado en profundidad en Delgado-Ordóñez 
(2017 y 2022).
5.  Este punto forma parte de lo que fuera el objetivo inicial de investigación-creación del 
proyecto: Entendido el sonido como materia de creación artística, realizar un documental 
sonoro que indague en los efectos de la visualización de contenidos digitales feministas en 
mujeres de la Universidad Pedagógica Nacional, que no se adscriben en el feminismo.
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 De esta manera, los archivos vivos son un instrumento conceptual que nos 
permite construir un puente entre la Escucha Profunda de Pauline Oliveros y 
los efectos de la audiovisión de contenidos musicales que las autoras leemos a 
partir de una perspectiva teórica feminista5. Con ello, establecemos los índices 
de la apuesta analítica y crítica de nuestra investigación. 

Cambio de planes. Estrategias creativas y formas de escritura

Cuando se presentó la propuesta de investigación-creación a la Universidad 
en el año 2020, se tenía una idea muy precisa de trabajar personalmente con 
un grupo de colaboradoras. Ellas vendrían a unos talleres de cuidado corporal 
y audiovisión de videoclips en la plataforma YouTube, durante los cuales se 
registraría sus testimonios y se conformarían los archivos vivos. 
 Teniendo en cuenta el contexto, si este escrito se lee en tiempos 
pospandémicos, la audiencia debe saber que, en el mes de marzo del año 2020, 
la pandemia por covid-19 estaba ya propagada en el territorio latinoamericano. 
Las medidas de confinamiento se mantuvieron hasta el año 2021 y, a día de hoy, 
la pandemia persiste. Por lo tanto, bajo la perspectiva de la emergencia sanitaria, 
la idea de tener una presencia conjunta en la Universidad u otro lugar se fue 
desvaneciendo y, así las cosas, se tuvo que recurrir a otra modalidad de encuentro.
 Las voces de las colaboradoras son la materia estética y plástica de 
primer orden para realizar el documental. En ese sentido, almacenarlas en un 
dispositivo digital se convirtió en requerimiento fundamental para organizar 
los archivos vivos. Con estas condiciones, surgió la necesidad de generar 
una aplicación para dispositivos móviles que permitiera la audición de los 
videoclips y el registro grabado de las percepciones de las participantes. De 
esta manera, nació la ArtemisApp. 
 No obstante, esta aplicación tendría que comprender también unas 
cápsulas sonoras que invitaran a disponer el cuerpo y la mente a una escucha 
contundentemente profunda. Tales cápsulas de instrucciones y sugerencias 
sustituyen, en cierta medida, las actividades de autocuidado de nuestras 
colaboradoras. Tales actividades se iban a dirigir en tiempo real, dentro de los 
talleres presenciales, previamente a la audiovisión de los videoclips musicales 
en YouTube. 
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6. Enlace para la descarga libre de ArtemisApp: https://play.google.com/store/apps/
details?id=com.artemis.app&hl=it 
7.  Contacto  del desarrollador de software, quien diseñó ArtemisApp, a través del siguiente 
correo electrónico: camilovillota@estudante.ufscar.br.
8. Los videoclips de las artistas señaladas no se encuentran contenidos en ArtemisApp, 
sino que esta presenta una función que redirige a las usuarias a la plataforma YouTube, en 
específico a cada videoclip.

Tabla 1:  Experiencias para el autocuidado.

 A partir de las circunstancias anotadas, la aplicación, denominada 
ArtemisApp6, fue desarrollada por un equipo bajo la dirección de Camilo 
Hernán Villota Ibarra7. La aplicación quedó configurada con la forma de un 
diario sonoro de cinco días de duración, con propuestas de experiencias para 
el autocuidado. Posteriormente a las actividades, las oyentes grabaron sus 
percepciones a través de una función de registro instalada en la aplicación. La 
ArtemisApp contiene una sesión de autocuidado y otra de audiovisión para 
cada día8, como se observa en la Tabla 1. 

Día 1 Día 2 Día 3 Día 4 Día 5
Experiencia de 

bienvenida/

Buscar una 

bebida

Experiencia 

savasana

Experiencia 

ducha

Experiencia 

pies en el 

agua

Experiencia 

juego serenata

Primera entrada 

al diario sonoro Audiovisión

Renee Goust 

- Cumbia 

feminazi

Experiencia 

preguntas Audiovisión

Las Tesis - 

Un violador 

en tu camino

Sexta entrada al 

diario sonoro

Experiencia sofá Audiovisión

Rebeca Lane - 

Este cuerpo es 

mío

¿Cómo te fue?

Audiovisión

Fémina - Los 

senos

Audiovisión

Vivir Quintana 

- Canción sin 

miedo¿Cómo te fue?
Tercera 

entrada al 

diario sonoro

Cuarta entrada 

al diario sonoro

Quinta 

entrada al 

diario sonoro
Segunda entrada 

al diario sonoro

Séptima y última 

entrada al diario 

sonoro

¡Hasta mañana!
¡Hasta 

mañana!
¡Hasta mañana!

¡Hasta 

mañana!
¡Muchas gracias!

https://play.google.com/store/apps/details?id=com.artemis.app&hl=it  
https://play.google.com/store/apps/details?id=com.artemis.app&hl=it  
mailto:camilovillota%40estudante.ufscar.br.?subject=
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9. Si bien la apuesta inicial era contactar con mujeres declaradamente “no feministas”, como 
reza el objetivo inicial, esa búsqueda se volvió inoficiosa, entre otras cosas, por la coyuntura de 
la pandemia, lo cual impidió el debido despliegue de publicidad y convocatoria. Sin embargo, 
sí resultó efectivo un llamado, más tranquilo y menos sugerente, a mujeres trabajadoras y 
estudiantes que tenían escaso o ningún acercamiento a las demandas que, en teoría política, 
contempla el feminismo para las mujeres, a partir de su reconocimiento como sujetos políticos.

 La recepción de las grabaciones de las invitadas se realiza en el servidor 
de la ArtemisApp. Aquí comienza una intervención decisiva de una tercera 
participante. La estudiante María Paula Carvajal Agudelo, quien se encarga, 
por una parte, de la extracción de los registros del servidor y, por otra, de su 
clasificación en distintos tipos de carpetas. Posteriormente, María Paula 
también incursiona en el proceso creativo y tendrá una cuota importante en la 
composición del documental sonoro.  
 Por otra parte, el proceso creativo del documental implicó una 
organización de los ficheros, de tal forma que los archivos pudieran ser 
seleccionados de manera diferenciada por las tres creadoras. Ahora, desde 
las consideraciones de una creación conjunta, con ciertos tramos individuales 
y con otros colectivos, fue menester, además de organizar las carpetas por 
día y por participante, elaborar tablas de selección del material. Asimismo, 
es indispensable anotar que se hizo uso de elementos sonoros externos a los 
archivos vivos, contenidos, por ejemplo, en bancos de sonidos de uso libre. 
 El programa utilizado para realizar el documental fue Audacity, software 
de uso libre que brinda suficientes herramientas de gestión del sonido. La 
persona encargada de la asesoría en la creación sonora fue el profesor y artista 
de medios Andrés Torres. 
 Las distintas partes que conforman la obra se prepararon conforme 
al guion inicial del documental sonoro. El guion es una herramienta de 
organización que contribuye a dotar la creación de coherencia sonora, temporal 
y conceptual, por lo cual puede fungir como un mapa de ruta para que sus 
lógicas poéticas no queden a merced del caos propio de lo creativo. En la Tabla 
2 se puede observar cómo se configuraron 2,9 minutos de la sección elaborada 
entre el minuto 11:55 y el minuto 14:45.
 Como se puede apreciar, este documental articula voces, momentos, 
sonidos y músicas que constituyen una síntesis de la apuesta crítico-conceptual 
de la investigación, es decir, la escucha de vindicaciones feministas por parte 
de mujeres ajenas al feminismo9. 
 En la introducción de esta muestra se escucha un collage de sonidos y 
voces aglutinadas que indican el “cada día de las mujeres”, lo que asumimos 
como su confrontación con la realidad cotidiana. En esta sección se intercalan 
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10. Históricamente, se ha carecido de un vocabulario que permita expresar el malestar de 
las mujeres por las violencias que se ejercen sobre ellas. Fue especialmente en el siglo XX 
cuando se reflexionó sobre este problema; Betty Friedan (1963) lo llamará “el problema que 
no tiene nombre” en su obra La mística de la feminidad (1963-2009). Haciendo eco de esta 
importante reflexión, Celia Amorós y Ana de Miguel (2014) indican que para politizar bien 
hay que conceptualizar bien.

y superponen los siguientes ruidos o sonidos: tacones, que, aunque algunos 
consideren una muestra de elegancia o gracia, en realidad son un símbolo de 
opresión; la máquina telefónica; la oración cristiana de la niña; las mujeres 
recordando el lavadero de ropa; el silbido callejero tipo “piropo”; las asistentes 
a la reunión ejecutiva; el susto y el susurro.
 Por su parte, en el diálogo se escucha un aria musical barroca: “O let me 
weep”, de la ópera La reina de las hadas, compuesta por Henry Purcell y publicada 
en 1692, la cual interactúa con la voz de una de las colaboradoras. En este punto se 
indica la aparición de una conciencia melancólica del “sin escape”; las violencias 
que niñas, jóvenes y mujeres trabajadoras tienen que enfrentar cada día. Nos 
preguntamos, incluso, si determinadas rutinas laborales o del hogar se precipitan 
a la cotidianidad también como formas de violencia. 
 En el momento reflexivo, a partir de la re-conexión con algunos de los 
ruidos cotidianos de la introducción, se escucha un fragmento de una de las 
piezas a la que se refería la colaboradora mencionada en el diálogo: la canción 
“Cumbia Feminazi” de la compositora Renee Goust. Es interesante observar 
que algunas palabras de la letra empiezan a ser apropiadas por parte de las 
mujeres que escuchan10. El proceso de escucha profunda de estas canciones 
y de apropiación del vocabulario puede llegar a ser complejo para ellas, bien, 
porque no manejaban un vocabulario específico con el cual expresar ciertos 
temores, o bien, porque anteriormente no habían registrado tales temores en sí 
mismas y lo hacen ahora bajo la operatoria concienciadora de la audiovisión. 
En consecuencia, sus reflexiones pueden ser algo triste, emocional, angustiante 
o incómodo en general. 
 Con tales antecedentes, consideramos que la aplicación digital tiene 
la ventaja de brindar una intimidad muy oportuna para el proceso. Le estás 
hablando a una máquina que es, ciertamente, tu teléfono, pero con el cual ya estás 
familiarizada. Con tu teléfono te comunicas, generalmente, con tus personas de 
confianza y, en este caso, es un dispositivo que funciona, en cierto sentido, para 
hablar contigo misma. Posiblemente, si hubiésemos tenido la oportunidad del 
taller presencial, no se habría contado con ese espacio de privacidad que brinda 
la seguridad del propio hogar. 
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Tabla 2:  Guión muestra documental

Nota: Se muestra tal y como iba surgiendo en el proceso compositivo de ese fragmento. Por lo 
tanto, no solo condensa materiales, modificaciones y decisiones, sino que muestra cierto desorden, 

propio de las contingencias creativas del momento.

Escena Tiempo Imagen sonora Texto (efectos)

Tacones mujer 6 s
Intro

1_pasos tacones
n/a

Collage de vo-

ces sumamente 

aglutinadas

15 s
Rostros expresivos de mu con 

su “cada día”
Voces de esas mu, ca-
suales, desordenadas

Intro
2_rezo triste

3_viejo lavadero 4_so teléfo-
no 5_susto fuerte
6_adiós buenos dí
7_silvido machista

8_ruidos mujer 
9_grito mujer
10_no he can’t

Ampl 12.482-12.5
ampl 31.176-

Entrada ¨O let 

me weep¨
0.24-1.09 s

Diálogo: La conciencia mel-

ancólica del “sin escape”
Cambio rit +lento 24.478 a 

26.810s

ArtemisApp

Archivo vivo

ps 1 min

solo colab1

Diálogo

colab1 cuando cae mel 0:47 

(1:09)

b_D2 1:27

c_1D3 0:21

c_2D3 3:40

e_D5 1:08

b_“no eres tú el que siente 
miedo en calle”

luego mix de dif reg de su 
propia voz
qué difícil

este cuerpo es mío
porque además quiero 

vivir sin miedo

Ruidos agluti-

nados preceden 

final

Reflexión

1_pasos tacones

4_so teléfono

“de quién es el miedo”

Canción 0:25

Feminazi 1:40 “quien camina 

por las calles con miedo soy 

yo…”
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Tabla 2:  Guión muestra documental

Nota: Esta tabla continúa de la página anterior.

Referencia Música
Modificación del 

sonido

so contexto oficina-empresa n/a
Pasos mujer repetir 2 vec-

es porque solo dura 3 s

so cotidianos de sus casas y 

de la calle
n/a n/a

Sonidos ex-

traídos de la 

plataforma 

Freesound

3_ disminuir gritona del 
lavadero so normalizado

9_ tal vez quitar ese grito, 
no pega se fue

Diálogo entre colab1 y so-

prano del aria

Henrry Purcell 

1692

Cambio ritmo final 1.a 

nota de 86-42

B_0:47

e_2:31 cambio rit +lento

e_2:37 

cambio rit

+lento -55.000 a 57.000

b_amplif 22,0-11,0

c_amplif 19,744 - 7

Retorno a so de la intro y 

conecta con fgto de canción

Cumbia fem-

inazi Renee 

Goust

Escena

Tacones mujer

Collage de vo-

ces sumamente 

aglutinadas

Entrada ¨O let 

me weep¨

ArtemisApp

Archivo vivo

Ruidos agluti-

nados preceden 

final

Canción
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 Para cerrar esta sección, es menester interpelar las formas de escritura en la 
investigación-creación. En el escribir desde los campos del arte sobre un resultado 
de investigación, encontramos implícitos distintos desafíos, por mencionar 
solo algunos: el sujetarse a los tiempos institucionales, a las exigencias de la 
escritura “académica”, que ha descuidado la forma de llegar a las audiencias 
no universitarias o los manuales de estilo adscritos a las normas de escritura. 
Por ejemplo, APA, que entre otras características solo permite citar apellidos; se 
ha asumido en las universidades sin el menor principio de realidad del proceso 
formativo. Dicha norma desconoce la didáctica de la consulta bibliográfica en 
los estudiantes de pregrado, puesto que está pensada para una disciplina que 
necesita un uso preminentemente técnico de sus fuentes. Las y los estudiantes 
de Artes y Humanidades, autores noveles, necesitan conocer por completo los 
nombres autorales, especialmente, cuando porfiamos en la construcción de 
una epistemología feminista y cuando todavía, y por lo general, el sexo de las 
mujeres corresponde con su nombre. Asimismo, APA tampoco permite citar la 
autoría de un testimonio, con lo cual se cae en la falta de reconocimiento a otro 
tipo de saberes. 
 No obstante, en este texto nos dimos a la tarea de hablar con las audiencias, 
de explicarles los aciertos y los errores, de tutearlas y hablarles en la primera 
persona del plural, en tanto somos tres las integrantes de este proyecto. De 
invitarlas a que comprendan y se sumerjan en los procesos creativos, lo 
cual esperamos lograr por medio del documental sonoro y con este texto. 
Consideramos que la escritura de resultados está atada inextricablemente a la 
autonomía creativa que, si bien observa el rigor del proceso escritural, también 
se entrega a un diálogo desenfadado, sencillo, proclive a la sensibilidad y 
susceptible al fallo. 
 Las piezas musicales que confrontaron a nuestras colaboradoras comportan 
un fuerte componente de realidad, violencia y denuncia. Sin embargo, aunque 
no fue posible una reunión presencial con ellas, transmitimos a través de la 
ArtemisApp las intenciones de las investigadoras por su cuidado. Por lo tanto, 
intentamos que este manojo de palabras esté atento a la otra, al otro; que, así 
como propusimos ese espacio de cuidado para las mujeres que colaboraron en 
este documental, este escrito sea, asimismo, respetuoso con quien lo lea. 
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Voces y escucha en los márgenes del sin escape

Detener los imperativos de la productividad en estos tiempos no es fácil. 
Respirar y escuchar tu respiración parece un ejercicio insustancial que raya 
en los bordes de la insignificancia. La escucha, en sí misma, parece estar a la 
deriva, de ser un acto esencial para la comunicación ha transmutado en un 
evento superfluo, afanoso por el registro del dato y evasivo a la presencia de 
quien lo suministra. Sin embargo, las páginas que estás leyendo se desprenden 
de un documental sonoro, para el cual un grupo de mujeres interpeladas por 
el sonido, ejercieron una escucha profunda. Este grupo fijó su atención en el 
canto, en la auralidad de la estridencia femenina, en la invocación al cuidado. 
 A través del derrotero auditivo que fija el rumbo de esta apuesta crítica y 
creativa, estas mujeres han transitado por el clamor, la protesta, la música, la 
desazón, la rabia, el recuerdo y la beligerancia, que se esgrimen en las narrativas 
y las estéticas de los cinco videoclips mencionados en la introducción. Así, 
a la pregunta: ¿qué escuchan las mujeres colaboradoras en la experiencia 
audiovisual?, hemos encontrado que, ante todo, se responde sobre un “cómo”, 
pues, ese derrotero permite rastrear claramente los índices de una escucha 
fragmentada. Consideramos que la escucha fragmentada, incompleta, ligera ha 
surgido de un proceso histórico, cuyo programa centrado en el ruido11 ayuda 
a disipar los entresijos ocultos de la realidad femenina. La aceptación de las 
colaboradoras para dedicar momentos de su cotidianidad a sí mismas y a las 
cantautoras en cuestión, evidencia el olvido del viaje hacia su propio interior. 
Con esta invitación se da por sentado que la escucha profunda ya no surge en 
la presencia del aquí y del ahora, a ella solo se puede llegar por medio de un 
ejercicio planificado, a través del cual la escucha fragmentada se reconfigura 
en la voz. 
 Por otra parte, y con respecto a la pregunta: ¿en qué formas surge en ellas, 
nuestras colaboradoras, una voz reveladora de significados?, consideramos 
que, una vez ellas se enfrentan a la potencia del material audiovisual, emerge 
desde lo profundo de su experiencia sensible una vocalidad reveladora12. En 
sus voces se imprime el rastro de la escucha, pero éste empieza a confundirse 
o, más bien, a interceptarse con el rastro de una interioridad que pugna por 
desencadenarse a confrontar el mundo exterior, la dimensión del ruido.
 Por supuesto, las investigadoras realizamos una lectura de su voz, 
conscientes de que cada una de ellas es un universo propio de percepciones, 
reacciones y reflexiones y, dentro de la pluralidad que ofrecen, debemos 
aceptar que estas vocalidades evocan o sugieren trazos insoslayables de deseo, 
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memoria y fuga. Llaman notablemente nuestra atención aquellas voces que 
empiezan a fluir en el corredor del “sin escape”13, espacio que fluctúa entre el 
atrapamiento de la rutina y el cansancio, el temor y la obligación, la resistencia 
y el miedo. 
 No obstante, la idea de un borde, de una frontera del “sin escape” 
deja abierta una posibilidad, tal vez poco perceptible, de deslizarse entre 
los pliegues de la presencia del cuerpo en el mundo físico14. Por ejemplo, el 
tintineo de una cucharilla, que queda grabado en un audio, y su remisión al té 
caliente que espera ser bebido por una de las participantes, o la referencia al 
miedo que produce la calle, grabada mientras el ruido de una moto atraviesa 
la palabra imperturbable de otra, son un indicio contundente de la conexión 
con la presencia. 
 Asimismo, la voz de una de las mujeres que expresa la afectación del 
cuerpo y la manera en que le presta atención, lo cuida y lo nutre, es una 
evidencia del estar en el mundo físico sin la intervención avasalladora del 
ruido que inunda los breves, pero sustanciales acontecimientos del mundo 
de la vida. Observamos así que la voz con sus múltiples registros comunica la 
emancipación del ruido y retorna al lugar de la emisión para indicar que ha 
escapado, al menos por un instante, al encuentro con su portadora. 

11. Si bien este texto no es el lugar para reflexionar acerca del ruido, es vital comprender, 
por ejemplo, la perspectiva de Jacques Attali (1997), que incluye a la música como una de las 
posibilidades del ruido y, en consecuencia, la convierte en parte consustancial del programa 
histórico de disipación de la escucha al que hacemos referencia: 

Entre los ruidos, la música, en tanto que producción autónoma, es una invención reciente. Hasta el 
siglo XVIII inclusive, la música se funde en una totalidad. Ambigua y frágil, en apariencia menor 
y accesoria, ha invadido nuestro mundo y nuestra vida cotidiana. Actualmente es inevitable, como 
si un ruido de fondo debiera cada vez más, en un mundo que se ha vuelto insensato, tranquilizar 
a los hombres. (p. 118) 

Bajo la misma perspectiva, Roland Barthes (1982) apuntaría que:
Cuando el fondo auditivo invade por completo el espacio sonoro (cuando el ruido ambiental es 
demasiado fuerte), la selección, la inteligencia del espacio, ya no es posible, la escucha resulta 
perjudicada; el fenómeno ecológico que llamamos hoy día la polución -y que lleva camino de 
convertirse en un mito negativo de nuestra civilización mecánica- no es nada más que una 
alteración insoportable del espacio humano, en la medida en que el hombre exige reconocerse en 
él: la polución lesiona los sentidos que sirven al ser humano, del animal al hombre, para reconocer 
su territorio, su hábitat: la vista, el olfato, el oído. […]. (p. 245)

12. La vocalidad es un área de estudio reciente que muestra las posibilidades de la voz como 
índice de experiencia y trayectoria de una vida. Por lo tanto, la vocalidad como área de estudio 
permite un amplio abanico de posibilidades de constitución de categorías de análisis. Puede 
verse un desarrollo más expandido del término vocalidad en Delgado-Ordóñez (2017).
13. En este punto, nuestro texto dialoga directamente con lo que Marcela Lagarde (1990/2005) 
denomina “los cautiverios de las mujeres”. 
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 La circunstancia del encuentro de una escucha y de una voz con el cuerpo 
que la produce, en este caso, consciente de habitar en un extraño borde del 
estrépito mundano, donde se puede reparar en la necesidad del silencio para 
encontrarse consigo misma, no puede apetecernos, sino revolucionaria15. La 
búsqueda del silencio reflexivo, que invita a observar con la calma precisa los 
pequeños espacios que habitamos y a detenerse en las formas en que la violencia 
circula, es un desafío latente a todo poder. Lograr que estas mujeres, asimiladas 
al sistema, detengan por unos instantes las rutinas que las agobian y les impiden 
leer las violencias que se han ejercido incluso sobre sus propias vidas, es un acto 
subversivo a estas alturas del capitalismo y del patriarcado, caras desalmadas 
de la misma moneda. En este sentido, recuperar la escucha, detener el tiempo 
y, en el mismo lugar del espacio doméstico, que brinda intimidad y seguridad, 
poder leer lo que les sucede, indica claramente que la agencia es posible, pues, 
el solo hecho de pensar la realidad ya es accionar en estas circunstancias de la 
vida metropolitana tan precipitada.
 Finalmente, nos preguntamos acerca de lo sonoro en el espacio vital de 
la Universidad y la manera en que los artefactos audibles, como el logrado 
en este proceso de investigación-creación, se insertan en la reflexión de las 
audiencias. Reconocemos que la hegemonía de lo visual también se expande 
a las aulas universitarias, y la escucha normativa, por ejemplo, se reserva al 
profesor en una clase habitual. Sin embargo, no implica el mismo mecanismo 
de la escucha profunda que nos exhorta a prestar atención al acontecimiento 
del aquí y el ahora. Sin reducir el problema de la escucha de los maestros a una 
generalidad insostenible, es importante reconocer que esa interioridad de los 
demás se antoja profunda, infinita e incomprensible para gran parte de los 
docentes y, entonces, supera, en teoría, las responsabilidades que les atañen 
dentro del espacio de clase.

14. La presencia en este texto, con una directa alusión a Baruch Spinoza (1677/ 1985), refiere el 
poder estar en el aquí y el ahora, sin mediación alguna de dispositivos, es decir, la relación entre 
el mundo y sus partes constitutivas, la conexión del cuerpo con el lugar y el acontecimiento. 
15. A propósito de las breves acciones que reditúan en resistencias al poder opresor y que 
conjuran el tropo del mismo poder hacia las personas que, en teoría, no lo detentan, Michael 
Foucault explica:

No existe, pues, un lugar del gran Rechazo -alma de la revuelta, foco de todas las rebeliones, 
ley pura del revolucionario. Pero hay varias resistencias que constituyen excepciones, casos 
especiales: posibles, necesarias, improbables, espontáneas, salvajes, solitarias, concertadas, 
rastreras, violentas, irreconciliables, rápidas para la transacción, interesadas o sacrificiales; 
por definición, no pueden existir sino en el campo estratégico de las relaciones de poder. (Foucault, 
1976/2007, p. 116)

16. Pregunta que introduce la campaña publicitaria del documental sonoro que está circulando 
en la Universidad Pedagógica Nacional.
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 Una preocupante consecuencia de lo señalado es la agresividad patente en 
el interior de los claustros de formación, y también a su alrededor, denunciada 
por profesoras y estudiantes de distintas instituciones de educación superior. 
Ellas expresan su malestar por la normalización de la violencia y dudan de 
la seguridad que puede ser posible en el espacio de clase. De igual forma, 
cuestionan al gobierno del temor que se instala en diversos rincones de la 
Universidad y se resisten al silencio cómplice que cobija a los violentos. Por 
estos motivos, consideramos que la generación de este tipo de objetos artísticos 
instala unos derroteros pedagógicos. Tales objetos convocan a la generación 
de unas rutas audibles que promueven la comprensión del problema y que, 
a su vez, permiten la gestión de esas violencias tanto como del bienestar de 
cada persona en el espacio universitario. Conforme a este criterio, el proceso 
de esta investigación continúa y comienza ahora su periplo didáctico. 
 Con una invitación a la escucha del documental sonoro en la Universidad 
Pedagógica Nacional, proyectamos y lanzamos este artefacto como un 
dispositivo didáctico que debe conllevar su curso en los distintos espacios de 
la Universidad. Como señalábamos anteriormente, en los salones de clase no 
se porfía en la escucha de la voz de los otros, y especialmente de las mujeres, 
pues, escuchar en la turbulencia de estos tiempos es un acto decididamente 
político. Por lo tanto, la fragmentación de la escucha prevalece en las aulas y, 
como consecuencia, ayuda a disponer y sostener el entramado de violencias 
machistas que acontecen sistemáticamente en el interior de las universidades. 
Preguntamos, entonces, a las y los docentes: ¿Dónde habitan las voces de tus 
estudiantes?16 Apoyadas en esta concepción crítica, apuntamos firmemente 
a la construcción categórica de una Pedagogía de la Escucha. 
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Introducción

En este trabajo de investigación-creación se buscó evidenciar el aporte personal 
y colectivo de lo vinculado al proyecto: “Las aportaciones gráficas del artista 
Sergio Trujillo Magnenat (1911-1999) y de “Chanchito, revista ilustrada para 
niños”, en los periodos de la modernización y la modernidad en Colombia”. 
Estudios de caso, vinculados al Grupo de Investigación Diseño, Artefacto y 
Sociedad, y al Semillero de Investigación del mismo nombre, del Politécnico 
Grancolombiano (sede Bogotá), entre los años 2018 y 2021. El motivo de llevar 
a cabo un ejercicio de memoria sobre la trayectoria de la investigación y las 
vivencias de los participantes surge del deseo de ahondar en el significado y 
el impacto que la investigación ha tenido sobre ellos.
 En Colombia, el papel de los jóvenes investigadores en las áreas de 
Artes, Arquitectura y Diseño está comenzando a tomar fuerza; liderado por 
estudiantes y profesores comprometidos con compartir las experiencias y 
legarlas a las nuevas generaciones. Por ello, se quiere reconocer la construcción 
colectiva que ha implicado la investigación-creación en el marco de este 
proyecto.
 Este texto responde a dos intereses: primero, visibilizar las experiencias 
y resultados de investigación-creación en jóvenes en formación (iniciación 
científica); segundo, visibilizar el trabajo realizado por los estudiantes en el área 

mailto:jilguerrero%40poligran.edu.co%20?subject=
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de investigación, no como un requisito que se debe cumplir en su paso por su 
formación en pregrado, sino como toda una práctica de vida que les ayuda a 
formar una sensibilidad particular y que transforma la postura y el desempeño 
en su campo profesional. 
 Este proyecto de investigación tiene como antecedente las experiencias 
de investigadores interesados en la historia del Diseño en Colombia, quienes, 
desde los materiales impresos, han desarrollado proyectos de investigación 
aplicada. Esto permitió concentrar los esfuerzos e intereses por recuperar, 
digitalizar, analizar y mostrar un conjunto de piezas que hacen parte del archivo 
del artista Sergio Trujillo Magnenat y una revista infantil de la década de 1930. 
La aproximación al archivo como fenómeno de estudio del diseño constituyó 
la entrada a este camino de investigación, que luego presentó múltiples rutas, 
debido a su abundante acervo y a la variedad de miradas personales.
 Por lo tanto, se reúne en este escrito, planteado como una secuencia, 
los testimonio y voces de tres jóvenes egresados de programas de la Escuela 
de Diseño, dos estudiantes de Diseño Gráfico, una estudiante de Diseño 
Industrial y una joven investigadora estudiante de Diseño Gráfico y Medios 
Audiovisuales, que sigue trabajando como parte del proyecto en su última 
etapa, para tener una visión personal de sus experiencias desde sus productos 
creativos. Esta joven logra sacar de los lugares comunes que frecuentan los 
textos académicos y traslada, a las aulas de clase, los viajes, las conversaciones. 
También cuenta las crisis propias de tomar decisiones, los momentos difíciles, 
así como el compromiso con el que asume y enfrenta los obstáculos. Palabras 
que motivan a continuar con la labor de formación. 
 Si bien, con el proyecto de investigación se obtuvo varios resultados de 
nuevo conocimiento y apropiación social del conocimiento, característicos del 
ámbito académico, se ha querido hacer énfasis en los propuestos y desarrollados 
por los estudiantes, con el ánimo de resaltar este tipo de iniciativas como 
espacios fértiles para la investigación formativa, y los productos plásticos 
sensoriales como muestra de una vivencia y una reflexión en la que el acto 
investigativo refleja los intereses y búsquedas personales, algo, a nuestro juicio, 
fundamental para las disciplinas de la creación. A través de este ejercicio de 
recuperación de la voz de los estudiantes, el propósito es reivindicar tanto la 
sensibilidad y la experiencia estética en los procesos de investigación-creación 
como la importancia del tejido colectivo en los grupos de investigación.
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Consideraciones teóricas y metodológicas

Al iniciar este proceso de investigación-creación, se definieron como objetivos 
sistematizar, investigar, difundir y divulgar la publicación: Chanchito, revista 
ilustrada para niños (1933-1934) y estudiar el perfil de Sergio Trujillo Magnenat 
como diseñador, actividad a lo largo de su vida laboral, que muestra la 
importancia de su contribución tanto en la historia del Diseño Gráfico como 
del Diseño Industrial colombiano, así como hacer un análisis de algunas de sus 
producciones en el área de las artes aplicadas, desde 1930 hasta 1950, periodo 
histórico nacional de modernización y de modernidad.
 En ese momento surgió la posibilidad de trabajar con dos grupos de 
documentos: por un lado, documentos inéditos de Sergio Trujillo, a los cuales 
se tuvo acceso por la vinculación en investigaciones pasadas con Milena 
Trujillo, investigadora y nieta del artista, quien facilitó el contacto con la 
familia y permitió el acceso a este material. Por otra parte, y con base en 
las investigaciones previas sobre la formación de futuros ciudadanos de la 
profesora Victoria Peters, se realizó la digitalización de la colección completa 
de los 63 números de Chanchito, revista ilustrada, cuya colección no estaba 
disponible completa en ningún repositorio de acceso público. Estos archivos 
se plantearon como la fuente principal de información para el proyecto, pues, 
aunque tienen perspectivas diferentes, coinciden en los tiempos y espacios 
de circulación.
 Es importante resaltar aquí que los dos archivos constituyeron un acervo 
documental que exigió procesamiento y catalogación, es decir, la configuración 
de los archivos propiamente dichos, que contenían información de las décadas 
de los 30, 40 y 50. Es por ello que se puede identificar al menos tres ámbitos o 
fases con aproximaciones teóricas que se complementan entre sí: la reflexión 
sobre el archivar como una acción de diseño, las vías para la exploración de 
un archivo visual, y algunos referentes que fueron usados en la interpretación 
propiamente dicha.

Archivo como diseño

Herrera (2018, p. 143) indaga sobre el papel del archivo en la formación y la 
investigación en las disciplinas de la creación. De ello surge la pregunta: ¿se 
puede considerar la producción de un archivo como diseño en sí mismo? 
Más allá de cuáles son los archivos “de diseño”, se parte de la idea de que 
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la conformación de un “orden”, la configuración, disposición, tratamiento 
y “disponibilidad” de un conjunto de imágenes, objetos u artefactos, en 
sentido amplio, puede entenderse como un ejercicio de diseño. Al hablar de 
disponibilidad se refiere a la posibilidad de uso y circulación de su contenido 
como fuente de investigación-creación, de manera que establece relaciones 
semánticas para las personas (estudiantes, docentes, diseñadores, artistas, 
público en general).
 Así, se retoma una de las características esenciales del archivo: “los 
archivos tienen lugar” (Derrida, 1996, como se citó en Herrera, 2018, p. 232). 
En este caso, pasó del entorno físico en la casa del artista, más como un depósito 
que un archivo en sí, a un espacio digital, en cuyas imágenes se buscó preservar 
la huella del tiempo, pero a la vez hacerlo accesible a la consulta, como una 
especie de manantial (fuente) de información nueva sobre los orígenes del 
diseño en Colombia, de una época clave del ingreso de la modernidad al país.
 Por su parte, Giunta (2010) propone el archivo como un sitio de 
construcción del conocimiento, justamente lo que se propuso con estos acervos 
en el proyecto: proponer un “diseño” que configurara una serie de recursos 
en una estructura cognoscible. Ahora bien, la aproximación a ese material del 
pasado necesariamente implica introducirse a un:

Laberinto compuesto tanto de intervalos y huecos como de material observable. 
Forzosamente, la empresa arqueológica debe correr el riesgo de ordenar 
fragmentos de cosas supervivientes, que siempre se mantienen anacrónicas, 
puesto que provienen de diversos tiempos y espacios, separados por agujeros. 
(Didi-Huberman, 2015, p. 2)

 De ahí podemos deducir la necesidad de realizar ese “diseño” o 
prefiguración del archivo, con información del contexto, que permita rellenar 
esos vacíos de cierta forma. Sin embargo, esta reconstrucción no solo tiene 
como materia prima la información, sino, como se verá, la imaginación, 
característica propia de los procesos de investigación en las disciplinas del 
diseño. Derrida (como se citó en Didi-Huberman, 2015) afirma que “se precisa 
de una construcción analítica, de un montaje del saber, para otorgar, como 
interpretación y arqueología, consistencia epistémica a estos jirones de saber” 
(p. 3). Este concepto de montaje liga nuevamente a esta experiencia con los 
archivos; de cierto modo, esta experiencia consistió en diseñar archivos para 
ofrecer archivos al diseño.
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Exploración

A través del proyecto se ha buscado interpretar la publicación “Chanchito, 
revista ilustrada para niños”, y las producciones gráficas de Sergio Trujillo 
Magnenat, como fuentes primarias directas y como “objetos signo”. En este 
sentido, la antropología de la imagen, dentro del marco de los estudios visuales, 
sirve como marco de interpretación, en especial las ideas de Ángela García 
Blanco, quien propone los “objetos signo” como objetos que solo adquieren 
sentido al ser investigados como parte de una cultura visual dentro de un 
contexto particular. Desde esta perspectiva, el objeto (impresos) solamente 
adquiere importancia por la forma en la que se relaciona con los demás 
elementos de la época para explorar su verdadero significado. 

Por tanto, esta manera teórica de interpretar estos dos archivos hace 
relevante el acopio e indización también de documentos o fuentes primarias 
indirectas, que contribuyan a la interpretación contextual de los impresos 
(García, 1999). Bajo este marco teórico, que busca impactar la catalogación de 
archivos en diseño, se hace imprescindible la indización tanto de los impresos 
(fuentes primarias directas) como de los documentos que ayudan a otorgar 
significación contextual (fuentes primarias indirectas), para la recuperación 
del patrimonio cultural y la construcción de memoria histórica y de ciudadanía.

Así, para el caso particular de los archivos que se trabajaron en el proyecto, 
existió un marco histórico de referencia central, que corresponde al periodo 
conocido en Colombia como la República Liberal (Silva, 2005). En este contexto, 
las fuentes secundarias sobre la política educativa de la época, los intereses 
partidistas que entraron en juego, los protagonistas y las influencias artísticas 
permiten comprender ese escenario en el que cobra sentido tanto la Revista 
Chanchito como las obras de Sergio Trujillo, como un momento decisivo para 
el ingreso de la modernidad al país. 

Este ejercicio de memoria colectiva, al ser divulgado dentro de un 
público específico y general, a través de la indización, los artículos escritos y 
las continuas socializaciones, tiene el potencial de contribuir con la gesta de 
un sentido de identidad colectivo, para que la sociedad colombiana pueda 
conocer su devenir y tomar decisiones basadas en la evaluación de procesos 
históricos y proyectarse en el futuro y determinar aquello que quiere llegar a 
ser (Herrera et al., 2003).
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Interpretación

Desde la perspectiva de la cultura visual (Szir, 2007), se realiza una 
aproximación inicial a los contenidos literarios de algunos de los impresos, 
lo cual permitió entender la relación de estos con las imágenes que los 
acompañaban. Szir (2007) afirmó: “un extenso rango de factores económicos, 
científicos, tecnológicos, políticos y sociales provocó una transformación de 
normas y prácticas de percepción y consumo de imágenes que ofreció un 
panorama novedoso para la fascinación de la mirada infantil” (p. 19). 
 Si bien, algunos de los impresos cumplen con este criterio de novedad, 
al incluir imágenes, se observa que, en muchos casos, estos repiten lo que dice 
el texto, su función es principalmente “decorativa y elemental, que está al 
servicio del texto escrito, haciendo un señalamiento literal” (Rosero, 2019, p. 
5). Por lo tanto, para la indagación particular adelantada sobre la publicidad 
en Chanchito, revista ilustrada, se decidió incluir la categoría de género. En 
esta categoría se inició el proceso de acercamiento a partir de textos y autoras 
referentes a los estudios de género, como Butler (2004) y Varela (2008).

Resultados y discusión

El origen de este proyecto se gesta a partir de la posibilidad de acceder a los dos 
acervos: el primero, dejado por Sergio Trujillo Magnenat (libros de su biblioteca 
personal, documentos, revistas, bocetos, notas, entre otros) y el segundo, los 
63 fascículos de Chanchito, revista ilustrada, colección que no se encuentra 
completa y disponible para consulta en ningún repositorio de acceso público 
en el ámbito nacional. En ambos casos, las primeras acciones del proyecto de 
investigación, realizadas entre profesores y estudiantes, fueron la revisión, 
digitalización y organización preliminar de ambos acervos documentales, lo 
que permitió su constitución como fuente primaria para el desarrollo de varias 
iniciativas investigativas específicas de la Escuela de Diseño del Politécnico 
Grancolombiano, con el apoyo del Semillero Diseño, Artefacto y Sociedad 
(ver Figura 1). De igual forma, se comenzó el proceso de generar un archivo 
completo de la revista Chanchito de acceso público. 
 En consecuencia, descubrir estos documentos sin explorar resultó 
fascinante para los participantes, pues, aportaban información gráfica y escrita 
que permitía enlazar con una época de Colombia caracterizada por una apuesta 
de renovación del pensamiento, de la educación y la conformación de nación.
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 Teniendo esto en cuenta lo anterior, se planteó dos preguntas: ¿quién nos 
va a leer?, ¿cómo le aportamos a esos nuevos lectores que están en formación? 
Estos cuestionamientos, que los investigadores dialogaban en sus encuentros, 
tuvieron el propósito de construir un aporte significativo y diferenciador, con 
el fin de evidenciar los resultados de investigación que, además de poner en 
valor la información analizada en las fuentes primarias, reflejaran las dinámicas 
y procesos de creación característicos del diseño. 

Figura 1: Sesión de trabajo para revisar los archivos. Trabajo realizado con estudiantes y 
profesores del proyecto

Fuente: Autoria Propia.

El proceso al interior del semillero fue vital para la consolidación de las 
diferentes iniciativas. Así, paralelamente a la aproximación a los dos archivos y 
a su sistematización, se realizaban encuentros semanales de diálogo en torno a 
lecturas que aportaron marcos teóricos diversos sobre las nociones de artefacto, 
imagen y estudios críticos del diseño. En estas reuniones, estudiantes y profesores 
conversaban sobre ideas que nutrieron la interpretación del material de los 
archivos; además, se tejieron vínculos sensibles sobre la investigación en colectivo, 
que resultaron claves para definir los procesos individuales. 
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En este sentido, el semillero resultó un espacio de aprendizaje que, 
alejado de los cronogramas curriculares, modeló los intereses y métodos de 
investigación-creación de todos los participantes. Así mismo, propició sesiones 
de trabajo por fuera de los espacios universitarios, como visitar las bibliotecas: 
Nacional y Luis Ángel Arango, espacio que permiten aproximar a los estudiantes 
a la forma en la que se consultan otros archivos –periódicos y revistas– de la 
época que se encuentran digitalizados o revisar parte del archivo que conservan 
los hijos de Sergio Trujillo Magnenat.

En este orden de ideas, es evidente que los participantes del semillero 
fueron actores con un alto nivel de aporte al desarrollo del proyecto de 
investigación. Asimismo, el proyecto fue un escenario para la formación de los 
estudiantes como investigadores; por ello, como docentes líderes del proyecto 
y el semillero, se quiso evidenciar esa relación entre aportes y aprendizajes en 
la propia voz de los participantes. 

De esta manera, los apartados que se presentan a continuación fueron 
obtenidos a través de entrevistas con cada uno de los estudiantes. En estos 
diálogos se abordan aspectos biográficos en relación con el diseño, las 
experiencias dentro del semillero y el proyecto de investigación. Además, se 
escuchan sus conceptos sobre autonomía creativa e investigación-creación, y 
sus proyecciones profesionales vinculadas a una visión disciplinar.

El trabajo de archivo y la investigación potencializó las habilidades y 
los conocimientos de cada uno de los estudiantes, nutriendo sus intereses 
personales. Cabe resaltar como el trabajo en archivo de cada uno influyó en 
los otros. Así las cosas, el diseño de archivo es creación, ya que va más allá de 
la catalogación de un acervo documental; el archivo se vuelve diseño en tanto 
a traviesa la investigación personal, así como la grupal. Además, se puede 
ver diseño en las mismas reflexiones sobre la práctica, las metodologías y 
los procesos de enseñanza, uniendo, de este modo, la época estudiada con el 
tiempo desde que se analiza.

Lucy González

Para Lucy, la entrada al diseño fue un espacio que llegó después de muchos 
ires y venires, de iniciar en un programa de Diseño y sentir que no era lo que 
buscaba, de indagar en las Ciencia Políticas, de viajar al extranjero y encontrar 
algo significativo en la edición de libros. Al volver a Colombia, encontró la 
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oportunidad de estudiar en el Politécnico Grancolombiano y, de alguna 
manera, salvar esa “deuda” que tenía consigo misma en relación con el diseño. 
 La participación en el semillero, donde se abordó una mirada desde 
otras disciplinas, en especial en Humanidades, nutrió ese interés previo por la 
investigación, pero también alimentó los proyectos de las asignaturas, en las 
cuales se tenía un enfoque más práctico. Se acostumbró a dotar de fundamento 
todas sus propuestas y las decisiones en torno a ellas, quizá como una necesidad 
muy personal de justificar para qué estaba haciendo cada diseño, en lo cual 
tuvo un lugar importante el encuentro con las teorías críticas de diseño. Esa 
práctica de integrar investigación con los proyectos académicos le permitió 
después poder tomar más claramente la decisión con respecto a su proyecto 
de grado.
 En cuanto a la autonomía creativa, para Lucy, la creatividad es la capacidad 
de imaginar caminos para lograr llegar a ese “futuro ideal”, sea cual sea, y 
la autonomía creativa es un proceso constante en el que entran en juego, por 
supuesto, la formación, y también, sin lugar a duda, el fuero interno, “que esté 
presente tu energía en cada paso, que no sea un proceso automático”. Para 
ella, la investigación y la creación son complementarias: en la creación está la 
necesidad de buscar; por su parte, la investigación permite darle un sustrato a 
eso, como si se tratase de una planta: “la creación son todas las bifurcaciones de 
una raíz, pero la investigación es el sustrato, tierra, nutrientes que alimentan 
la creación”. 
 En su caso, este enlace llegó “por la necesidad de contarse a sí misma la 
realidad posible que vivía, y cuál sería el camino para aportarle a alguien que 
pudiera estar en la misma disyuntiva”. Así, unió su interés por lo editorial, 
por lo histórico, por los estudios de género y por lo digital (que llegó al 
final de la carrera). Justamente, así surgió el producto final de su iniciativa 
de investigación y trabajo de grado: “con todo ese esfuerzo de vincular la 
investigación-creación, el resultado o propuesta final florece”.
 De esta manera, su investigación giró en torno a los roles de género 
en la publicidad de Chanchito, revista ilustrada, un tema que surgió de la 
aproximación directa al archivo, y que conectaba con sus búsquedas personales, 
por lo cual integró teorías de género como marco de interpretación. Como 
trabajo de grado propuso un proyecto transmedia: “Chanchito: estereotipos 
e imaginarios” (ver Figura 2), que narra todo el proceso de investigación-
creación personal desarrollado entre 2018 y 2020.
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Ya en la vida profesional, Lucy se ha dado cuenta que todos estos aprendizajes 
permean en la manera en cómo actúa, en contraste con colegas; la mejor solución 
quizá no es la inmediata, pues, si se toma el tiempo para ampliar la mirada, 
es posible encontrar otros caminos; ante esto, considera que la formación en 
investigación aporta significativamente. 
 Lucy asegura que “La investigación, me permitió saber lo que me gusta 
y lo que no, me ayudó a enfocarme en la vida. Así he podido soltar empleos 
que podrían ser una buena oportunidad para un recién egresado, pero que no 
iban acorde con su esencia”. Frente a la pregunta sobre si la investigación es un 
“viaje hacia uno mismo”, Lucy responde que en verdad ha sido así, aunque en 
principio sintió temor por la posible frialdad de los métodos de investigación, 
luego se encontró con otros enfoques, por ejemplo, metodologías feministas 
de investigación, lo que le permitió ver muchas posibilidades. Así, siempre en 
lo que mejor trabaja y mejor se siente es con ello que siente conexión sensible y 
emocional.
 Una de las reflexiones más importantes sobre este proceso de investigación 
es la importancia de la vinculación de la experiencia estética y de la dimensión 
emocional en los procesos de investigación-creación. Igualmente, entender 
que la creación de redes de investigación-creación pasa por la relación entre 
los autores, no solo entre los textos de los autores, como pudo experimentar 
al hacer una investigación donde pudo conocer, dialogar y nutrirse de otros 
estudiantes y docentes que estaban desarrollando paralelamente sus propias 
iniciativas de investigación-creación.

Figura 2: Visualización del proyecto transmedia a partir de un proyecto desarrollado desde el año 
2019. “Estereotipos e imaginarios. Chanchito, revista ilustrada para niños”  

Fuente: Gonzáles Buitrago, 2020. 
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Nadia Flórez

Nadia describe su recorrido académico como un “deambular”; inició en 
los estudios de Publicidad, pero no culminó, luego estudió un tecnólogo en 
Diseño Gráfico, posteriormente, empezó a experimentar con materiales, lo 
que la enamoró de la carpintería. Así, nació su impulso para estudiar Diseño 
Industrial. Nadia ingresó al Poli con la intención de crear objetos significativos, 
pero al incursionar en los semilleros de investigación y leer sobre los diseños 
circulares, socialmente responsables y sostenibles, entendió que las palabras 
responsabilidad y diseño siempre deben ir de la mano, esto se convirtió en su 
visión del diseño.
 De esta manera, su aproximación a la investigación nace de un interés 
personal por la lectura, previo a la carrera; al integrarse a los semilleros de 
investigación comprendió que, si bien, la lectura es importante para fortalecer 
los argumentos en los que basa sus decisiones de diseño, también es muy 
valioso rodearse de personas que comparten el interés por la investigación, 
puesto que, además de ampliar perspectivas, se posibilitan los intercambios 
entre los investigadores y sus ópticas, teniendo en cuenta que los grupos de 
investigación son fundamentales para el investigador.
 Para Nadia, la experiencia de trabajar con el archivo de mobiliario de 
Sergio Trujillo fue maravillosa, ya que encontró que, en esas imágenes, la 
división entre Diseño Gráfico e Industrial se borraba totalmente. Estudiar 
los bocetos, las ilustraciones, los planos técnicos e incluso el mobiliario ya 
terminado fue exquisito: todo el manejo de su dibujo, sus detalles, el trazo, el 
manejo de color hace que el diseño de mobiliario se vuelva un arte. El contacto 
con estos archivos, este estudio cuasi arqueológico, le hizo preguntarse 
sobre cómo se estudiarán los diseños en el futuro de la siguiente manera: 
“¿Se estudiarán solo archivos de software? La mayoría de los diseñadores no 
bocetamos, no llevamos una bitácora, ¿no tenemos entonces cómo visibilizar 
nuestro proceso creativo? Quizá deberíamos volver al lápiz y al papel”. N. 
Flórez (comunicación personal, septiembre, 2020). 
 Después, el ejercicio de reconstruir un diseño de Sergio Trujillo en 
madera, desde uno de los bocetos (ver Figura 3), representó un reto, ya que 
existía el temor de no ser fiel a la idea original. Finalmente se logró el reto, 
gracias al análisis de otros diseños, planos, que permitieron entender los 
sistemas constructivos, dándole un valor de investigación metodológica a la 
idea materializada.
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Sobre la noción de autonomía creativa, Nadia trae como referencia el libro 
Autonomía y Diseño (Escobar, 2016), con las nociones de poder ejercer el 
diseño aplicado a las comunidades, sin afectar su autenticidad y que lo hagan 
libremente sin que afecte su propia evolución en diseño. Desde el punto de vista 
personal, la autonomía creativa significa poder hacer diseño sin comprometer 
sus ideologías o sus puntos de vista, ya sea por las ganancias o el enfoque de 
una entidad. 
 Sobre la investigación-creación, confiesa que antes de tener esa noción, 
sentía:

Los diseñadores no tenían un espacio propio para la investigación, ya sea porque 
las otras disciplinas consideran que los diseñadores hacemos simplemente 
productos, o porque el incursionar en investigación era como si hiciéramos algo 
que corresponde a otras disciplinas como la historia, la arqueología, la sociología. 
N. Flórez (comunicación personal, septiembre, 2020).

 Para ella, esta noción de investigación-creación cambia el panorama, 
puesto que considera que todo proceso de diseño, incluso el más clásico 
para desarrollo de productos, es investigación también. Cabe señalar que, 
los diseñadores tienen la capacidad de hacer investigación no conducente 
a un producto, se puede estudiar la cultura material, pues, se entiende a 
fondo la relación entre las personas y los objetos en un contexto, además, se 
puede aportar otros puntos de vista valiosos. En este sentido, el diseño es 
investigación-creación. 
 A lo largo de su formación en Diseño Industrial, Nadia siempre manifestó 
una actitud crítica y retadora ante los procesos de formación; desde su 
perspectiva, antes que validar sus experiencias anteriores, tenía la intención 

Figura 3: Proceso de recreación de un diseño de mobiliario del artista de Sergio Trujillo. 
Del boceto al prototipo.

Fuente: Autoria propia.
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de abrir el diálogo entre pares, así, considera que son valiosas las evaluaciones 
abiertas y dialogadas entre todos los participantes, pues ahí hay un verdadero 
crecimiento profesional y personal.
 Ahora, al terminar su proceso de formación profesional, se enfrenta a 
la situación que muchos diseñadores experimentan: ese balance en lo que 
considera es un diseño responsable y la necesidad de trabajo y estabilidad. 
Los espacios con estas condiciones no son actualmente abundantes, y es difícil 
encontrar este equilibrio: poder mantenerse económicamente y conservar 
su ética. 

Camila Sánchez 

Estudiante de Diseño Gráfico y Medios Audiovisuales en el Politécnico 
Grancolombiano; es una apasionada de todo lo audiovisual. Camila decidió 
estudiar Diseño después de realizar un técnico en fotografía, allí obtuvo bases 
de comunicación visual y luego se interesó por profundizar sobre temas 
relacionados con la fotografía, especialmente énfasis en cine.
 Su primera aproximación a la investigación fue con el tema sobre los 
humedales de Bogotá; se acercó a fundaciones ambientales para explorar los 
territorios que se están urbanizando y lo plasmó desde la fotografía. “En la 
creación hay unos aportes desde la investigación valiosos, hay que indagar 
en otras disciplinas, y en una gran diversidad de temas para entender todo 
el fenómeno”. C. Sánchez (comunicación personal, septiembre, 2020). 
 Cuando ingresó al Politécnico, se vinculó al semillero con el interés de 
revisar los archivos del artista Sergio Trujillo:
 

Me enteré de las actividades del semillero durante una clase con la profesora 
Victoria Peters, que estaba relacionado con la violencia de género y el calzado 
femenino, luego, esto se conectó con actividades de investigación que ya había 
realizado, al recibir la invitación para participar en el semillero. C. Sánchez 
(comunicación personal, septiembre, 2020).
 

 El encuentro con el libro Cuentos Tricolores, escrito por Oswaldo Díaz e 
ilustrado por el artista, le permitió conocer tres momentos históricos que vivió 
Colombia, a saber: la Conquista, la Colonia y la Independencia. A partir de 
las ilustraciones, que tienen un manejo especial del color y la composición, se 
propone crear un producto audiovisual, esto aprovechando que en el país no 
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hay muchos productos audiovisuales que traten este tema. “Toda la experiencia 
anterior me ha permitido tener herramientas para desarrollar mi propuesta” 
C. Sánchez (comunicación personal, septiembre, 2020).
 El punto de partida fue revisar en detalle los personajes y los lugares 
que aparecen en el libro, el vestuario, la línea gráfica, el manejo de color, para 
adaptarlos a un cortometraje como un homenaje al trabajo gráfico de Sergio 
Trujillo (ver Figura 4):

He trabajado de la mano de cinco profesores y en este momento estamos en la 
etapa de producción. A partir del guion literario y técnico, los bocetos de los 
personajes y los escenarios, el storyboard y una propuesta de sonido, estamos 
desarrollando las escenas principales, una debajo del agua y otra en el páramo, 
y las tomas de las imágenes, para hacer las pruebas de animación y comenzar la 
etapa de posproducción. C. Sánchez (comunicación personal, septiembre, 2020). 

Figura 4: Proceso de revisión, construcción y creación del filminuto animado Colombia Tricolor.
Joven investigadora Camila Sánchez

Fuente: Autoria propia.

De esta manera, Camila entiende la autonomía creativa como una recolección 
de los conocimientos que se adquieren para realizar los proyectos. Sobre la 
relación entre investigación-creación, reconoce que no siempre el punto de 
partida es desde lo creativo, en su caso, el punto de partida es la búsqueda de 
fuentes y referentes de proyectos similares para luego tomar decisiones desde 
los hallazgos y hacer una aproximación individual de la propuesta. 
 Hay que tener un conocimiento de base, revisar el estado del arte para 
saber qué se ha hecho en el país, en el mundo, a nivel académico y comercial; 
luego analizar con detalle, elaborar escritos y mapas conceptuales para 
entender que funciona para el proyecto. C. Sánchez (comunicación personal, 
septiembre, 2020).
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 Camila tiene una proyección clara frente a lo que viene haciendo. A futuro: 

Lo audiovisual me da opciones para exponer el resultado en escenarios más 
diversos, por ejemplo, que, a partir de una exposición en un museo, sea temporal o 
permanente, un púbico infantil tenga acceso a este tipo de productos para difundir 
la historia de Colombia. Se pueden establecer otras líneas de análisis desde el 
archivo, como son los cánones para dibujar, las técnicas utilizadas, el manejo de 
color y, desde allí, hacer más piezas audiovisuales relacionadas con estos temas. 
C. Sánchez (comunicación personal, septiembre, 2020). 

 En este contexto, a esta joven le gustaría dejar unas bases desde su trabajo, 
para que otros estudiantes e investigadores trabajen aproximaciones que les 
permita seguir con el análisis del archivo y, desde allí, construir otras líneas 
de trabajo y el desarrollo de nuevos productos audiovisuales.

David Porras

David comenzó a estudiar Diseño porque le gustaba dibujar. En la búsqueda 
de universidad, descubrió diferentes áreas como el diseño de producto, la 
animación, los videojuegos, lo editorial. Este joven empezó a explorar la 
tipografía, el lettering, cuya mezcla de la ilustración con las letras le permitió 
indagar formas de producción y la conexión con el diseño editorial. Aunque 
gran parte del mercado ofrece opciones laborales en agencias de publicidad, 
se animó a emprender desde el Diseño, hacer crítica social o diseño emocional.
 Su aproximación a la investigación surge por el interés de participar 
en un semillero e involucrar otras herramientas, aparte de los contenidos de 
clase. “Dentro de la carrera siempre me gustó la tipografía, pero al no tener una 
clase de este tema quería descubrir más” (comunicación personal). Al conocer 
referentes colombianos que han trabajado la tipografía, se dio cuenta de los 
aportes que han realizado artistas y tipógrafos en diferentes épocas, cómo 
cada artista ha trabajado temas específicos para diferentes materiales.
 Así mismo, se percató de cómo las fuentes de consulta, desde las 
bibliotecas, son a veces escasas o se encuentran en mal estado e incompletas. 
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Conocer la historia del Diseño Gráfico en Colombia, y más aún en tipografía, 
conectó el comienzo de mi trabajo de investigación con Sergio Trujillo Magnenat, 
artista multidisciplinario, que trabajó con el Ministerio de Educación durante el 
gobierno liberal del presidente Alfonso López Pumarejo. D. Porras. (comunicación 
personal, septiembre, 2020). 

 Por esta razón, quiso aprovechar el archivo y, desde allí, conectar los 
hallazgos de las ilustraciones y los dibujos de los títulos originales con los 
ejemplares impresos de la revista de Las Indias, revista que encontró en la 
biblioteca Luis Ángel Arango (ver Figura 5).

 Desde la autonomía, entiende su proceso creativo así: 

Parto de un concepto básico, luego lo articulo con un elemento que puede ser 
una letra capital; le adiciono un elemento natural o una floritura. Desde allí 
comienzo con el trabajo, así se ve cómo vas creando tu propia voz y vas contando 
lo que quieres contar. Desde el diseño, esa voz requiere de un trabajo más grande, 
que se hace poco a poco al leer, investigar, articular. También creo que todas 
esas herramientas que se adquieren ayudan a conformarla. La investigación 
es fundamental para encontrar mi propia voz, mi línea gráfica. D. Porras. 
(comunicación personal, septiembre, 2020). 
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Figura 5: Entrada sitio web TRUJILLO: Sergio Trujillo Magnenat y su trabajo tipográfico para la 
Revista De Las Indias en los años 1936 y 1937 

Fuente: Porras (2020).
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Conclusiones

Recuperar la memoria de los jóvenes involucrados en este proyecto de 
investigación, además de valiosas conclusiones sobre la formación invita 
a resaltar la importancia de vincular la experiencia estética y la dimensión 
emocional en los procesos de investigación-creación. Asimismo, evidenciar 
que la creación de redes de investigación-creación pasa por el vínculo entre 
los autores, no solo entre sus textos o productos. Por tanto, los lazos que se 
logren forjar desde las fases tempranas de la formación profesional deberán 
abrir las puertas a investigaciones más creativas, sensibles y pertinentes ante 
las diversas realidades del país y la región. La experiencia compartida en estos 
espacios se convierte en escenarios que propician la reflexión sobre el sentido 
de la generación de nuevo conocimiento y también una forma de aprender 
a manejar herramientas de investigación de una manera más cercana a las 
áreas de creación.
 El interés por visibilizar las experiencias y resultados de investigación–
creación en jóvenes en formación condujeron a generar actividades para 
encontrar escenarios propicios que motivaran en los estudiantes el interés por 
participar en proyectos como parte de su formación, conectadas a experiencias 
vividas en las clases.
 Para las profesoras resultó importante entender que el proceso de ensayo 
y error garantiza un resultado acorde con las expectativas planteadas desde el 
inicio de cualquier proyecto. Lo anterior permitió llevar a cabo la reconstrucción 
desde el archivo, teniendo como materia prima no solo la información, sino 
la experiencia adquirida en las diferentes sesiones, así como el uso de la 
imaginación, característica propia de los procesos de investigación en las 
disciplinas del diseño. Como docentes guía, se espera que estas actividades 
de investigación formativa queden en los nuevos diseñadores como toda 
una práctica de vida, que contribuya a formar una sensibilidad particular y 
transforme la postura y el desempeño profesional.
 Así las cosas, es necesario remarcar que el proceso de investigación-
creación comienza con unos roles muy diferenciados: profesor y alumno, pero 
estos se van diluyendo con el paso de las horas de investigación conjunta, de 
los cuestionamientos personales. En otras palabras, el trabajo en archivo, y 
este en especial, generó nuevo conocimiento, formación del talento humano 
y apropiación social del conocimiento y divulgación, de forma orgánica y 
compartida, gracias a la presencia de la sensibilidad propia característica de 
las artes y los diseños.



81

De ida y vuelta: diálogos en torno…

Referencias 

Butler, J. (2004). Deshacer el género. Paidós Ibérica, S. A. 

Díaz, O. (1967). Cuentos tricolores. Lerner Juveniles. 

Didi-Huberman, G. (2015). El archivo arde (J. Ennis, Trad.). https://filologiaunlp.
files.wordpress.com/2012/05/el-archivo-arde1.pdf

Escobar, A. (2016). Autonomía y diseño: la realización de lo comunal. Editorial 
Universidad del Cauca.

Flórez, N. (2020). Comunicación personal. Entrevistada por Andrea Lorena Guer-
rero.

García, Á. (1999). La exposición, un medio de comunicación. Akal.

Giunta, A. (2010). Archivos. Políticas del conocimiento en el arte de América 
Latina. Revista ERRATA#, (1), 20-37. 

González, L. (2020). Comunicación personal. Entrevistada por Andrea Lorena 
Guerrero.

Herrera, M., Pinilla, A. y Suaza, L. (2003). La identidad nacional en los textos 
escolares de ciencias sociales. Colombia 1900 - 1950. Universidad Ped-
agógica Nacional. 

Herrera, Á. R. (2018) Diseño y archivos. Actas de Diseño, (24), 232-238. https://
doi.org/10.18682/add.vi24.2304

Porras, D. (2020). Comunicación personal. Entrevistado por Victoria Peters.

Rosero, J. (2019). Las siete relaciones dialógicas entre el texto y la imagen. 
https://joserosero.com/wp-content/uploads/2021/06/LAS_SIETE_RELA-
CIONES_DIALOGICAS_2019.pdf 

Sánchez, C. (2020). Comunicación personal. Entrevistada por Victoria Peters.

https://filologiaunlp.files.wordpress.com/2012/05/el-archivo-arde1.pdf 
https://filologiaunlp.files.wordpress.com/2012/05/el-archivo-arde1.pdf 
https://filologiaunlp.files.wordpress.com/2012/05/el-archivo-arde1.pdf 
 https://doi.org/10.18682/add.vi24.2304
 https://doi.org/10.18682/add.vi24.2304
https://joserosero.com/wp-content/uploads/2021/06/LAS_SIETE_RELACIONES_DIALOGICAS_2019.pdf  
https://joserosero.com/wp-content/uploads/2021/06/LAS_SIETE_RELACIONES_DIALOGICAS_2019.pdf  


82

 Autonomía creativa

Silva, R. (2005). República liberal, intelectuales y cultura popular. La Carreta 
Editores.

Szir, S. (2007). Infancia y cultura visual. Los periódicos ilustrados para niños 
(1880-1910). Miño y Dávila Editores.

Varela. N. (2008). Feminismo para principiantes. Ediciones B S.A.

Referencias imágenes

González, L. (2020). Imagen “Visualización proyecto transmedia Estereotipos e 
imaginarios. Chanchito, revista ilustrada para niños”. https://alejandria.
poligran.edu.co/handle/10823/2746

Porras, D. (2020). Imagen “Entrada sitio web TRUJILLO: Sergio Trujillo Mag-
nenat y su trabajo tipográfico para la Revista De Las Indias en los años 
1936 y 1937”. https://alejandria.poligran.edu.co/handle/10823/2651

Andrea Lorena Guerrero Jiménez
Diseñadora industrial, Magíster en Historia de la Pontificia Universidad Javeriana. 
En su trabajo ha profundizado en el patrimonio cultural de los oficios artesanales 
tradicionales de Colombia. Docente de programas profesionales de Diseño 
en Colombia, en los que ha promovido proyectos de diseño participativo con 
comunidades artesanales.  Actualmente Líder del Semillero Diseño, Artefacto y 
Sociedad del Politécnico Grancolombiano. Investigadora de la historia del diseño y 
la cultura material, desarrolla proyectos, publicaciones y ponencias en países como 

Colombia, Perú, Ecuador y México.

https://alejandria.poligran.edu.co/handle/10823/2746 
https://alejandria.poligran.edu.co/handle/10823/2746 
https://alejandria.poligran.edu.co/handle/10823/2651


83

De ida y vuelta: diálogos en torno…

Victoria Eugenia Peters Rada
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Emergencias Creativas Insólitas

María Ximena Dorado Velasco
Universidad del Valle
maria.ximena.dorado@correounivalle.edu.co 

“La investigación no es tan solo conocer el mundo, sino ser agenciado por este”
Alejandro Haber (2011)

Introducción

El 28 de abril de 2021, Cali despertó con el monumento de Sebastián de 
Belalcázar caído, el cual fue derrumbado por un grupo de indígenas Misak. 
Ese gesto anticolonial inauguró el Paro Nacional más duro y prolongado de 
los últimos años. Así, este texto recrea intencionalmente algunos de los hechos 
que, en el marco de las movilizaciones realizadas en Cali, involucraron a los 
manifestantes con la minga indígena que llegó desde el Cauca para sumarse 
al paro, y donde la ciudadanía ‘de bien’ se opuso sin disimulo. 
 Porque donde se manifestaban la crueldad y el desprecio para abrir la 
‘herida colonial’ que nos atraviesa a todos y todas; donde se expresó una 
división social basada en diferencias y jerarquías coloniales entre grupos de 
personas con base en su color, su corporalidad, su geografía, sus sistemas de 
creencias y valores, sus prácticas y/o su comprensión del mundo; donde las 
juventudes caleñas se plantaron para mostrarle al resto del país su devenir 
político, allí, irrumpió con similar intensidad la creatividad popular y 
comunitaria, las alianzas insospechadas y un arte que, al invocar el pasado, 
increpaba la historia y revitalizaba la memoria. 
 La fragilidad del orden social, que pretendía restablecer un gobierno 
fallido e impopular al militarizar las ciudades, era evidente en las imágenes 
insólitas, llenas de color y significación, que produjo por semanas la 
movilización social en Cali. Ese escenario de convergencias entre la acción 
política y la acción creativa, lo que se ha llamado aquí como Emergencias 
creativas insólitas, es abordado en este texto como un desafío y una 
provocación para las prácticas de investigación-creación que se fomenta desde 
los entornos académicos universitarios. En este sentido, se está en mora de 
advertir, de ver y, más aún, de sostener las grietas que “revelan la irrupción, 

mailto:maria.ximena.dorado%40correounivalle.edu.co%20?subject=
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el comienzo, la emergencia, la posibilidad y también la existencia de lo muy 
otro que hace vida a pesar de —y agrietando— las condiciones mismas de su 
negación” (Walsh, 2017, p. 32). Hay mucho por aprender de la producción 
cultural alternativa y de las maneras contra hegemónicas de pensar y de 
conocer que insurgieron durante el paro.

Contextualización

En Colombia, se está viviendo los momentos más álgidos de la historia reciente. 
Así las cosas, el 28 de abril de 2021, primer día del paro nacional, Cali –ciudad 
desde donde se escribe estas páginas– despierta con el monumento de Sebastián 
de Belalcázar derrumbado por un grupo de indígenas Misak. Ellos, habitantes 
ancestrales de los territorios del suroccidente, decidieron así reclamar justicia 
y dignidad para su pueblo ante la violencia de un hombre español a quien la 
historia oficial –y sus beneficiarios– engrandece y venera por sus heroicas 
hazañas, minimizando su accionar violento y despiadado. No obstante, 
derribar a Belalcázar significó para el paro nacional, que iniciaba esa mañana, 
un presagio. Ese y los 9 o 10 días posteriores fueron insospechadamente 
aterradores, como si la crueldad y el desprecio que movilizó la conquista e 
invasión de estos territorios hubieran regresado para abrir la ‘herida colonial’ 
(Rivera, 2015) que nos atraviesa a todos y todas. 
 La gente de distintos sectores de Cali se movilizó, en su mayoría jóvenes, 
primero, como respuesta a una reforma tributaria torpe y miope propuesta por 
el gobierno en medio de semejante crisis sanitaria, económica y social, derivada, 
entre otras cosas, por meses de pandemia; segundo, por la indignación que 
causó el trato represivo, violento y estigmatizante que recibió la protesta. Los 
hechos que antecedieron el paro del 2021 ya contenían una buena dosis de esa 
sensación: el asesinato de Dilan Cruz, estudiante impactado con un artefacto 
disparado por un agente del ESMAD (Escuadrón Móvil Antidisturbios) el 
23 de noviembre de 2019 en Bogotá y el brutal ataque policial que causó la 
muerte de Javier Ordóñez el 8 de septiembre de 2020, también en Bogotá, lo 
cual provocó dos días de protestas y enfrentamientos con la fuerza pública, 
con un saldo lamentable de más de una decena de personas asesinadas. 

1. Ver informe completo en el siguiente link: https://www.temblores.org/comunicados 

 link: https://www.temblores.org/comunicados 
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 En el paro del 2021, las denuncias por violencia de Estado hechas por 
civiles y organizaciones de derechos humanos durante las primeras semanas 
evidenciaban, con contundencia, la represión de la protesta, que empeoraba 
semana tras semana: según Temblores ONG, en su comunicado del 10 de mayo1, 
a la fecha se registraron 1.956 casos de violencia policial, 28 personas sufrieron 
lesiones oculares, 40 eran las víctimas de violencia homicida presuntamente 
por parte de la policía (al menos 30 murieron en Cali), y 12 eran víctimas de 
violencia sexual. Muchos de los hechos denunciados quedaron documentados 
en videos que circulaban por WhatsApp. Es más, en enfrentamientos donde 
hubo víctimas fatales, heridos y lesionados, la ciudadanía observaba perpleja, 
en tiempo real, a través de plataformas como Facebook, Instagram o YouTube, 
lo que sucedía en las calles de las ciudades donde las movilizaciones no cesaban. 
 En Cali, lo que pasaba en los barrios y en los puntos de resistencia se 
traducía irremediablemente, y con razón, en una sensación generalizada de 
descontento, rabia y frustración; el miedo, la polarización, la desconfianza 
y la consecuente radicalización de las partes hacía inviable una mediación 
oportuna, que impidiera el escalonamiento de la violencia y de las flagrantes 
violaciones de derechos humanos por parte de las fuerzas militares que 
tuvieron lugar desde el 28 de abril. Según Salazar (2021), la situación en 
conjunto propició lo siguiente:

La activación de circuitos cerebrales que ya habían sido entrenados por la represión 
policial que desde muy temprano había estado presente en las vidas de jóvenes 
marginalizados por el Estado y la sociedad. Pero el paso del miedo a la rabia y a 
la acción, propio de todo proceso revolucionario, no ocurrió en un único lugar 
simbólico, sino en muchos puntos de la ciudad popular, generando una rápida 
reconfiguración de su estructura urbana y una ciudad “más grande” en las 
mentes de los caleños. (p. 160)

 Cabe recordar que el paro inició con la caída de Belalcázar, porque en 
la Cali agitada de esos días tuvo lugar un episodio de racismo y arribismo 
descarado2, escandaloso por la exposición de una serie de prejuicios que no 
deberían tener asidero en una sociedad plural que se declara democrática. 

2. Se habló en su momento de xenofobia, pero no me parece apropiado, pues, esa noción pone 
a la población indígena en condición de extranjería, de no pertenencia; aunque el episodio 
que referencio contiene un reclamo por la imposición de cierta jurisdicción y poder territorial 
de “los caleños”, que los autoriza para pedir la expulsión de los otros, cualquier colombiano 
tiene derecho a la libre circulación por el territorio nacional y negárselo a las comunidades 
indígenas, en este caso, no es menos que un gesto de superioridad despreciable.
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En este contexto, las noches previas al 8 de mayo, en diferentes puntos de 
resistencia instalados en la ciudad, personas en camionetas de alta gama con 
las placas cubiertas (o alteradas) y en motos se acercaban a las concentraciones 
y les disparaban a los manifestantes. Estos brotes de paramilitarismo 
urbano o de “fascismo ordinario” (Salazar, 2021, p. 164) acrecentaron el 
temor y la zozobra de los habitantes. Como la minga indígena estaba en Cali 
(concentrada en la Universidad del Valle) participando y acompañando a 
las movilizaciones, ante los ataques con armas de fuego, desde vehículos 
privados, sin identificación, y la falta de reacción por parte de las autoridades 
locales, algunos comuneros decidieron acompañar en las noches a los/las 
manifestantes y garantizar la seguridad en los puntos más críticos. El 7 
de mayo, integrantes de la minga persiguieron y capturaron a un hombre, 
lograron obtener sus primeras declaraciones sobre estos ataques y luego lo 
entregaron a las autoridades competentes.
 El anterior episodio fue celebrado por los manifestantes y por quienes 
seguían las transmisiones en vivo que se hacían desde los ‘puntos de resistencia’ 
a través de las redes sociales. Claro, por su accionar visiblemente represivo 
y violento, la policía y las demás fuerzas especiales estaban totalmente 
desacreditadas, de manera que, cuando la minga ejerció como garante de la 
movilización y guardiana de la vida de los manifestantes, la consigna, que 
se popularizó en Ecuador durante el estallido social de 2019: “Solo el pueblo 
salva al pueblo”, adquirió sentido en las circunstancias de Cali. No obstante, 
otro sector de la población rechazó la intervención de la minga y reclamó el 
restablecimiento del orden como potestad inalienable del gobierno local.
 Por lo anterior, el alcalde Jorge Iván Ospina declaró, el 9 de mayo, 
lo siguiente: “En Cali no deben mandar quienes no hacen parte de Cali”, 
refiriéndose a la minga, a partir de esto y en adelante se multiplicaron las 
manifestaciones de racismo contra los indígenas, y muchos exigían que la 
minga abandone la ciudad. Valga mencionar que el expresidente más polémico 

3. Puede ver la nota completa en el siguiente link:  https://www.eltiempo.com/politica/
gobierno/uribe-recibe-criticas-tras-senalar-a-minga-indigena-de-terrorista-586179 
4. El 27 de mayo, el medio independiente Cuestión Publica hizo una reconstrucción de ese 
ataque. No queda duda que el accionar conjunto de civiles armados y policía fue acordado 
previamente -confluencia que conocemos como paramilitarismo- y que el objetivo, además 
de una amenaza directa a la minga, era generar pánico en la comunidad del sector, en su 
mayoría gente de estratos socioeconómicos altos, que ya venían declarando vulneración de 
sus derechos debido al paro nacional, y así justificar la posterior militarización de la ciudad. 
Puede ver la nota completa en el siguiente link: https://cuestionpublica.com/paso-a-paso-
asi-fue-el-tiroteo-del-9-de-mayo-al-sur-de-cali/ 

https://www.eltiempo.com/politica/gobierno/uribe-recibe-criticas-tras-senalar-a-minga-indigena-de-terrorista-586179 
https://www.eltiempo.com/politica/gobierno/uribe-recibe-criticas-tras-senalar-a-minga-indigena-de-terrorista-586179 
https://cuestionpublica.com/paso-a-paso-asi-fue-el-tiroteo-del-9-de-mayo-al-sur-de-cali/ 
https://cuestionpublica.com/paso-a-paso-asi-fue-el-tiroteo-del-9-de-mayo-al-sur-de-cali/ 
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e impopular del momento hacía lo propio de la oligarquía incendiaria, desde 
su Twitter señaló: –equivocada pero estratégicamente– al CRIC (Consejo 
Regional Indígena del Cauca) de terroristas del ELN3 y pidió mano dura para 
los bandoleros, para el naciente enemigo interno: el joven vándalo.
 Este cúmulo de hechos terminó con un tiroteo al sur de la ciudad, en 
inmediaciones del barrio Ciudad Jardín, que dejó 12 miembros de la minga 
heridos, algunos de gravedad, tras ser impactados por las balas que disparaban 
civiles, con el beneplácito de la Policía Nacional, con el fin de impedir la entrada 
a Cali de los vehículos que transportaban a la comunidad indígena desde 
Jamundí4. Una vez más el otro, el diferente, el empobrecido, el racializado 
y el subalternizado era objeto de la colonialidad del poder5 y de la violencia 
estructural, remanentes del periodo de conquista y de ordenamientos moderno-
coloniales que siguen pautando nuestras relaciones sociales (y tantas otras cosas). 
Así, el derribamiento del monumento al conquistador militar reactualizó una 
lucha étnico-racial histórica, con un importante énfasis en lo simbólico.

La irrupción del otro

En ese contexto de crispación política y social, parcialmente recreado antes, 
irrumpió con similar intensidad la creatividad. De hecho, desde hace ya varios 
años, las movilizaciones en Colombia se han caracterizado por sus múltiples 
consignas, sus imágenes, su gráfica callejera, su utilería, su performatividad, 
su música. En Cali, se pintaron murales alusivos a la violencia de Estado, a la 
insurrección popular, a los jóvenes asesinados; se levantaron monumentos (a 
la resistencia y a la olla comunitaria); se ocupó el espacio público y se crearon 
huertas, bibliotecas, consultorios jurídicos, puestos de salud, exposiciones 
fotográficas, cacerolazos sinfónicos. También surgieron iniciativas de 
educación popular, de apoyo económico, jurídico y/o psicosocial para los/
las integrantes de las ‘primeras líneas’ y un sinnúmero de proyectos artísticos, 
sonoros, audiovisuales, gráficos y narrativos. 

5. Walter Mignolo, retomando la definición de Aníbal Quijano, dice que la colonialidad del 
poder es una:

matriz que permitió establecer las diferencias y justificar la colonización. Dispositivo que produce 
y reproduce la diferencia colonial (clasificar grupos de gentes o poblaciones e identificarlos en 
sus faltas o excesos, lo cual marca la diferencia y la inferioridad con respecto a quien clasifica -en 
una escala que va de la barbarie a la civilización. (p. 39).
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 Cada intervención y manifestación pública de esta creatividad popular 
y comunitaria tuvo fehacientes detractores. En Cali, algunas personas 
convocaron marchas (del silencio) hacia las plazas públicas del centro. El color 
distintivo de estas movilizaciones fue el blanco y su lema “Cali somos todos”. 
Estas personas, partidarias de acabar con el paro y la protesta, decidieron 
pintar de gris varios de los murales que denunciaban genocidios, feminicidios 
y políticas sociales de muerte y represión. También hicieron una réplica en 
cartón del Sebastián de Belalcázar caído y lo pusieron de nuevo en su pedestal 
el día en que se celebraba 485 años de la fundación de Cali6. Es posible que, 
además, estas personas tuvieran relación con las vallas instaladas en algunas 
vías principales de la ciudad, con mensajes de agradecimiento y apoyo a las 
fuerzas militares del país; las mismas que aplaudían, desde las ventanas, a los 
“matrimonios”, como le llamaban a la dupla motorizada policía-agente del 
ESMAD, cuando pasaban sus caravanas por los barrios de estratos altos.
 Del lado conservador de esta historia, la materialidad y la expresividad 
suelen ser bastante higiénicas y modestas. Opera allí la ‘cromática del poder’ 
de la que habla Albán (2013). El blanco, el gris, el silencio, el monumento al 
hombre de guerra europeo, el todos uniforme y homogéneo de su consigna 
significan la pretendida superioridad, sobre todo moral, de unos sobre otros. 
Quienes se identifican con la categoría ‘ciudadanos de bien’, se incomodan con 
la irrupción y visibilidad de su otro: mal-hablados, mal-vestidos, mal-comidos, 
mal-criados, mal-educados, mal-nacidos; los incorregibles e incivilizados que, 
aún hoy, están en la mitad del camino entre la existencia animal y la humana.
 Guardando las proporciones, esta incomprensión y subestimación de 
la otredad se remonta a los planteamientos que, en tiempos de conquista, se 
formulaban para explicar la naturaleza del indio. Según Dussel (como se citó 
en Ochoa, 20147), “debe negársele por irracional su racionalidad alternativa. 
Lo que se niega no es ‘otra razón’ sino la ‘razón del Otro’. De esta manera, para 
el pretendido civilizado, la guerra contra la barbarie sería siempre una ‘guerra 
justa’” (p. 14). Para ‘los de bien’, el arte, la cultura y la movilización populares 
no son alternativa, por eso borrar, descalificar y asediar son acciones legítimas 
que recrean su poder y su capital económico, político y cultural.

6. Ver noticia completa en el siguiente link: https://www.qhubocali.com/asi-paso/volvio-
sebastian-de-belalcazar-pero-de-carton-por-el-cumpleanos-de-cali/ 
7. En El debate sobre las y los amerindios: entre el discurso de la bestialización, la feminización y
la racialización.

 https://www.qhubocali.com/asi-paso/volvio-sebastian-de-belalcazar-pero-de-carton-por-el-cumpleanos-de-cali/ 
 https://www.qhubocali.com/asi-paso/volvio-sebastian-de-belalcazar-pero-de-carton-por-el-cumpleanos-de-cali/ 
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El cuadro que configuró la colonialidad (Quijano, 2001), en sus diversas 
manifestaciones, del poder, del saber y del ser, fue pintado con una paleta de 
colores en donde la diversidad cromática se convirtió en un problema, había que 
pintarlo todo de blanco o por lo menos matizarlo a toda costa, en la epidermis y en 
las mentalidades. Fanon (1974) precisó que esto era un proceso de blanqueamiento, 
es decir, la despigmentación de la piel y de la conciencia para asimilarse a la 
supremacía de lo aséptico, puro, luminoso e inmaculado: lo blanco. La cromática 
en este sentido, coadyuvó a la racialización, la negación y la exclusión, así haya 
quienes consideren que esto es una especulación y un delirium tremens de algunos 
embriagados de fantasía. (Albán, 2013, p. 445)

 La irrupción del otro, de aquel que otrora no tuvo una identidad porque 
fue reducido al dato “en los conteos de víctimas de homicidio, de desempleados, 
de trabajadores informales o precarios, de desertores educativos, de pobres 
monetarios o de pobres sin más, de detenidos por delitos comunes, de 
sospechosos de […] cientos de crímenes” (Salazar, 2021, p. 152), tomó por 
sorpresa al país entero. La juventud de la ladera y el oriente, del cerro y la loma, 
de las márgenes y las periferias salió del anonimato y actuó estratégicamente, 
resguardada desde sus territorios (Salazar, 2021). Su artillería, su indumentaria 
de protección, los cercos, las barricadas, sus nuevos nombres y los nombres 
de los puntos de resistencia configuraron su identidad política, hicieron parte 
de su aparición pública y de su presencia social.
 Las manifestaciones de este periodo de paro nacional propiciaron 
convergencias y aperturas de horizonte de sentido inéditas al suspender 
(en algunos casos superar) los compromisos y las alianzas identitarias con 
la actividad política de los movimientos sociales de base y los liderazgos de 
organizaciones sindicales y gremiales del pasado; ni que decir de la lealtad 
a las pandillas, las barras bravas y las organizaciones barriales de control 
territorial que son tan sectarias. Esas convergencias dieron lugar a sujetos 
políticos inclasificables, renuentes a las etiquetas identitarias que fijan sus 
demandas a su condición de mujer, de disidente sexual, de indígena, de afro, 
de campesino, de estudiante universitario, de trabajador asalariado. 
 Así, espontáneamente asumieron eso que Galindo (2021) llama un ‘proyecto 
revolucionario antisistema’, donde las apuestas y las luchas se conjugan en la 
construcción de alianzas insólitas, que trascienden las demandas identitarias 
liberales, con énfasis en la ampliación de derechos a través de la lógica de la inclusión 
y la representación. Esto quedó claro cuando la Unión de Resistencias Cali8 
acuerda con el gobierno local sobre garantizar el derecho a la protesta, implementar 
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pedagogías para la paz en escenarios de movilización y actuar ante los casos de 
vulneración de derechos humanos, temas que se convirtieron en elemento común, 
de interés general.
 Al no presentarse como un actor social organizado con un perfil claro, en 
parte como consecuencia del riesgo de hacerse visibles, de ser identificados 
por la policía y los detractores del paro, algunos sectores consideran que su 
movimiento era disperso, descoordinado, que le faltaba perspectiva política; 
sin embargo, otros le concedían valor al siguiente hecho:

Los grupos dispersos de activistas que se hicieron cargo de los veinte y tantos 
puntos de resistencia en los primeros días del paro hayan logrado coordinarse, para 
elaborar pliegos de peticiones y dialogar con el gobierno local […] Quiere decir 
que en medio de las movilizaciones se comenzó a configurar un nuevo actor social, 
diverso y plural por dentro, pero con cierta cohesión general en potencia, que 
tendría posibilidad de incidir en la vida de la ciudad. (Hernández, 2021, p. 147)

 Precisamente eso, lo que tiene de imprevisible, inclasificable y múltiple, 
este estallido social alentó una forma de creatividad y activismo rebelde, que 
salva a la otredad del mundo de lo igual, del mundo de lo uno, de la “tiranía 
de la estética occidental” (Anzaldúa, 2016, p. 123). Es esa amalgama entre 
creatividad, creación, activismo y política lo que está dotando de sentido 
histórico los horizontes de transición y cambio sociocultural que se están 
vislumbrando. A propósito, en un texto breve, Mbembe (2008) menciona el 
sentido de los procesos de memorialización en la crítica de las significaciones 
dominantes como posibilidad de gestación de una nueva consciencia, de lo 
cual afirmó: “La idea aquí no es de destruir necesariamente los monumentos 
cuya función, en otra época, era la de disminuir la humanidad de los otros, sino 
de asumir el pasado como una base para crear un futuro nuevo y diferente” 
(párr. 7).
 Los murales de la avenida Quinta, una y otra vez pintados, efímeros por 
el desgaste del sustrato bajo, los efectos de la intemperie o a causa del impulso 
blanco de arrebatarle su potencia y su actualidad, actúan, mientras existen, 
como invocaciones al pasado que la justicia patriarcal deja impune, inerme y 
sin dolientes, pero que la memoria popular (y feminista) se resiste a sepultar. 
El suyo es un arte invocado (Anzaldúa, 2016) que convoca y provoca. 

8. Nombre que recibió la coalición de jóvenes integrantes de los 26 puntos de resistencia 
activos durante el paro. Ver en el siguiente link: https://www.mutante.org/contenidos/digna-
puteria-union-resistencias-cali 

https://www.mutante.org/contenidos/digna-puteria-union-resistencias-cali 
https://www.mutante.org/contenidos/digna-puteria-union-resistencias-cali 
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La América blanca solo ha prestado atención al cuerpo de la tierra con el fin de explotarla, 
nunca para socorrerla o para ser nutrida de ella. En lugar de arrebatar la energía vital 
de la gente de color mediante un atraco clandestino y darle un uso comercial, los 
blancos podrían permitirse compartir, intercambiar y aprender de nosotros de forma 
respetuosa. Adoptando el curanderismo, la santería, el chamanismo, el taoísmo, el 
zen o profundizando en otras formas en la vida y en las ceremonias espirituales de la 
gente multicolor, los Anglos quizá perdieran la esterilidad blanca que tienen en sus 
cocinas, baños, hospitales, depósitos de cadáveres y bases de misiles. Aunque en la mente 
consciente lo negro y lo oscuro pueden asociarse con la muerte, el mal y la destrucción, 
en la mente inconsciente y nuestros sueños, lo blanco se asocia con la enfermedad, la 
muerte y la desesperanza. (Anzaldúa, 2016, p. 123)

 Así, la gráfica de producción comunitaria, la toma de espacios públicos 
y la juntanza espontánea y festiva en el marco del paro nacional del 2021 
fueron el escenario de aparición y apropiación para aquellas subjetividades 
desestabilizadoras del imaginario identitario de la ciudadanía caleña. Ser vistos 
y escuchados (en ocasiones a través de las vías de hecho) en sus territorios 
de existencia, ocupando por días las avenidas, las calles y las intersecciones, 
develó la arrogancia de las consignas que hablaban de un todos uniforme 
y monocromático, paradójicamente excluyente (“Cali somos todos” o “Los 
buenos somos más”). También dejó en evidencia “la opresión sistemática 
con la que el Estado nacional y local los había tratado [a los jóvenes] a través 
de casi tres generaciones” (Salazar, 2021, p. 162), cuando sus cuerpos, antes 
inadvertidos, burlaron el confinamiento impuesto por la pandemia y, sobre 
todo, aquel al que los condenan las representaciones que se construyen desde 
arriba y desde afuera. 
 Conscientes o no de los efectos de la colonialidad del ser, a decir de 
Albán (2013), “la imposición de la imagen que otros construyeron de nosotros 
adjetivando nuestras emociones, divinidades, creencias y prácticas, [haciendo] 
que nos negáramos para podernos re-conocer, desarraigándonos para cumplir 
con el humanista propósito de la civilización” (p. 450). Estas subjetividades en 
movimiento pusieron en alerta a los poderosos, al asumirse conscientemente 
otros y otras, al reclamar su derecho a la diferencia y, no menos desafiante, al 
reconocerse poseedores de una voz bilingüe (al menos) capaz de utilizar el 
lenguaje del opresor (para negociar con la institucionalidad, por ejemplo) y 
de apelar a las trayectorias creativas que increpan la historia y revitalizan la 
memoria, al tiempo que señalan la fragilidad de un orden social moderno/
colonial individualista con imágenes insólitas llenas de color y significación.



94

 Autonomía creativa

La universidad y la Investigación Creación

Sin ánimo de agotar en estas páginas las posibilidades de interpretación de 
los hechos de la movilización social de 2021, que fueron objeto de análisis y 
conversaciones de todo tipo, es importante mencionar que esta aproximación 
está atravesada por el momento personal y profesional en el que me encontraba 
cuando Cali era epicentro del estallido. Por semanas estuve aturdida tratando 
de asimilar la avalancha de información que circulaba en medios, redes sociales 
y en grupos de WhatsApp; de contener mi preocupación en llamadas telefónicas 
de personas cercanas que querían constatar que acá estuviera todo bien y de 
mantener bajo perfil mi simpatía con el paro, viviendo en uno de los barrios 
donde se organizaron reuniones de civiles en defensa de la propiedad privada 
ante la amenaza que representaban los ‘vándalos terroristas’ que bloqueaban 
el paso a pocos metros de uno de los dos accesos vehiculares del sector. Solo 
meses después me animé a revisar en esos acontecimientos lo que he retomado 
en estas páginas: las formas en que se expresa una división social basada en 
diferencias y jerarquías coloniales entre grupos de personas con base en su 
color, su corporalidad, su geografía, sus sistemas de creencias y valores, sus 
prácticas y/o su comprensión del mundo.
 Justamente, las emergencias creativas insólitas operaron en mi lectura 
del paro nacional como provocaciones que cuestionaban las estructuras que 
reproducimos cotidianamente. No solo encontré en ellas hastío y desprecio 
por una clase política y social venida a menos desde hace medio siglo, sino 
también una potente narrativa rebelde antisistema, que, en su fervor, pretendía 
quemarlo todo, reducirlo a cenizas, sin temor a que el fuego se volviera 
contra sí misma. Y es que la irrupción del otro ponía sobre la mesa problemas 
estructurales, más allá de las urgencias de la coyuntura nacional. No por nada 
se fraguaron solidaridades entre esas juventudes en resistencia y la minga 
indígena que vino a Cali desde el Cauca, por ejemplo.

Lo contemporáneo se vuelve problemático por esa coexistencia, lo actual 
se convierte en un campo de disputas por el re-conocimiento, las auto-
afirmaciones étnicas e identitarias y las apuestas políticas de sociedad 
que apuntan a colocar en el presente, en este hoy, a quienes han estado 
históricamente confinados a lo pre, estigmatizados y vilipendiados, exotizados 
y convertidos en piezas de museo inmóviles y sin la oportunidad de cambio a 
riesgo de perder sus identidades. Lo contemporáneo nos remite a cuestionar 
la concepción de la historia y los dispositivos con los cuales se han construido 
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sus narrativas excluyentes, nos remite también a develar los sistemas de re-
presentación actuando en función de la minorización y la infantilización, o 
del desconocimiento y el silenciamiento. (Albán, 2013, p. 445)

 Por eso, cuando esa “formidable fuerza de protesta y resistencia [llevó] 
al régimen a desplegar sobre Cali a 7.000 hombres del Ejército Nacional, ¡para 
controlar un movimiento social desarmado!” (Salazar, 2021, p. 157), yo no 
dejaba de pensar en la universidad: la institución que habilita ciertas formas 
de conocer, que legitima ciertos conocimientos, que amplifica ciertas voces 
y da credibilidad a ciertos relatos. Para efectos de abordar lo que convoca en 
esta publicación, en el escenario al que me he referido aquí, las convergencias 
entre acción política y acción creativa (las emergencias creativas insólitas) se 
convertían en un desafío para las prácticas de investigación-creación, aquellas 
que se fomentan desde los entornos académicos.
 Recientemente, mis intereses de investigación han estado ligados a la 
necesidad de entender mi lugar como agente de la educación pública regional 
y han derivado en un compromiso con una pedagogía crítica y emancipadora, 
que desemboque en alternativas a la forma dominante de producción de 
conocimiento. Si los jóvenes que protagonizaron la movilización del 2021 
alegaban haber sido excluidos sistemáticamente de la sociedad, violentados 
por quienes tienen el deber constitucional de protegerlos; si durante dos 
generaciones sus familias han experimentado el desarraigo y el despojo a 
causa de la violencia armada y el abandono estatal (Salazar, 2021), no tiene 
mucho sentido lamentarse, porque además están al margen de una educación 
superior, cuyo modelo epistémico dominante funciona como dispositivo de 
exclusión y opresión (Castro-Gómez, 2007).
 Por su parte, Hooks (2021) recuerda cuán traumático fue para ella pasar 
de la escuela segregada a aquella que pretendía la integración racial. En la 
primera, exclusiva para niños y niñas negros, “enseñar (educar) era un acto 
fundamentalmente político, porque estaba arraigado a la lucha antirracista” y 
aprender “era un acto contrahegemónico, una manera fundamental de resistir a 
cualquier estrategia de colonización racial blanca” (p. 24). En la escuela blanca, 
al contrario,
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el conocimiento de repente solo consistía en información. No tenía ninguna 
relación con cómo vivíamos o con cómo nos comportábamos. Ya no estaba 
conectado con la lucha antirracista. Transportados en autobús a colegios blancos, 
pronto aprendimos que lo que se esperaba de nosotros era obediencia, no una 
ferviente voluntad de aprender. Demasiado afán por aprender podía interpretarse 
fácilmente como una amenaza a la autoridad blanca. (Hooks, 2021, p. 25)

 Así las cosas, la educación, a la que tenemos derecho todos, no debería 
afianzar ningún tipo de dominación ni tener como vocación formar en 
obediencia a la autoridad. No es casualidad que la iniciativa de educación 
popular que surgió en el paro, Universidad pa’l barrio, sacara las prácticas de 
enseñanza-aprendizaje del aula hacia la calle, donde justamente se demandaba 
una educación, sobre todo política, que le permitiera a la gente construir 
herramientas para la acción y para revisar, desde muchas perspectivas, la 
historia que los tenía resistiendo en las barricadas. No obstante, la Universidad 
del Valle parecía no atender del todo esas demandas.
 Rivera (2015) se refiere a la política colonial del mestizaje como una 
ciudadanización forzada, una práctica civilizatoria, que se convierte en medio para 
el ascenso social, el prestigio y la acumulación, cuyo fin último es el olvido del 
ser indígena. Ahora, según Lerena (como se citó en Barroso, 2017), “la función 
primaria del sistema de enseñanza, base de todas las demás funciones, es la 
de imponer la legitimidad de una determinada cultura, lo que lleva implícito 
la de declarar al resto de culturas ilegítimas, inferiores, artificiales, indignas” 
(pp. 13-14). De modo que, la universidad frustra la gestación de otras formas 
de concebir la vida, de otras aspiraciones, alternativas al individualismo 
hiperproductivo y narcisista del que habla Han (2014).
 En tal sentido, la universidad participa activamente en la consolidación 
del sistema capitalista patriarcal colonial global y, a través de la mirada 
colonial contenida en el modelo epistémico que replica (Castro-Gómez, 2007), 
promueve en los y las estudiantes la formación de una subjetividad profesional 
blanqueada, ajena a las contradicciones de su historia, de su mestizaje y su 
corporalidad; ajena a la ciudad, al paisaje, a la comunidad y a lo comunitario. 
Entonces, ¿para qué fomentar en los jóvenes el deseo por una educación que 
los desarraiga, que invalida las tradiciones y los conocimientos de sus padres 
y abuelos, que los aleja de sus ancestros?.
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9. Equipo de voluntarios indígenas anticoloniales y anticapitalistas interesados en la liberación 
de la Madre Tierra y todos sus seres. Ver en el siguiente link: https://www.indigenousaction.org/ 
10.Repensar el Apocalipsis: Manifiesto Indígena Anti-futurista, ver en el siguiente link: https://
www.elijodignidad.org/ 

 En ese sentido, se vuelve necesario subvertir las formas ‘transcendentes 
y desencarnadas de conocimiento’ (Vargas-Monroy, 2010) para “deconstruir 
cómo se ha orquestado tradicionalmente el poder dentro del aula negando la 
subjetividad a determinados grupos y otorgándosela a otros” (Hooks, 2021, 
p. 161). En este contexto, la investigación creación no está exenta de asumir 
ese desafío; encontrarle grietas al sistema educativo dominante, o sea, hallar 
esos espacios que acogen esperanzas pequeñas (Walsh, 2017), donde insurgen 
prácticas de creación e imaginación encarnadas, informadas por la historia 
propia y colectiva; donde se escuchan las voces de quienes se expresan crítica, 
ética y políticamente frente a las urgencias y sensibilidades de las sociedades.
 Por tanto, el llamado es a advertir, a ver las grietas que “revelan la irrupción, 
el comienzo, la emergencia, la posibilidad y también la existencia de lo muy 
otro que hace vida a pesar de —y agrietando— las condiciones mismas de su 
negación” (Walsh, 2017, p. 32). El arte que hackea el statu quo, las ‘emergencias 
creativas insólitas’ insurgen de grietas que podrían alojar prácticas de 
investigación creación.

Horizontes anticoloniales

Somos minga, juntanza, revuelta que toma las calles y abre esperanzas. En 
tiempos de enfermedad y muerte impuesta, la rebeldía de las madres que buscan a 
sus hijos, la fuerza campesina, lxs cuerpxs diversxs, la energía de las juventudes, 
la larga lucha indígena y afrodescendiente son el presente de un futuro digno. 
(Clacpi, 2021)

El 19 de marzo del 2020 se publicó, en el sitio web de Indigenous Action9, el 
texto Rethinking the Apocalypse: An Indigenous Anti-Futurist Manifesto; pocos 
días después, la versión en español circulaba a la par10. El Manifiesto indígena 
anti-futurista es una declaración política en contra del futuro que produce el 
colonialismo y el capitalismo en medio del presente pandémico; cuestiona la 
creación de una narrativa futurista apocalíptica, donde hay un protagonista 
que lucha contra su otro (el enemigo “subhumano sobre quien cualquiera y 
todas las formas de violencia extrema son permitidas y esperadas”) para lograr 

https://www.indigenousaction.org/ 
https://www.elijodignidad.org/ 
https://www.elijodignidad.org/ 
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dar continuidad a la normalidad que se alteró antes del enfrentamiento, con 
la irrupción de ese otro. Se advierte que, en esa, y como en otras narrativas 
de occidente, opera sobre ciertas entidades una continua y sistemática 
simplificación ontológica, cuya máxima expresión es el no-ser. La narrativa 
futurista apocalíptica “es un orden social, global e infeccioso de futuros 
imaginados y construidos sobre genocidio, esclavitud, ecocidio y ruina total” 
(Indigenous Action, 2020, p. 5).

Ellos son sucios, Ellos no son aptos para la vida, Ellos no pueden, Ellos son incapaces, 
Ellos son desechables, Ellos no son creyentes, Ellos no lo valen, Ellos fueron creados 
para nuestro beneficio, Ellos odian nuestra libertad, Ellos son indocumentados, 
Ellos son queer, Ellos son negros, Ellos son indígenas, Ellos valen menos, Ellos 
están contra nosotros, hasta que por fin dicen, Ellos dejaron de ser. (Indigenous 
Action, 2020, p. 8)

 Otra característica de esa narrativa, señalada en el Manifiesto, es que se 
organiza en la temporalidad lineal dominante; por su desenlace apocalíptico, 
solo después de la guerra, la destrucción y el exterminio, puede prevalecer la 
vida. Pero desde la perspectiva del ‘Anti-futuro Indígena’, esto es considerado 
como una trampa: 

Es ese futuro que nuestros captores nos hacen perpetuar y reproducir. La 
imposición despiadada de este mundo de muerte fue impulsada por la utopía 
idealizada de que ‘enterrar a los muertos en criptas’ se hizo ‘por nuestro propio 
bien’ como un acto de ‘civilización’. (Indigenous Action, 2020, p. 13)

 Así, los autores descreen profundamente de la idea de salvación implícita 
en esa narrativa y prefieren, a todas luces, reconocer en la ‘destrucción de 
mundos’ una relación vida-muerte que sucede en tiempos cíclicos. Contrario 
a creer que se trata de un destino manifiesto, para ellos, el futuro es un sueño 
soñado que ‘está siendo ahora’: 

Existimos al mismo tiempo con nuestros abuelos y en las generaciones por venir. 
El futuro está en nuestras manos. Está en nuestra mutualidad e interdependencia. 
Está en nuestra familia. Está en las arrugas de nuestra memoria, amorosamente 
plegada por las abuelas y abuelos. (Indigenous Action, 2020, p. 18) 
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 Rechazan con vehemencia el futurismo de la colonia y resisten su influjo 
con imaginación anti-colonial: “nuestros ciclos vitales no son lineales, nuestro 
futuro existe sin tiempo. Es un sueño sin colonizar” (Indigenous Action, 2020, 
p. 19).
 En este contexto, el Manifiesto plantea un desafío estimulante, a partir de 
una lectura crítica decolonial sobre la actualidad del mundo, incita ejercicios 
de imaginación que parten de la recuperación de la voz, el lugar y la memoria 
de aquellas existencias que el proyecto civilizatorio (moderno colonial) extirpó 
y, aún hoy, condena a la desaparición física y simbólica. Desconozco qué 
tanta resonancia haya tenido el texto en otros territorios; sin embargo, hay 
una propuesta en marcha inspirada en su declaración política; se trata de un 
proceso de creación colectiva concebido por la filósofa decolonial Yuderkys 
Espinosa-Miñoso y la artista visual Katia Sepúlveda. La propuesta: El futuro 
ya fue: antifuturismo cimarrón es un seminario/laboratorio teórico-práctico, 
donde un grupo de artistas reflexiona sobre ‘la desaparición de Europa y su 
proyecto de mundo basado en el ego conquiro’, y a partir de ello crean una 
obra colectiva, como resultado de todo el proceso.
 Recientemente inaugurado por Espinoza y Sepúlveda, con la participación 
especial del profesor y pintor colombiano Adolfo Albán Achinte, el seminario 
Antifuturismo cimarrón instala la posibilidad de pensar e imaginar cómo sería 
el mundo si Europa desapareciera. En la reconstrucción de “las narrativas 
canceladas por la modernidad eurocentrada”, su modelo estético creativo apela 
a “la pluriversidad y simultaneidad ontológica del mundo y la coexistencia de 
programas de utopía” que no participan del futuro de destrucción que anticipa 
occidente. La conexión temática entre el Antifurismo cimarrón y el Manifiesto 
trasciende hacia una propuesta metodológica donde la experiencia decolonial, 
el sueño, la imaginación, la utopía y la especulación ficcional son detonantes 
de un devenir artístico y material. 
 Por lo tanto, recurro a estas experiencias con el ánimo de provocar 
desplazamientos en las intenciones de quienes hacen investigación-creación 
hacia los espacios que se descubren en la convergencia entre acción política 
y acción creativa. El Antifuturismo indígena y el Antifuturismo cimarrón 
son apuestas políticas de sociedad que contienen un reclamo de justicia y 
reparación históricas en favor de las existencias que resistieron la colonización 
y hoy combaten la colonialidad. Pero no solo eso, son ‘emergencias creativas 
insólitas’ que insurgen de las grietas que debilitan, de adentro hacia afuera, 
la ‘historia única’.
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 Cuando quise participar en la programación de “Universidad pa’l barrio” 
preparé un círculo de lectura con un texto de Hooks (2021), que justo leía por 
esos días. Lengua. Enseñar nuevos mundos / nuevas palabras contenía una energía 
rebelde que, sin duda, podía contagiar a quienes acudieran al parque el día 
de la convocatoria11. Sin embargo, nadie interesado en la clase llegó, y yo 
terminé intentando aprender ejercicios de defensa personal con un grupo de 
desconocidos. Cabe mencionar que el texto de Hooks (2021) trata sobre el dolor de 
perder la lengua cuando en una relación de sometimiento y opresión se impone 
la del opresor.

Cómo describir lo que debe haber sido para los africanos y las africanas, cuyos 
vínculos más fuertes se habían forjado históricamente en el lugar del habla 
compartida, verse transportados abruptamente a un mundo en el que el sonido 
mismo de su lengua materna no tenía ningún sentido. (Hooks, 2021, p. 191)

 También trata sobre cómo la lengua dominante, el lenguaje del opresor, 
se convirtió, para las personas africanas, en espacio de vinculación, en un lugar 
común para las solidaridades y la resistencia.

Necesitados del lenguaje del opresor para hablar entre sí, reinventaron y rehicieron esa 
lengua pese a todo, en el esfuerzo por hacerla hablar más allá de los límites de la conquista 
y de la dominación. En boca de las hijas y de los hijos del África negra en el denominado 
Nuevo Mundo, el inglés se trastocó, se transformó y se convirtió en un habla diferente. 
(Hooks, 2021, p. 192)

 En ese relato encontré la inspiración que quería compartir el día de la clase. 
Tal como señala Hooks, a propósito de reclamar la lengua para reivindicar 
la propia existencia, la potencia de esos días en que irrumpían los otros con 
tanto fervor y algarabía no está solamente en haberse convertido en fuerza 
política en resistencia, sino también en haber creado y sostenido “un espacio 
para la producción cultural alternativa y para las epistemologías alternativas: 
otras maneras de pensar y de conocer que [serán] cruciales para la creación 
de una visión del mundo contrahegemónica” (Hooks, 2021, p. 193). Ese es 
precisamente el espacio de lo común que necesitamos advertir desde las 
universidades, para que la educación contribuya a descentrar el poder y a 
reparar el ‘sentido del otro’ junto con quienes imaginan y recrean un mundo 
más justo, plural e interdependiente.
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 Ciertamente, lo que se sugirió sobre la investigación-creación a lo largo 
de este texto devino de una reflexión, en principio desprovista de objetivos y 
procedimientos sobre los acontecimientos del paro nacional; sin embargo, he 
insistido con palabras como revisar, advertir, ver y escuchar en las prácticas 
de creación e imaginación encarnadas que insurgen del nada apacible contexto 
local y con palabras como provocar e incitar en los efectos que podrían tener 
esas primeras acciones sobre el entendimiento de las estructuras de poder y 
dominación en las que se despliega la vida cotidianamente. Asimismo, he usado 
la palabra subvertir para referirse a los desplazamientos que, en este caso, las 
emergencias creativas insólitas operan respecto al orden social moderno/
colonial que se expresa con tanto rigor en las instituciones educativas.
 En este sentido, no es mi intención sugerir o recomendar un modo 
preestablecido y unívoco para asumir la investigación-creación, al contrario, 
esta digresión sobre el deber ser, a propósito de las materialidades y 
simbologías del estallido social en Cali, fue una oportunidad para pensar en 
la investigación como una relación indisciplinada con el mundo en la que, como 
dice Haber (2021), “conocer es algo que nos acontece en el cuerpo cuando nos 
relacionamos con las cosas y con su espectro” (p. 215). 
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Antes que nada, una ofrenda

Con el permiso de nuestras mayoras y nuestros mayores de los pueblos –
originarios, afros y campesinos– ofrendamos Memoriandar la ko-creación 
desde la biolugargogía y la kosmovilidad intercultural como un acto político. 
Las ideas devienen de los sentipensamientos de la oralidad y que, dada 
a las circunstancias, los procesos de escritura han permitido que se sigan 
compartiendo, más que milenariamente, acciones de consciencia comunal 
en la danza del movimiento, propio de la Madre Tierra y ko-creada por los 
espaciotiempos del Abiayala y el Gran Kauka. En este sentido, traemos al 
lector las siguientes oralituras, como actos de reciprocidad con las memorias 
comunales que re-existen en el devenir de los ciclos de vida-muerte-vida, en un 
andar y desandar al interior de los pluriversos y construcciones de existencia 
consciente de que se enfatizan en el entretejido de kuración kósmica (Angulo 
et al., 2020).

Este pensamiento de filosofía debía yo remontarlo, profundizarlo y extenderlo, 
pero no es el caso todavía, pues debo dejar correr las nieblas de bosque en bosque, 
debo dejar mi alma enredada en las espinas del zarzal, donde cada uno de los 
hombres que pasamos por la Pradera del Valle dejamos alguna cosa cada cual, la 
oveja su blanca lana y el hombre su virtud. (Lame, 2017, s.p.)

1.Este texto fue originalmente publicado con el título “Semillero biolugargogía como un acto 
político desde la kosmovilidad intercultural del conocimiento para la educación superior” 
en Memorias Salón Bienal de Investigación-Creación, SABIC-2021 (Sandoval et al., 2021). Para la 
presente versión, se amplía con algunas ideas para profundizar en las nociones de memoriandar, 
biolugargogía, kosmovilidad y ko-creación. También hace parte de algunos avances de la tesis 
doctoral en Etnobiología y Estudios bioculturales (Mavisoy, 2020). 

mailto:wmavisoy%40unicauca.edu.co%20?subject=
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“La historia de mis ancestros /
yo la canto con orgullo, /

a pesar de ser esclavizados /
tenían algo que era muy suyo”

(Maturana, como se citó en  Alaix, 2019, p. 179).

“Soy hijo de campesinos,
campesinos veredales,

querendones de la tierra,
del rancho y los animales…”

(Velosa, como se citó en Ángel, 2022, s.p.).

 Con Lame, Maturana y Velosa, se da paso a una breve danza de la 
kosmovilidad intercultural para entretejer la biolugargogía como formas de 
memoriandar la ko-creación en contextos de las sabidurías ancestrales originarias 
(SAO en adelante), que aún nos invitan a seguir construyendo una esperanza 
glocal comunal, teniendo en cuenta sus mundos de creación como actos 
de reciprocidad con el resto de la humanidad, es decir, la invitación a la 
conversación de procesos creativos persistentes por el afuera modernidad y 
el adentro modernidad –posmodernos también– (Quiñones, 2021; Escobar, 
2017; Tobar y Quijano, 2006). Disoñamos una comunalidad glocal en pro de 
la vida, en constante conversación con los movimientos propios de la Madre 
Tierra en sus propios plurikósmos.

El plurikósmos, la ko-creación y las sabidurías ancestrales

Se propone la ko-creación2 como la capacidad de aceptación de los diversos 
modos de crear en la inmensa pluralidad del kósmos (Κόσμος ου ό3) y de variadas 
formas de sentipensar la estrecha relación entre lo humano y lo no humano, es 
decir, sentipensar la tierra en su integralidad kósmica armoniosa y de constante 
construcción del equilibrio, un paradigma pachasófico prístino de las montañas 
andinas hacia el resto de las condiciones biodiversas de la tierra (Escobar, 

2. Los autores Angulo et al. (2020) se refieren a la “k” como “al reconocimiento y potenciación 
de la diversidad epistémica de nuestras lenguas y, por tanto, conectamos la primera letra 
de nuestro nombre como Rizoma en la lengua amazónica mɨnɨka: Komuya Úai - palabra de 
germinación. La misma analógica nos mueve a escribir la palabra kósmica”. Ha sido dentro 
de esa propuesta, la posibilidad de ko-crear la vida a través de los diversos procesos creativos.
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2014; Estermann, 2021). Aquellos modos contribuyen a un teatro de la memoria 
biocultural, donde se amalgaman las circunstancias biológicas, culturales, 
espirituales y la Madre Tierra ocupa un lugar vital; es la primera maestra de 
la ko-creación, ella enseña y cada grupo humano promueve un diseño creativo 
en el lugar; sin embargo, el lugar es más llamativo cuando se aprende a escuchar 
los conocimientos ancestrales presentes en la diversidad lingüística (Toledo 
y Barrera-Bassols, 2008). 
 Como diría Raimondo (1981), “el mundo es un libro” (p. 189). En él 
-el mundo como libro-, los seres cohabitan siguiendo un comportamiento 
interesante, en cuya relación Madre Tierra y humanidad crean, re-crean y 
co-crean los sentidos y significados de vida en sus propios kósmos dando la 
oportunidad de una ko-creación. Asunto en el cual los mecanismos de diseño 
en perspectiva de la innovación y modernidad occidentalista y hegemónica 
los rechazan o los apropian con fines de marketing en el “etnocapitalismo”, 
como sucede con las marcas colectivas de carácter transnacional, que no es 
más que la réplica de extractivismo económico-epistémico y en las que los 
intereses institucionales de orden estatal y privado generan mecanismos para 
esencializar y mercantilizar los valores artesanales de los pueblos –originario, 
afro, campesino– en función del Estado-nación, ignorando las SAO y/o el 
conocimiento tradicional como fuente de autonomías creativas en el lugar 
(Grosfoguel, 2016; Rodríguez, 2014). 
 Con la llegada del covid-19 a nuestras vidas, algún evento sucedió en la 
cotidianidad, afectó de modo individual, familiar y comunitario; sin embargo, 
quizás logró despertar los procesos creativos que habían estado “reposando 
para ahora” –olvidados– conseguir enfrentar las afectaciones patológicas y los 
problemas sanitarios. Así las cosas, con la virtualidad, especialmente quienes 
han podido acceder a ella, se evidenciaron, en diversas partes del mundo, las 
SAO en acción, específicamente el reencuentro con las “plantas medicinales 
calientes”, que existen y/o se comparten entre los poblados con tal de ko-crear 
dinámicas comunales para regular al “bicho raro” en sus propias maneras 
de hacer y actuar. Por ejemplo, como lo señalan Aranda et al. (2021):

3. Rescato la noción de kósmos y no cosmos, que siguiendo al diccionario Griego-Español de 
Pabón (1970), kósmos es: “orden, conveniencia, decencia; disciplina, buen orden; organización, 
construcción; director, magistrado supremo [en Creta]; orden del universo; mundo, cielo; 
hombre, la tierra habitada, la reunión de los hombres; las cosas terrestres; atavío, ornamento; 
gloria, honor, consideración” (p.354).
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Las comunidades organizadas en torno al Consejo Regional Indígena del Cauca, 
CRIC decidieron asumir el principio de autonomía territorial reconocido 
constitucionalmente y establecieron una serie de orientaciones de cuidado y 
protección de la vida y el territorio bajo el mandato de una Minga hacia adentro” 
y complementan diciendo que “las escuelas del CRIC no han cerrado, porque 
“están caminando la palabra y la vida. (pp. 104-105)

 Por tanto, la ko-creación es una conversación entre las sabidurías ancestrales 
en el lugar con el movimiento de la Madre Tierra para la revitalización comunal 
de su gente: fortalece y reivindica sus propios procesos de movimiento 
autónomo que devienen desde el sxab wes “ombligo”, según la kosmosabiduría 
nasa, que despierta una espiral que coincide con el movimiento del viento, con 
el remolino del agua y con el tejido de la tierra (Yule y Vitonás, 2015). 
 De modo complementario al sxab wes, se suma el andar del pensamiento 
de los pueblos oaxaqueños (México) con la “espiral de la experiencia”, donde 
el nosotros es un espacio mental de oralidad e imagen, proponiendo así a la 
comunalidad como un escenario integral entre tierra, autoridad, labor y las 
fiestas comunales que contribuyen a dinamizar la cotidianidad, el recordar y 
la esperanza (Guerrero, 2019). En este sentido, ko-crear es comprender que los 
procesos creativos no son únicamente de la destreza humana, sino de cada una 
de los seres –no humanos– que constituyen el kósmos, modos de significar a la 
naturaleza y a la realidad, según cómo la gente en el lugar recrea, un repertorio 
de significados a través de sus haceres artesanales: variadas técnicas del tejido, 
múltiples tallados, diversidad de sonoridades, expresiones de gastronomía 
local, mingas, prácticas naturales de salud entre otros.
 Es así como los pueblos pluralizan el movimiento, por tanto, una danza 
global es el plurikósmos en su festividad comunal, se expresan las muchas maneras 
de ser-hacer-sentir-actuar-representar el movimiento, por ello, la necesidad 
de una kosmovilidad intercultural: recrear la vida en los movimientos propios 
del espaciotiempo del lugar de forma simultánea con los movimientos ajenos 
del espacio y tiempo que la arquitectura cartesiana promulgó universalmente.

Disoñar la biolugargogía desde la ko-creación 

Biolugargogía es una propuesta de ko-creación; es un entretejido de memorias 
y sabidurías de las SAO, expresadas por quienes habitan un lugar y recrean 
una comunalidad creativa para su existencia y re-existencia de acuerdo con 
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los espaciotiempos del plurikósmos. Se piensan los ciclos de bio en el lugar y 
se expresan y transforman las múltiples formas del acto del educar (gogía) 
en consonancia con la Madre Tierra, la suma de los hilos bio + lugar + gogía 
proponen una totalidad de equilibrios y de interacciones espirituales como 
fomento de la curiosidad creativa que anidan en los saberes localmente 
sentipensados (ver Figura 1). 
 En este contexto, uno de los elementos fundamentales de la biolugargogía 
es la curiosidad natural, aquella donde las relaciones de humano-no humano 
transitan en los ciclos de vida-muerte-vida. Así, las sabidurías ancestrales 
originarias dan cuenta sobre cómo los animales y las plantas en las chagras 
están nutridas energéticamente por los ciclos astrales del sol y la luna. Todos 
los seres que ahí se interrelacionan se alimentan de alguna manera, esto gracias 
a los diferentes tipos de socialización: sanación, encuentro, ritualidad, minga, 
festejo, cortejo, familiaridad, compañerismo, socialidad, interculturalidad, 
kosmovivencia y demás.

En sentido espiritual, alimentarse bien significa un acto de ofrenda a la vida 
que interactúa entre el cuerpo, el alma, el conocimiento y el kósmos. Una 
persona que cuida su estómago de manera consciente significa que es capaz 
de saber no solo la procedencia de un alimento, sino su propio ciclo de muerte-
vida-muerte, que implica una interrelación creativa con todos los seres que 
la Madre Tierra ha dispuesto para que los alimentos existan; conocer los 
ciclos es un principio activo de socialización y práctica intercultural entre 
la humanidad y la naturaleza (Fayad, 2015). 

Figura 1: Biolugargogía y kosmovilidad del conocimiento intercultural 
Fuente: Autoria Propia.
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 El maíz, la papa, el aguacate, el conejo, la gallina, la trucha y otros 
ejemplos son alimentos para la vida y, por tanto, también ofrecen diferentes 
estados de ánimos (tristeza, alegría, enojo, cautela, pensativo, etc.), que 
aparecen y perduran a lo largo del tiempo. La soberanía alimentaria o la 
agroecología son la ko-creación de saberes y sabores en la cocina, alrededor 
del fuego. En la biolugargogía, la espiral de la experiencia es exteriorizada ante 
el mundo mediante la suma de curiosidades naturales comunalmente 
compartidas, cuando se gira la mirada hacia el mundo rural, son diversos 
los lugares que ofrendan una esperanza glocal, a quienes se debe escuchar para 
aprender, ya que, de alguna manera, ante los ejercicios de universalización 
del conocimiento en la academia, es importante saber andar con los 
“choques epistémicos” que suelen traducirse como hegemonía, imposición, 
colonización, desplazamiento y destrucción de las SAO.

Un semillero4 de biolugargogía para la ko-creación

En los tiempos contemporáneos no ha sido fácil resolver esos “choques 
epistémicos”. Lo anterior es una tarea importante para quienes vienen caminando 
otras maneras de hacer investigación, como han sido los diversos colectivos de 
educación popular, educación propia, educación intercultural, pedagogías 
decoloniales, ecopedagogías, entre otros. Siguiendo un poco aquellas experiencias, 
se propone en la Universidad del Cauca y bajo la noción de plan de vida, la creación 
del Semillero Biolugargogía de Memorias y Sabidurías Ancestrales (Mavisoy, 2021). Este 
espacio en la educación superior se da gracias al apoyo del Grupo de Investigación 
de Educación Rural Intercultural, donde se promueve la sublínea de Memorias 
y sabidurías ancestrales. Así, el horizonte del semillero es generar espacios para 
el reconocimiento y revitalización de las sabidurías ancestrales desde de las 
memorias en los diferentes espacios y niveles de educación en los territorios y en 
la universidad, respetando los sentidos de la vida, el lugar y los actos educativos 
que se dan en los mundos rurales, urbanos y virtuales del Abiayala, Gran Kauka 
y la Madre Tierra (Semillero Biolugargogía, 2020).  

4. En Colombia, según Rojas (2010):
Los Semilleros de Investigación se originan en la Universidad de Antioquia en el año de 1996, 
como una estrategia extra curricular de fomento de la investigación y como una reacción a 
las formas de impulso a esta función básica de la educación superior. […] Y para el año 2002, 
Colciencias incluye, en el marco de sus programas de fomento, una convocatoria de apoyo a los 
semilleros de investigación, especialmente dirigida a las regiones con menor grado de desarrollo 
de capacidades de investigación. (p. 5)
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 En este sentido, es dar vida a un semillero no de investigación, sino a un 
“semillero de curiosidad natural”. En la universidad se requiere encontrar y 
superar las dinámicas científicas, académicas, administrativas y de discursos 
que han estado históricamente elaborados desde un campo positivista y con 
posiciones epistémicamente radicales. Para resolver tal asunto, es conveniente 
pensar en los diálogos de saberes interculturales, movilizar dichas dinámicas 
que se gestan en el concepto de “gestión intercultural en la práctica”, una idea 
que surge en la Universidad Veracruzana Intercultural de México durante 
el origen y promoción de la Licenciatura en Gestión Intercultural para el 
Desarrollo (Dietz et al., 2020). En resumen, se trata de generar conciencia en 
los estudiantes sobre cómo se hace investigación intercultural, no repitiendo 
los modelos hegemónicos o estandarizados del quehacer investigativo por los 
campos del conocimiento universalista, por el contrario, se promulga el respeto 
a la diversidad biocultural. Detrás de un estudiante hay una representación 
colectiva, cuando él o ella deja expresar su identidad está revitalizando en una 
lengua nativa, nociones del lugar, sistema de creencias, modos de subsistencia, 
pertenencia a la ancestralidad, prácticas de política comunitaria, expresiones 
artísticas de re-existencia y en sus sueños de vida digna.
 A la curiosidad natural que cada estudiante tiene como humano curioso, 
se le invita a complementar esos saberes con su programa de formación de 
la universidad. Por tanto, el interrogante de entrada será siempre: ¿Cuál 
su curiosidad y cuál su investigación? Se trata de generar una motivación 
equilibrada en consonancia con la Madre Tierra y la naturaleza de acuerdo 
con las expectativas de vida, siempre sembrando en él o ella un sentido 
de pertenencia con las SAO, conforme a la comprensión de los múltiples 
movimientos naturales (rurales), socialmente construidos (rural-urbano) 
y los tecnológicamente cohabitados (virtualidad), en cortas palabras, cada 
curiosidad tiene otro lado que será la investigación; surge entonces la necesidad 
de buscar elementos que ayuden a construir una base que interconecte a esos 
dos lados y de lugar a un puente entre curiosidad-investigación. 

La kosmovilidad un puente de curiosidad-investigación

La curiosidad-investigación se da gracias a la ‘kosmovilidad del conocimiento 
intercultural’. La curiosidad y la investigación se mueven de modo distinto 
de acuerdo con quién las pro-mueve –el conocimiento se mueve, no es estático– 
o se ko-crea andando. Según las relaciones de memoria que se construyen en 
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la ascendencia y descendencia, bien sea de un estudiante afro, campesino, 
originario u otra persona, habrá elaborado un arduo recorrido de saberes 
que reposan en su mente y son, al mismo tiempo, conocimientos procedentes 
de algún lugar; hay un conocimiento intergeneracional por recordar y 
fortalecer. Pero cuando se está pasando por un periodo de formación como la 
universidad, se propone hablar entonces de un conocimiento intergeneracional 
complementario, es decir, entre la sabiduría ancestral y el campus científico. 
 En la espiral de la experiencia es importante pensar la investigación como 
un aspecto intercultural. Personalmente, en el periodo de 2016 a 2018, en el 
pueblo originario kamënts̈á del Putumayo, surgió la idea de una kosmovilidad 
intercultural, es decir, el modo de kosmovivencia entre los tiempos lineales 
impuestos por la colonización y los tiempos propios kamënts̈á (elípticos, 
espirales y circulares) que cohabitan de modo simultáneo en un mismo lugar, 
en este caso en el wáman lware “lugar íntimo”. En ese andar surgió la distinción 
entre memoria-lugar e historia-territorio, el primero trata de salvaguardar la 
toponimia original del lugar, consciencia propia de la lengua nativa, y 
profundizar en los saberes propios.
 De ese modo, la memoria-lugar se refiere a la trascendencia en el propio 
kósmos kamënts̈á, donde hay una realidad elaborada desde el andar tsbatsán 
bebmá “Madre Tierra” y que, a diferencia del territorio-historia, se ve el Valle 
de Sibundoy desde las realidades construidas geopolíticamente y de la 
colonización, eventos y paisajes representados por disciplinas clásicas que 
reproducen las nociones de tiempo y espacio bajo las múltiples corrientes 
discursivas de la historia y la geografía (Mavisoy, 2018). A partir de esa 
experiencia, se propone la kosmovilidad del conocimiento intercultural, en otras 
palabras, cómo las memorias y sabidurías ancestrales tienen un movimiento 
autónomo y creativo conforme a los ciclos propios pero posibles de ser 
complementarios, una posibilidad de ko-creación de curiosidad natural del lugar 
con los campos epistémicos de investigación. 
 Cabe señalar que la universidad tiene un tiempo administrativo basado en 
su calendario, regido por normatividades que son gestionadas por sus directivos, 
pero quienes habitan dicho recinto tiene un ciclo natural de vida, que depende de 
los modos de socialización que están cerca o lejos de la relación con la Madre Tierra 
y la naturaleza. Los postulados teóricos, en muchas de las disciplinas, son de alguna 
manera una extensión de la Madre Tierra y, por ende, del kósmos –por ejemplo, la 
anécdota de Isaac Newton, cuando en su huerto cae la manzana sobre él y despierta 
así la noción de gravitación–. Los estudiantes con sus propios ciclos rurales, ciclos 
urbanos, ciclos rurales-urbanos y ciclos biotecnológicos como la virtualidad hacen 
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parte de ese interactivo comportamiento y no están solos, proceden de un lugar 
(resguardo, palenque, reserva campesina, organización juvenil, mingas comunitarias) 
habitado por humanos-no humanos (perro, papá y mamá, abuelos y abuelas, el gallo, 
la coca, el yagé) y practican la vida de acuerdo a sus ciclos y contextos (selva, costa, 
cordillera, ciudad, mar, etc.).
 Con base en dicha lectura de ese contexto, la biolugargogía entiende 
la kosmovilidad como la capacidad de promover los diálogos de saberes 
interculturales en constante movimiento y no en tiempos abstractos y lineales, 
de lo contrario, la intención de revitalizar la curiosidad-investigación como una 
sola entidad se queda estancada en espacios administrativos de papel y por 
temporadas. Para no caer en ese tipo de dificultades, el Semillero Biolugargogía 
está pensado en el movimiento de plan de vida circular en donde transita la 
conversación multidimensional (ver Figura 2) entre los campos de conocimientos 
ancestrales y los campos epistemológicos. 

Como se muestra en la Figura 2, en el Campo 1 hay variedad de formas 
de representación del movimiento (A y B) en el kósmos, cada una sería una 
kosmovilidad del saber-conocer y, con el tiempo, unas con otras generan dinámicas 
de aprendizaje y enseñanza de manera constante, no solo entre humanos, 

Figura 2: Conversación multidimensional de la biolugargogía 
Fuente: Autoria Propia.

5. La co(ns)ciencia es el modo de interacción entre saberes propios humano-no humanos y 
les permite cooperar entre sí, el saber entre el jaguar, el médico tradicional y el yagé crean 
una comunidad del saber y tienen una manera de entender y explicar la realidad de acuerdo 
al lugar y contextos de ciclos de vida. La parte que está entre paréntesis (ns) es un modo de 
dar a entender que los sujetos de la naturaleza son, entre sí, recintos de saberes conscientes, 
incluyendo a las piedras, los cerros, la laguna, el agua. 
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sino humano-no humano como cuándo el médico ancestral “lee una señal” 
del canto de un pájaro, reconoce que ciertas plantas han comenzado a crecer, 
una manera de hacer co(ns)ciencia5 y por tanto ko-creación. Mientras que para 
el Campo 2, el movimiento es lineal, unívoco, universal, hegemónico, teórico 
e interpretativo. 
 El flujo transdisciplinario6 es el puente de curiosidad-investigación que ayuda 
a la interacción entre dos y amplios campos de conocimientos con la posibilidad 
de ampliar la kósmo-praxis. Aquellos flujos son de variados tamaños, no todo 
puede transitar de un campo hacia otro de manera libre, implica, según las 
necesidades (pueden ser políticas, territoriales, de salud, educativas, etc.), abrir 
rendijas posibles con actos de reciprocidad que surgen del “permiso, armonía, 
equilibrio” entre las partes para después establecer múltiples encuentros entre 
las sabidurías ancestrales y los epistemológicos hacia la comprensión de los 
problemas propios del lugar, su gente, la Madre Tierra y kósmos.
 La kosmovilidad del conocimiento intercultural puede entenderse también 
como una “urdimbre del saber-hacer-sentir”, ya que cada ser humano, de 
por sí, está tejiendo la vida de manera creativa, obviamente con aciertos y 
lamentaciones, en ese lugar de síntomas sociales, culturales y hasta naturales, 
todos los seres que habitan en el kósmos, alimentamos una creatividad en la 
medida de las posibilidades y capacidades de interacción entre el cuerpo, 
alma, espíritu y naturaleza.

La maleta de biolugargogía para memoriandar en el aula7

En el ejercicio de ko-creación y con la inspiración en los principios de la bioaula 
que se recrean mediante la pedagogía de la corridez, que la maestra María Dolores 
Gruesso, “la profe Lola” viene gestando en el Valle del Patía desde el año 
2000 (Albán, 2017), surge la propuesta de elaborar una didáctica del lugar y del 
territorio para la educación superior, cuyo horizonte es acudir a la creatividad 
para buscar respuestas a la siguiente pregunta: ¿Cómo poner en práctica 

6. Para profundizar sobre este asunto, seguir a Max-Neef (2004), sobre todo porque ayuda a 
clarificar la comprensión de las diferentes realidades de acuerdo a los niveles de profundización 
en el conocimiento, incluyendo aquellas percepciones que devienen de la interacción sensorial 
de rituales del silencio, estados conscientes y de ejercicios de sanación que son acompañados 
por sabedores locales (médicos tradicionales), declarados así, sujeto transdisciplinario. 
7. Parte de esta sección corresponde a la ficha técnica práctico-sensorial experimental 
Bëtsananëngbe jwabna “pensamientos de nuestros sabedores”: una maleta de biolugargogía para la 
educación superior (2021).
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la conversación multidimensional entre las sabidurías ancestrales de los 
pueblos con los programas de formación en la academia? Para la respuesta, 
se propone la gestión etnoeducativa y la gestión intercultural (Dietz et al., 
2020), que no es más que gestar una propuesta de modo colectivo y, en su 
diversidad, las prácticas de gestión, priorizando la comunalidad creativa 
como uno de los principios adoptados por la biolugargogía, haciendo en lo 
posible una mediación intercultural con los contextos y lugares de donde 
vienen los futuros profesionales, el “lugar de origen”, la primera escuela 
de saberes y sentires ancestrales, más allá de los “territorios históricamente 
escolarizados” por modelos educativos de orden universal, hegemónico y 
monocultural (Dietz, 2012).
 Apoyados con la interacción intercultural crítica, conocimiento-lugar, 
buen vivir, diálogo de saberes, prácticas transdisciplinarias y la curiosidad 
epistemológica en intenciones del pluriverso8, se ko-crea la maleta educativa de 
biolugargogía con el nombre Bëtsananëngbe jwabna, que en lengua kamënts̈á y 
significa “Pensamientos de nuestros sabedores”. Con esta maleta de didáctica 
del lugar y del territorio se trata de diseñar el aula universitaria con creatividad 
comunal, siguiendo los principios y las sabidurías ancestrales originarias 
que rigen la interacción entre seres humanos-no humanos que los pueblos 
–originarios, afros y campesinos– tienen en cuenta para recrear los ciclos de 
vida en los contextos del Abiayala, el Gran Kauka y la Madre Tierra; estos 
son espacios que otorgan hilos de pensamientos y puntadas en las prácticas 
para fortalecer la curiosidad natural y la investigación en los estudiantes 
universitarios (Ver Figura 3).

Figura 3: Maleta biolugargogía de memorias y sabidurías ancestrales 
Fuente: Autoria Propia.
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Así, con la maleta de biolugargogía se trata de sentipensar y corazonar de 
forma complementaria o independiente el entretejido de curiosidad natural y la 
investigación, siempre al ritmo de la espiral de la experiencia. En este sentido, las 
estimulaciones que se buscan en los estudiantes son las siguientes: Despertar la 
curiosidad natural de los estudiantes, incentivar en los estudiantes el diálogo 
de saberes interculturales, promover la conversación multidimensional, 
recrear puentes entre las sabidurías ancestrales y las epistemologías o ciencias, 
fortalecer los sentidos de pertenencia del estudiante y su lugar con su programa 
de formación en la universidad, entre otros. Así las cosas, los contenidos de 
práctica y teoría o acción de sentir-hacer los sentipensamientos se hacen a 
través de tres espacios de conversación transdisciplinaria, a saber: 

 » Espacio memoriandar la palabra. Los estudiantes conversan con 
sabedores invitados para generar curiosidad e investigación con su 
programa en formación.

 » Espacio círculo de biolugargogía. Los estudiantes se sumergen en la 
sabiduría ancestral de modo integral en un lugar y contexto específico, 
fortalece su curiosidad natural y la complementa con la investigación.

 » Espacio círculo de la palabra. Cuando los estudiantes culminan su proceso 
de indagación en la curiosidad natural y en la investigación, socializan 
sus resultados, exteriorizan la experiencia a la comunidad de origen (o 
“comunidad adoptada”), a la universidad y sociedad en general.

 La maleta se complementa con seis sentipensamientos que le dan vida al 
Semillero biolugargogía. A continuación, se detalla cada sentipensamiento: 

• Sabidurías ancestrales. Comprensión para sentipensar y poner en práctica 
los saberes que interactúan en el lugar con su gente y la naturaleza; 
comprender como se dinamizan (siembra, crece, madura, cuidado, 
cosecha, re-colección y compartir) y generan iniciativas para contribuir 
con su enseñanza-aprendizaje-compartir por dentro y fuera de los espacios 
de kosmosabidurías de lo humano-no humano.

• Ley natural de la Madre Tierra. Los saberes locales construyen conceptos 
propios que el derecho hegemónico no entiende. Es vital hacer una justicia 
cognitiva en consonancia con la vida digna, que se refiere a la continuidad 

8. Entre los autores que se sugiere indagar y profundizar al respecto están los siguientes: 
Catherine Walsh (2010), Paulo Freire (2004), Adolfo Albán (2013), Manfred Max-Neff (2004), 
Santiago Castro-Gómez (2007), Alberto Acosta (2013) y César Carrillo (2008).
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del cuidado sobre el entorno, equilibrio, armonía y la integralidad de la 
naturaleza (todos los reinos de la biosfera –incluyendo lo inerte como 
vida–), en la que necesita ser protegida, liberada y respetada de acuerdo 
con los movimientos propios de sus tiempos y ciclos. Corresponde a la 
reflexión crítica para tal horizonte desde las curiosidades que residen en 
los plurikósmos.

• Didáctica del lugar y el territorio. Corresponde a la organización de 
estrategias lúdicas pedagógicas para ir abriendo espacios de reflexión 
y comunicar de modo diferente las memorias y los saberes ancestrales. 
Por un lado, consiste en transformar los contenidos hegemónicos que se 
transfieren a través de múltiples dispositivos de carácter educativo (libros, 
revistas, artículos, papers, cartillas, memorias, etc.), que sean coherentes 
con las realidades donde actúan los saberes ancestrales. Así, la didáctica 
de biolugargogía busca promover la transdisciplinariedad en los múltiples 
espacios de acción. Por otro lado, se ha venido haciendo ejercicios con 
los denominados videotejidos (participación documental con la gente) y 
audiotejidos (la integralidad de los sonidos humanos-no humanos) con la 
posibilidad de hacer escuchar las propias expectativas de la naturaleza 
mediada por el lugar y su gente. 

• Memoria etnoeducativa e intercultural. Es el acompañamiento a los 
integrantes del semillero que adelantan procesos de curiosidad con sus 
trabajos de grado (prácticas pedagógicas etnoeducativas –PPE–) en la 
Licenciatura de Etnoeducación de la Universidad del Cauca, pero también 
incluyen experiencias de otros programas de formación en donde tienen 
interés por comprender sus indagaciones en contextos de diversidad 
biocultural y los saberes ancestrales.

• Sentidos de la curiosidad y la creatividad. Atendiendo a la sugerencia 
de Paulo Freire, en los mundos locales (rurales y periferias) hay 
“curiosidades científicas”, esto implica contribuir en las propias 
dinámicas de pensamiento y acción que tienen las iniciativas educativas con 
apuestas de biolugargogía para el reconocimiento, pero también emerger 
en procesos de solidaridad, calidad educativa, recreativa, dinamizando los 
sentidos de curiosidad y creatividad en sus propias lógicas. No se trata de 
imposiciones, se trata de generar iniciativas complementarias.

• Lenguas nativas. El respeto inicia por saber saludar y pedir permiso a un 
lugar cuando se quiere conocer y entender. Por eso, en los lugares recreados 
aún con lenguas nativas vigentes, es vital contribuir en su revitalización, 
para ello, es necesario promover el movimiento de las lenguas nativas en 
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todos los espacios y campos del conocimiento. Actualmente, en el semillero 
hay estudiantes que hablan y están aprendiendo algunas lenguas como 
nasa yuwe, nam trik, runashimi, kamënts̈á y palenque.

 De esta manera, en el andar y desandar en la curiosidad e investigación 
del semillero, cada uno de esas apuestas se consideran “ramas de 
sentipensamientos”, cuyas raíces parten de una gestión etnoeducativa e 
intercultural, respetando los saberes ancestrales que devienen del plurikósmos, 
es decir, los “movimientos cognitivos en el pluriverso”. En términos de la 
ko-creación, cabe recordar que la Madre Tierra o la naturaleza siempre está 
presente, ofreciendo fuego, aire, tierra y agua, seres que representan realidades 
que son profundamente explicadas por su gente y que la memoria histórica, 
en un sentido comunal, los valida. 
 La vital experiencia que ha dado lugar la maleta biolugargogía 
bëtsananëngbe jwabna es la esperanza por sembrar en la educación superior las 
sabidurías ancestrales, muchas veces rechazadas por la ciencia y el universo 
disciplinario del positivismo científico. En el tránsito de la pandemia, la 
curiosidad natural ha demostrado que es posible sanar todas las partes que 
constituye (humanidad, ciudad, tecnología, ciencia, etc.) la sociedad y que 
la universidad debe dar un paso hacia la pluriversidad escuchando las voces 
que se movilizan y habitan en el plurikósmos. Está invitada –la universidad– a 
transformar las nociones de frontera geoepistémica en vuelos de libertad, la 
palabra entretejida entre todos los grupos humanos con la Madre Tierra para 
la elaboración comunal de un equilibrio fundamental en los ciclos de vida 
digna, justicia cognitiva y acto intercultural real, por dentro y fuera de las 
arquitecturas lineales de la universidad, que en ella quepan los movimientos 
circulares, espirales, elípticos y otras representaciones del espaciotiempo 
que permiten darle existencia a las lenguas nativas, ventanas a la sabiduría 
ancestral originaria.

Un tejer-lugar: el ts̈ombiache como resultado de ko-creación9

Las sabidurías ancestrales son evidentes a través de sus sabedores y/o 
sabedoras. En el caso kamënts̈á, una persona que ha logrado sembrar en su 
corazón una habilidad y es reconocida por el resto de la comunidad, se dice 
que ya tiene la potestad de ser obiashjachá “persona sabia”. Cuando se dice 
“sembrar en su corazón”, también se hace alusión a que es un complemento 
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9. He traído para este apartado una parte del desarrollo del plan de tesis doctoral y que en 
esta oportunidad se ha adaptado al presente texto para compartir, precisamente haciendo 
un ejercicio de kosmovilidad (Mavisoy, 2020).

con el jwabën “saber acumulado”, así, un yents̈á “persona”, a través de la 
espiral de la experiencia de modo consciente con el todo (kósmos), podrá poner 
en práctica los conocimientos para compartir, enseñar, sembrar en los demás 
un saber hacer, la sencillez de la palabra y profunda a la vez, les otorga una 
cualidad de jwabnayá “pensador”. Entre los kamënts̈á obiashjachá “sabios del 
propio pueblo” se destaca a la mujer u hombre biayá “tejedora”, quienes 
suelen decir: “para tejer hay que estar en un acto de consciencia y disponerse 
a sentir, mientras se teje el ts̈ombiache hay que escuchar el silencio de la 
naturaleza”. (Ver Figura 4).
 En los tiempos de bakna s̈okan “covid-19”, el silencio al interior de un/
una biayá ha despertado con mayor fuerza la curiosidad natural de ko-creación, 
en la que interactúan: fshantsetema “la tierra”, wáman lware y el bëts nÿets lware 
“el gran espacio” (kósmos). Biayá entra en un estado profundo de enojuabnayá 
“ser consciente”, de tal manera que manifiesta la urgente necesidad de 
comunalizar “el tejer” con la naturaleza. La sugerencia de Yule y Vitonás 
(2015) es la siguiente:

Si hablamos de escritura como manera de simbolización de otras culturas, además 
de otros valores, conocimiento y saberes, nuestro primer y mayor esfuerzo debe ser 
el de saber representar imágenes (simbolizar) desde el diálogo con la naturaleza para 
después entender y comprender la escritura entre otros valores y conocimientos de 
otras culturas, con sus lenguas, conocimientos y valores necesarios para dialogar 
con ellos con sus sentido, reconocer y respetar, con finalidad de hacer ciencia propia. 
(p. 270)

En tiempos de pandemia, biayá está en un estado de yebnok kochjobshanÿá 
“cuidarse en la casa” por causa del bakna s̈okan. Cuidarse significa ritualizar una 
memoria que tiene que ver con la herencia familiar de hacedoras y hacedores 
del saber: sabiduría medicinal, espiritual, carpintería, construcción, político, 
educación, pintura, música, agricultura y tejidos se vuelven acciones para 
cuidar el ciclo de vida-muerte-vida. Una manera de cuidar es ts̈ombiache jábiam 
“tejer la faja”, como manifiesto de la sabiduría ancestral en el espaciotiempo, 
modos en el que el que biayá tejer para transitar en la memoria del wáman 
lware durante episodios importantes de su etapa de vida y socialización entre 
fshantsetema, y kanÿe tsakënga “familia”. 
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Figura 4: El ts̈ ombiache como ko-creación kamënts̈ á 
Fuente: Autoria Propia.
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Figura 4: El ts̈ ombiache como ko-creación kamënts̈ á 
Fuente: Autoria Propia.

Nota: Esta imagen continúa de la página anterior.
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 Entonces, la ko-creación entre biayá y ts̈ombiache es la imagen de una 
cotidianidad que se inserta a través del juaberman, juabeam o juabobermán, 
según Narciso Jamioy (como se citó en Boletín Correo de Bibliotecas Públicas 
Iberoamericanas [PICBIP], 2005), tiene la noción del cultivar, cuidar, limpiar 
el alma y el espíritu. En tiempos contemporáneos, esta palabra se reduce 
simplemente a la acción de “escribir”, cayendo muchas veces en la ausencia 
de la voz de quien sentipiensa las realidades. Por eso, el ts̈ombiache es la 
cotidianidad de un relato en diversos tiempos cíclicos, en dicho tejido están 
presentes las voces humanas y no-humanas, pues para sentir el tejido hay que 
botaman juabeman, es decir, escribir bonito con el alma incluida. En la actitud 
de jwabnayá está incentivar en el kamënts̈á obiashjachá los siguientes valores 
del conocimiento: botamán jenojwaboyán “pensar bonito”, botamán jtayenan 
“sentir bonito”, botaman joybuambayán “hablar bonito”, botamán jenagmian 
“trabajar bonito”, botamán jowenán “escuchar bonito”, botamán jwajatayán 
“para compartir bonito”.

Para seguir memoriandando la biolugargogía: un asunto 
sin conclusión

En el andar de la biolugargogía en la espiral de la experiencia, se ha entendido que 
es un proceso de ko-creación en permanente crecimiento. Desde que inició la 
pandemia hasta hoy (marzo de 2022), la biolugargogía ha intentado en medio 
de la virtualidad, transitar, sembrar, crecer con fuerza para cosechar espacios 
vitales en el reconocimiento de las sabidurías ancestrales originarias, pero 
también afros y campesinas. Se ha asumido la virtualidad como espaciotiempo 
contemporáneo en plural, pues como nos dice Tapia (2012), “(…) el tiempo 
existe en plural, porque produce pluralidad” (p. 65), en ese sentido, se está 
ko-creando con las sabidurías ancestrales en el plurikósmos residentes desde 
muchos lugares del Abiayala, Gran Kauka y la Madre Tierra, compartir las 
experiencias ayuda a crecer, comprender y compartir iniciativas en el orden de 
un “conocimiento andante y libre” y no atado por los dispositivos positivistas 
de la publicación –modelos de estandarización de conocimiento experto–. 
Es necesario ko-crear diseños que revitalicen los ciclos de vida-muerte-vida, 
de tal manera que la voz de los pueblos sea la imagen andante de lucha y 
coherencia con el movimiento propio de la naturaleza o la Madre Tierra; de 
esa manera, se estaría haciendo minga para la construcción de equilibrios 
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urgentes y emergentes, en medio de los tiempos y espacios de crisis, afectados 
ferozmente por el dominio de un sistema económico capitalista (Díez, 2009). 
 Por consiguiente, la ko-creación intenta en perspectiva de la kosmovilidad 
intercultural generar espacios de reconocimiento del conocimiento ancestral, 
que se moviliza en las formas propias del espaciotiempo de la vida (bío-) y 
en la que se recrean eternamente los lugares prístinos entre humanos y no 
humanos con la naturaleza, fomentando de modo original una urdimbre del 
saber-sentir-hacer, según las connotaciones diversas que hay sobre el verbo 
“educar” (-gogía). 
 Cabe señalar que, cada grupo humano en su lugar es diverso por sí 
mismo y es evidente por el uso de la oralidad en su propia lengua, en ella se 
construyen muchos lenguajes que remiten a un mundo de significados que 
elaboran y manifiestan una realidad. Especialmente, esa realidad que está por 
fuera de la modernidad –o posmodernidad–, aquella que las instituciones del 
orden hegemónico e imperial les cuesta considerarla como construcción de 
conocimiento alternativo y solidario, porque la razón y la certeza solo radican 
para el interés de la ciencia históricamente escrita. Esto genera, de cierto modo, 
una discriminación con las otras formas de socialización del conocimiento: los 
pensamientos escritos en los tejidos, gestualidades recreadas en los tallados, la 
sonoridades como voz de la naturaleza, sentimientos expresados en oralituras, 
modos de organización del mundo representados en esculturas, la idea de 
espaciotiempo argumentada en el andar rupestre de las imágenes, entro otros 
ejemplos, que milenariamente han preexistido a la modernidad occidental y 
que fuertemente están re-existiendo en la contemporaneidad.
 Para la ko-creación de la biolugargogía que se viene construyendo, el 
Semillero Biolugargogía de memorias y sabidurías ancestrales en la Universidad 
del Cauca (Popayán) es una apuesta política para promover el diálogo de 
saberes interculturales por dentro y fuera de los escenarios educativos, 
disoñando que algún día los programas de formación en la universidad, 
como también en los modelos curriculares de otros niveles de formación 
formal e informal (colegios, institutos, escuelas, etc.), abran sus puertas 
a las sabedoras y a los sabedores, tengan voz como maestras y maestros, 
para contribuir en la recreación de la vida digna en pro de una humanidad 
sana y en armonía con la Madre Tierra. Muchas otras experiencias vienen 
contribuyendo de modo crítico a la propuesta de hacer nuevas acciones 
educativas, siempre en conversación y respetando los modos de encuentros 
y juntanzas, porque ante la traición y la promesa de la ciencia y la técnica del 
progreso, es necesario ko-crear una urdimbre de la vitalidad. 
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Figura 5: Hacia un plurikósmos educativo 
Fuente: Autoria Propia.
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Figura 5: Hacia un plurikósmos educativo 
Fuente: Autoria Propia.

Nota: Esta imagen continúa de la página anterior.
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 En este sentido, Galeano (2015) manifiesta: “sobre la urdimbre de la 
realidad, por jodida que sea, nuevos tejidos están naciendo, y esos tejidos 
están hechos de una trama de muchos y muy diversos colores” (p. 329), vale 
entonces untarse de colores de la vida, como son las sabidurías ancestrales.
 Aunque la universidad como dispositivo occidental está impuesto sobre 
las circunstancias espaciotemporales del devenir profundo de la memoria 
abiayalense y de la Madre Tierra, es un “territorio institucional universitario” 
que debe abrir sus puertas y ventanas para la construcción de nuevos 
conocimientos en diálogo mutuo con los “lugares de la ancestralidad” (por 
ejemplo, los kósmos afros, originario y campesinos) para transformarse en un 
recinto de orden pluriversal y pluri-multi-dimensional, en resumen: en un 
plurikósmos educativo (ver Figura 5). 
 Por tanto, la biolugargogía en sí misma es una ko-creación en la que se busca 
exteriorizar al mundo (universitario y la sociedad), donde sí es posible entretejer 
conocimientos entre aquellos que devienen de la ancestralidad con los que se 
han fundado en el orden científico y académico. Así, la universidad representa 
el territorio académico, mientras que los lugares son las kosmosabidurías de las 
experiencias; con la kosmovilidad intercultural, los estudiantes y profesores no 
son únicamente personas transitorias del aparato administrativo, investigativo 
y académico, sino que, de alguna manera, en su más profunda memoria, hay 
vestigios vitales del recuerdo que está en estrecha relación con la curiosidad 
natural propia del lugar que les ayuda a retomar su vida como sujetos activos y, 
por tanto, cocreadores de una cotidianidad esperanzadora ante los fenómenos 
contemporáneos de la globalización, modernización y tecnologización, que 
generan distancias con respecto a la relación con la Madre Tierra, inclusive 
entre nosotros mismos, los humanos.

El plurikósmos educativo como urdimbre del conocimiento

En un escenario como el plurikósmos educativo, la urdimbre del sentir-pensar-
hacer se entiende como la posibilidad de sentipensar aquella curiosidad natural, 
las que residen en los lugares de modo comunitario y también comunal, 
para ponerla en conversación con la investigación-creación, de tal manera 
que se posibilite una praxis colaborativa y solidaria a través de las dinámicas 
de gestión intercultural y etnoeducativa, posibilitando la participación 
de las SAO en la universidad, sin que sean subordinadas por los sistemas 
del “conocimiento tradicional científico”, tampoco caer en dificultades de 
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hibridación y traducción durante espacios del reconocimiento de aquellos 
saberes que resisten en los lugares de ancestralidad (Pérez, 2021). 
 Por tanto, la urdimbre del sentir-pensar-hacer no solo se estanca en el hacer 
artesanal (creación de artefactos artísticos), sino que busca trascender en un 
“sentipensamiento de la ko-creación”, para recrear la vida digna, vida dulce, vida 
sabrosa, vida en armonía, vida equilibrada, vida bonita o una vida comunal 
global, en la que se incluye una justicia cognitiva entre los humanos en conjunto 
con todos los seres que la Madre Tierra otorga, siendo ella una maestra ko-
creadora de una danza de la vida en constante movimiento natural.
 Cada lugar brinda un kósmos ancestral y, por tanto, una artesanía de 
conocimientos solidarios para el resto de la sociedad en el mundo. El kósmos 
afro, kósmos originario, kósmos campesino, entre otros kósmos, copartícipes entres 
sí, se hermanan como una opción y contribución hacia la construcción de 
una biolugargogía en constante movimiento. Las SAO entran y salen, pero 
también salen y entran, según el contexto de acción, bien sean en los territorios 
universitarios y/o de los lugares ancestrales, la humanidad debe recordar que 
es creativa y por tanto capaz de crear actos recíprocos con la Madre Tierra, 
la minga originaria, la diáspora africana y/o el movimiento campesino; son 
ejemplos de “ofrenda comunal” con la naturaleza y, por tanto, con la vida en 
el kósmos. 
 La biolugargogía como un resultado de la ko-creación y gracias a la urdimbre 
del conocimiento en el plurikósmos es una ofrenda a la Madre Tierra para 
transformar las visiones monoepistémicas, hegemónicas y occidentalistas que 
se imparte en la universidad, porque necesitamos que además de su discurso 
lineal científico, aprenda a transitar con las sabidurías ancestrales en una danza 
en espiral. 

A modo de agradecimiento

Luego de ofrendar este texto, con el anhelo que de cualquier idea quede en la 
memoria del lector y se convierta en hilo para ko-crear de modo intercultural, 
considerando a la Madre Tierra como maestra, los lugares como recintos 
escolares y a las memorias que la gente construye como fuentes de urdimbre 
del sentir-pensar-hacer para el reconocimiento de las sabidurías ancestrales. 
 En ese andar, agradecemos a los organizadores del Salón Bienal de 
Investigación Creación-SABIC en su versión 2021, especialmente por 
permitirnos compartir y entretejer perspectivas diversas de creación, cuyo 
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énfasis es abrir escenarios no únicamente interdisciplinarios, sino también 
transdisciplinario, que son modos de acercarse y compartir con las sabidurías 
ancestrales originarias y de otros pueblos. Se suma a este agradecimiento a cada 
una de las semillas que integran el sentipensamiento colectivo del Semillero 
Biolugargogía de Memorias y Sabidurías Ancestrales por dejarse ko-crear entre su 
programa de formación y las curiosidades naturales propias de los lugares, 
principalmente desde el otro lado del paradigma geoepistémico, el plurikósmos 
del Abiayala, el Gran Kauka y la Madre Tierra. Con seguridad seguiremos 
memoriandando la biolugargogía con sus propios sentipensamientos comunales 
y/o colaborativos en su andar y quehacer profesional, untadas y untados de 
sentidos de pertenencia con la gente de los lugares.
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Este capítulo documenta aprendizajes de un proceso de investigación-
creación conjunta del hacer, pensar y sentir alrededor de los tšombiachs —
fajas tejidas tradicionales— del pueblo Kamëntŝa1 (ver Figura 1). El pueblo 
Kamëntŝa habita el territorio ancestral de Bëngbe Uáman Tabanoc, conocido 
como valle de Sibundoy2, al sur de lo que hoy se conoce como Colombia. Si 
bien la colonización de su territorio fue posterior a otras regiones de Colombia, 

1. Existen diversas grafías para Kamëntŝa (ejem: Camentsá); en este texto usaremos la gráfia 
con “K” siguiendo la práctica que Susana y Alexandra usan.
2. Los colonos europeos y mestizos usaron el nombre Sibundoy para referirse al territorio 
ancestral. Tabanoc en sí, significa lugar de vivienda, de origen, donde se retorna (Cabildo 
Indígena Camêntsá y Ministerio del Interior, 2014). 
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su ubicación estratégica como espacio de transición e integración entre los 
Andes y el Amazonas lo ubican como en corredor de tránsito de gentes, 
recursos naturales, saberes y bienes estratégico y milenario. Diversos procesos 
extractivistas, colonizadores y capitalistas en los últimos 500 años han incidido 
en sus formas de vida y conocimiento de maneras complejas (Cabildo Indígena 
Camêntsá y Ministerio del Interior, 2014; Bonilla, 1968; Kuan-Bahamón, 2014). 
El pueblo Kamëntŝa ha sobrevivido y desarrollado capacidades de resiliencia 
y resistencia a estos procesos (Hernández-Wolfe y Muchavisoy, 2021), que se 
pueden identificar en la conservación de sistemas de conocimiento y quehacer 
propios vigentes. 

Para efectos de argumentación, se quiere resaltar que estos sistemas están 
fuertemente ligados a procesos de creación particulares que incluyen entre 
otros, fiestas y celebraciones, un sinnúmero de expresiones culturales, artísticas 
y productivas junto con elementos específicos de la cultura material (Cabildo 
Indígena Camêntsá y Ministerio del Interior, 2014; Barrera Jurado, 2015; 
Chindoy Chindoy, 2020; Chindoy Jamioy, 2017). Estos procesos de creación son 
maneras de entrelazar y tejer el territorio con el pensamiento y los sentimientos 

Figura 1: Tšombiach tejido hace 60 años por jecoyá Yolanda Chindoy 
Fuente: Cuarán Jamioy, 2022 (Archivo del proyecto).
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de diversas maneras (Chindoy Muchavisoy, 2002; Guevara Muchavisoy y 
Jamioy Muchavisoy, 2020). Un ejemplo muy claro de esta dinámica de creación-
conocimiento se ve reflejada en las prácticas que rodean la creación, tejido 
y circulación del tšombiach, la faja tradicional que tejen las mujeres -y en la 
actualidad también algunos hombres- Kamëntŝa (ver Figura 1). Un primer 
acercamiento a estas fajas tradicionales nos permite reconocerlas cuando son 
usadas por las mujeres Kamëntŝa3 que, dependiendo de la anchura, las visten 
para sostener la manta o falda, proteger el vientre, dar fuerza al cuerpo de 
la mujer Kamëntŝa, especialmente durante la menstruación, el embarazo y 
posparto o al realizar trabajos pesados en el campo. Con el tŝombiach también 
se envuelven los bebés y se adornan las coronas tradicionales del Bëtsknaté o 
día grande. El tŝombiach se teje a través de una serie de patrones (pictogramas 
e ideogramas) que las jecoyëng (tejedoras) denominan “labores” (Chindoy 
Jamioy, 2017; Chindoy de Muchavisoy et al., 2008); aunque el tŝombiach es todo 
esto, es también muchas otras cosas.
 Debido a su carácter de elemento representativo de la cultura material 
Kamëntŝa, en las última décadas se han hecho esfuerzos por documentar e 
indagar más sobre este artefacto, especialmente, desde el punto de vista de los 
procesos de producción del tšombiach como artesanía (Rodríguez Villamil et 
al., 2016), de la estructuración de procesos de comodificación artesanal de los 
que hace parte (Barrera Jurado, 2011); de su valor como texto no-normativo 
(Leyva Mosquera, 2016) y en su rol de posible sustrato y conducto de procesos 
de educación propios (Chindoy Muchavisoy, 2002). Este trabajo contribuye 
a una mayor comprensión del complejo sistema de producción de sentidos 
que articula el tšombiach al territorio. Nos interesa su estatus como posible 
lugar de acción integradora del conocimiento Kamëntŝa. En ese devenir nos 
preguntamos: ¿Cómo nace un tšombiach?, ¿cómo y desde dónde se crea?, ¿qué 
se crea (o teje) alrededor del tšombiach?.

3. Los Ingas comparten territorio con los Kamëntŝa y también tejen y usan fajas a las cuales 
llaman chumbes (tšombiach en kichwa). Ellas cumplen una función equivalente a los tšombiach 
para los Kamëntŝa, aunque existen diferencias sutiles pero importantes entre los dos. Ver las 
reflexiones de Jacanamijoy (2014) para más detalle.
4. Para el pueblo Kamëntŝa la cuadrilla configura el trabajo colectivo a través de un grupo 
estable y organizado de personas encargadas de hacer un trabajo específico de ayuda mutua. 
Estas se reúnen con alguna regularidad y constituyen una de las formas tradicionales de 
gestionar trabajo colectivo que tienen los Kamëntŝa. Otra forma es el mengay (minga) que, a 
su vez, articula trabajo colectivo a través de una invitación a contribuir a una tarea específica 
de carácter más esporádico, en esta forma, la comida y la fiesta tienen más preponderancia 
(Cabildo Indígena Camêntsá y Ministerio del Interior, 2014).
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 Alrededor de estas preguntas conformados una cuadrilla4 de trabajo: 
Alexandra —mujer Kamëntŝa, diseñadora industrial— investigadora; Susana —
mujer Kamëntŝa trabajadora social, tejedora—; Andrea —mujer sn̈ená5, bogotana, 
diseñadora; y Eliana — mujer sn̈ená, mestiza bogotana, diseñadora tejedora. 
Desde una comprensión holística del hacer, pensar y sentir un tšombiach, 
nos propusimos indagar, junto con un grupo de expertas jecoyëng Kamëntŝa, 
sobre las prácticas y lugares de creación del tšombiach —desde/en Bëngbe 
Uáman Tabanoc— para contribuir con un grano de arena a procesos propios 
de revitalización de la cultura Kamëntŝa6, producir piezas de memoria que 
puedan ser compartidas y socializadas con nuevas generaciones7; y como una 
contribución a repensar procesos creativos y de creación de conocimiento de 
múltiples maneras. 
 Para ello, primero se da cuenta de nuestra aproximación metodológica en 
línea con el interés central, que se alimenta por la misma práctica de creación 
de tšombiachs y es respetuosa de principios ordenadores vitales de la cultura 
Kamëntŝa (Cabildo Indígena Camêntsá y Ministerio del Interior 2014). Segundo, 
se presenta —a manera de conversación entre las cuatro autoras de este texto 
escrito— una aproximación a diversos aspectos involucrados en la creación y 
devenir de tšombiachs en el Bëngbe Uáman Tabanoc, dando cuenta del proceso de 
investigación-creación conjunta con las jecoyëng (tejedoras Kamëntŝa) que nos 
acompañaron. Y tercero, se discute algunas de las implicaciones y discusiones 
que trajo la cartografía, los espacios de presentación de los tšombiachs 
producidos como parte de esta investigación y que junto a fotografías, visitas 
guiadas y círculos de la palabra abren caminos para próximas pesquisas.

5. En lengua Kamëntŝa, los vocablos snëná (mujer) y skená (hombre) se usan para referirse a 
las personas que vienen de otro lugar.
6. El plan de salvaguarda Kamëntŝa indica varios de estos en curso desde el 2009. Ver Cabildo 
Indígena Camêntsá y Ministerio del Interior (2014).
7. A petición de las tejedoras que nos acompañan.
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Sonja cada yebnenach - De casa en casa como metodología, 
escuchando y encargando tšombiachs

Para conducir esta exploración se pidió acompañamiento a un grupo de ocho 
jecoyëng (mujeres Kamëntŝa portadoras de los saberes tradicionales del tejido), 
quienes hicieron el acompañamiento (a las autoras de este texto) a pensar, 
tejer y hablar armónicamente sobre las prácticas alrededor del tŝombiach. 
Estas jecoyëng son reconocidas en la comunidad por ser tejedoras de gran 
conocimiento y experticia en la creación del tšombiach, sayos y otras piezas 
textiles. Se propendió porque la colaboración se articulará al espíritu del 
principio Kamëntŝa de jenëbuatëmbam, lo cual implica “prestar la mano, 
acompañarnos y enseñarnos mutuamente en el trabajo”8. 
 El trabajo de investigación-creación tiene, en este caso, como hilo 
conductor el encargo de un tšombiach específico a cada jecoyá (tejedora)9 y 
la construcción conjunta de una serie de dispositivos de exhibición, puesta 
en escena e intervención a lo largo del proyecto que acogieron (y acogerán), 
la colección de los tšombiachs y otra serie de elementos en varios lugares de 
Colombia. El encargo de los tšombiach, tanto eje conductor, se constituyó 
primero como una excusa para casear10, es decir visitarlas en sus casas 
durante su tejer, como también invitarlas a tejer juntas. Al mismo tiempo, 
como segunda medida, el encargo permitió entablar un diálogo que facilitó 
mapear y conversar sobre las condiciones y configuraciones que rodean el 
tšombiach y aquellas que las jecoyëng construyen alrededor de sus prácticas y 
espacios de tejido. Durante este proceso se negoció colectiva y continuamente 
los objetivos, ya que tanto, las jecoyëng como las investigadoras entendieron 
los posibles resultados del ejercicio a medida que este avanzó. 

8. Este principio también se relaciona con el principio de enajabuachenan “ayuda mutua” 
que simboliza el sistema de trabajo comunitario Kamëntŝa. Tanto el jenëbuatëmbam como el 
enajabuachenan están involucrados en el mantenimiento de la unidad del Pueblo Kamëntŝa. 
(Cabildo Indígena Camêntsá y Ministerio del Interior, 2014).
9. Cada jecoyá decidió ella misma, según su inspiración y gusto, la temática del tšombiach, las 
labores a incluir en él, los colores y materiales y la función. El encargo fue remunerado e incluyó 
los materiales a manera de reconocimiento por el tiempo que dedicaron a acompañarnos. 
10. El caseo es una práctica muy común entre los Inga y Kamëntŝa, quienes especialmente 
durante el Bëtsknaté o día grande acostumbran visitarse los unos a los otros, de casa en casa, 
para pedir consejo o ayuda. Esta práctica ha sido adaptada como estrategia metodológica de 
investigación anteriormente por la artista e investigadora Kamëntŝa Tirsa Chindoy (2019).
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 Para iniciar la exploración (investigación-creación), Susana y Alexandra, 
que viven en Sibundoy, organizaron el primer encuentro con ellas11 (ver 
Figura 2). La sesión empezó con una armonización12 y continuó a través 
del diálogo. Primero se explicó la idea central que motivó a pedirles su 
acompañamiento y el compartir de su palabra. Se inició la conversación 
en grupo, mientras cada una, por turnos, tejía un trozo de un tšombiach 
colectivo —como elemento material—, usando una guanga (telar vertical) 
urdida con anterioridad, y que estaba dispuesta en la mitad del espacio 
para ser tejida. Mientras tejían se escucharon sus inquietudes e historias 
y las jecoyëng se presentaron. Eliana y Andrea, quienes no viven y no se 
encontraban en Sibundoy, se presentaron a través de videos. Durante esta 
sesión también se definieron los encargos de cada tšombiach, incluso, algunas 
compartieron uno que ya hubieran tejido, resaltando el sentir y significado 
que tiene el tšombiach en cada una de sus vidas. Al mismo tiempo, se pidió 
su consentimiento —al aportar a un tšombiach colectivo y contribuir en la 
ayuda mutua, es decir enajabuachenan13— a ser parte del proyecto y, así, fue 
como se planeó los detalles de las visitas en sus hogares.

Figura 2: Primera sesión colectiva 

Nota: En el grupo de la izquierda desde el fondo jecoyá Yolanda Chindoy, jecoyá Susana Patricia 
Chicunque Ágreda, Alexandra Cuarán Jamioy, jecoyá Mariana Chindoy. En el centro jecoyá María 
Victoria, contribuyendo a un tšombiach colectivo. En el grupo de la derecha Ximena Jojoa, jecoyá María 
Concepción Chicunque Agreda, jecoyá Rosario Agreda Chicunque, jecoyá María Luisa Jansasoy, 
jecoyá Clementina Ágreda. Fuente: Fotógrafo Gerardo Chasoy Juagibioy, 2022 (archivo del proyecto).
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11. El encuentro ocurrió en la Casona Putumayo en la vereda Machindinoy del Municipio de 
Sibundoy. Gracias Gerardo Chasoy Juajibioy por acompañarnos y ayudarnos.
12. La armonización es un ritual relativamente reciente que se ha incorporado a algunas 
prácticas Kamëntzá. Tiene elementos tradicionales propios como la sanación y la limpieza 
y otros inspirados por la musicoterapia (sonidos ambientales y de instrumentos musicales 
andinos). El fin del ritual es sanar, armonizar o equilibrar el cuerpo, la mente y el espíritu 
con el universo. 
13. Ver pie de página N.o 6. (Cabildo Indígena Camêntsá y Ministerio del Interior, 2014).
14. Es la costumbre en el valle de Sibundoy de no llegar con las manos vacías a una visita, 
quien visita acostumbra llevar un “agrado”’ como mecanismo de compartir, en nuestro caso 
también agradecer la posibilidad de adentrarnos en sus espacios físicos y simbólicos.

Las visitas —como el tejido— fueron ajustadas alrededor de tres dinámicas: 
urdido, tejido y agradecimiento. En la adecuación a la costumbre y al ser 
visitantes, se llevó un agrado14 (que consistió en productos alimenticios 
como panela, queso y arroz), como principio del compartir y aprecio en la 
visita. Cada visita accionaba un propósito, el de indagar, aprender y dialogar 
mientras se hilaban y tejían las palabras. Durante las visitas de urdido y tejido, 
cada jecoyá mostró algo de su entorno, sus creaciones anteriores y lugares de 
trabajo. Mientras tejían se contaron y recogieron historias de vida y las cuitas 
de ser mujer tejedora Kamëntŝa. En la visita de agradecimiento, al terminar el 
tšombiach, se pedió licincie (permiso). Al confirmar que aiñ (si) documentamos, 
con la ayuda de audios y registro fotográfico cada pieza textil y lo que contaba 
desde la perspectiva de su tejedora. Se les pidió la elaboración de textos 
simbólicos sobre las labores incluidas, la selección de materiales y también 
detalles técnicos que quisieran compartir —aunque estos no fueron el foco 
principal de la conversación—. Durante y después de las visitas, se organizaron 
sesiones de trabajo colectivo en donde las investigadoras, de manera virtual o 
presencial, se organizaba y analizaba la información (Figura 3). Por medio de 
cartografías de las prácticas y espacios de creación del tŝombiach, se ubicaba y 
relacionaba entre sí las historias orales de las jecoyëng, las labores tejidas en sus 
tšombiachs, el material de registro recolectado y nuestras propias experiencias 
como mujeres, Kamëntŝa, sn̈enás, tejedoras, diseñadoras e investigadoras. Las 
cartografías y los mismos tšombiachs fueron recursos de análisis colectivo que 
incentivaron la rememoración, el intercambio y la señalización de las temáticas 
a abordar, siguiendo el ejemplo de otras experiencias de investigación-creación 
que nos alimentaron (Iconoclasistas, 2013). En el proceso de diseño de las 
cartografías se resalta la importancia de los lazos de las jecoyëng con su 
territorio y la correspondencia de lo que se cuenta y documenta en sus tejidos 
con la cotidianidad. Con la cartografía se encuadraron los espacios propios y 
cotidianos, en el marco de la cosmovisión Kamëntŝa.
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Como estrategia complementaria de análisis, documentación y difusión 
también se ha ido iterando una pieza de exhibición que, como se mencionó, 
acoge los ocho tšombiachs individuales tejidos durante el proceso, vinculados 
a anécdotas específicas, el tšombiach colectivo que se inició en la primera 
reunión, y a una selección de imágenes y retratos de las jecoyëng y sus espacios 
de creación. La puesta en escena, hasta el momento, ha circulado en un evento 
académico con exhibición virtual en la ciudad de Pasto (SABIC, 2021), en una 
exhibición en la Biblioteca de Camilo Crouss de Sibundoy y en otra exhibición 
en la Universidad de los Andes en Bogotá (ver Figura 4). La exposición también 
responde a la solicitud de algunas de las tejedoras, a devolver a ellas y otros, 
la información recolectada y los aprendizajes obtenidos durante el proceso 
de investigación-creación. 

Figura 3: Cartografía y sesiones de trabajo

Nota: A la derecha, boceto de la primera cartografía realizada. A la izquierda captura de pantalla 
durante las sesiones de trabajo colectivas alrededor de diferentes esquemas o al planear las exhibiciones. 

Fuente: Fuente: Autoría propia. (Fotos archivo del proyecto).
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El (TEJE) maneje del tšombiach: algunos resultados

Para construir nuestros resultados se incluyó este tejemaneje15 de percepciones 
y posiciones por las que se llevó el hilo (o la trama) hacia adelante y hacia atrás, 
componiendo algunas escenas a modo de diálogo o conversación. Podemos 
decir que, tal y como sucede mientras se teje, algunas veces se hacía y otras se 
deshacía, devolviéndose para entender y ahondar en los significados de las 
visitas hechas a las casas de las jeconyëng y la planeación y puesta en escena de 
la colección de tšombiachs:
 —¿Por dónde empezamos? —Preguntó Andrea durante una de las 
reuniones que desde hace algunos meses sostenemos de manera distribuida. 
Ese día estábamos en Sibundoy, Alexandra, Susana y Eliana, quien había podido 
viajar hacía unos días, Andrea se encontraba conectada desde su casa a través 
de internet. Para responder la pregunta Susana y Alexandra intercambiaron 
miradas, y empezaron a contar. Entre el olor a café que se estaba haciendo, 
Susana, dibujó tres piedras en el pliego de papel que habíamos colgado en la 
pared de la cocina y al cual apuntábamos la cámara del teléfono móvil para que 
Andrea pudiera también contribuir. Alexandra trajo los tšombiach que habíamos 
encargado y que ya estaban listos… 

 Susana: empecemos desde el shinÿac que es el fogón tradicional 
conformado por tres shachekbè o piedras. Una de ellas es el shinÿe/sol (papá-
taita), otra Joashkòn/la luna (mamá) y la tercera son las baseng/estrellas (l_s 
hij_s, que son muchos, como las estrellas)—. Porque ahí empieza la concepción 
del ser Kamëntŝa. Estos son además los tres pilares Kamëntŝa: el Juabn o 
pensamiento; el Biyan o nuestra lengua materna; y la Nemoria que es la ley de 
origen, nuestra identidad. Juabn, Biyan y Nemoria son nuestro ser Kamëntŝa. Ser 
Kamëntŝa es ser los tres pilares16… Alrededor del shinÿac (fogón) está la familia. 
Allí las jecoyëng aprendieron, aprenden y piensan su entorno, escribiendolo 
en el tšombiach, para de nuevo desde el tejido enseñarlo. Se va y se vuelve, 
como el tejido. Colocan el juabn (pensamiento) en el tšombiach, para contarlo 
y enseñarlo y hacer la nemoria (identidad). Como nos recordó jecoyá María 
Victoria —El tšombiach es un tejido de pensamiento de nuestros abuelos. Lo 
que ellos pensaban, lo que ellos calculaban—. (M. Chicunque Chindoy, agosto, 
2021, comunicación personal).

15. Expresión usada en jerga del español colombiano que se refiere a las maneras como funciona 
o se realiza algo. 
16. Para una explicación más detallada de los pilares Kamëntŝa ver: Cabildo Indígena Camêntsá 
y Ministerio del Interior (2014). 
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 El tšombiach se teje/escribe desde el biyan (lenguaje Kamëntŝa) y en él 
se conservan muchos de los significados y conocimientos Kamëntŝa. Jecoyá 
Clementina y jecoyá María Victoria, por ejemplo, siempre terminan o empiezan 
sus tšombiachs con la labor de shinÿ (sol). —Yo el sol lo primero ¡Gracias a Dios 
nos da el alumbrado! (M. Agreda, comunicación personal, junio, 2021)—. Las 
experiencias surgen desde los quehaceres cotidianos y sus saberes asociados, 
ellos son los que permiten tejer las narraciones. Jecoyá María Luisa, cuando nos 
estaba presentando al tšombiach que se le encargó, contó sobre el juajatkman, un 
puente de lágrimas de la lluvia en el tiempo de siembra; también señaló una labor 
que en su tšombiach representaba juashintsam, unas orugas que en Sibundoy se 
llaman ovejitas y que son las que anuncian el inicio de la siembra. El tšombiach es 
una manera muy concreta de encarnar, tejer, recrear, y contar historias de vida, 
se documentan y se hacen las relaciones con todo lo cotidiano.

 Alexandra: Ahora para hablar del tšombiach, primero se tiene que llegar 
a entender-sentir lo que es el ser Kamëntŝa. Porque el tšombiach es parte de ser 
Kamëntŝa. Es que no hay esto, como que una cosa va por un lado y el resto por 
otro. Todo es parte de lo mismo. Como decía la Batá María Concepción:

Yo de pronto apartaba una faja, esa la tenía de recuerdo para mí porque pensaba 
que servía para algo en la vida, envolver el estómago, envolver el bebe, la matriz 
y eso. Esto tenía un significado grande porque era el abrigo de uno y también 
para la salud, porque ayudaba al cuerpo. También servía por supuesto para la 
vestimenta. Había otras fajas que las hacíamos no más y llegaba otra persona que 
decía: véndame esa faja. Nosotras nos preguntábamos ¿para qué? (R. Chicunque 
Agreda, julio, 2021)

 Eliana: ese “lo mismo” que dice Alexandra, creo que es algo que, como 
el tejido va y vuelve, porque cuando ellas (las jecoyëng) nos hablaban de ellas, 
hablaban del tejido y el territorio; y cuando hablaban del tejido, nos hablaban de 
ser Kamëntŝa, del jajáñ (huerta tradicional), de la lengua materna, del maíz, de la 
celebración del Bëtsknaté y de narraciones como el cuento del oso. De sus recuerdos 
y también de la preparación de las fiestas. Jecoyá María Victoria nos decía que en 
el tejer acompañaba. Nos contaba que ella se hacía al lado del shinÿac para tejer 
mientras acompañaba a su hija a hacer tareas o cocinar. Así le iba contando lo 
que escribía/tejía y, al mismo tiempo, le enseñaba los haceres de la casa de su hija 
(M. Chicunque Chindoy, comunicación personal, agosto, 2021). Ella nos decía: 
“Una no todo el tiempo va a vivir, vivimos por hoy, compartimos para continuar. 
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Yo mientras hago recuerdo a mi mamá mientras tejía” (M. Chicunque Chindoy, 
comunicación personal, agosto, 2021). Es como si los tšombiach no tuvieran tiempo. 
Son hechos hoy, pero son del pasado y esperan ser usados/cuidar en el futuro, 
para conservar el ser Kamëntŝa. 

 Susana: Yo, por ejemplo, si me dicen ¡teja el oso! (uno de los pictogramas 
o labores), yo lo tejo porque lo tengo acá, en mi cabeza. Recuerdo a mi mamá 
dándome las orientaciones para tejerlo. Por eso aprender a tejer tšombiachs y, 
en general aprender a tejer, no solía estar separado de otras actividades, y no 
debería estarlo. Las jecoyëng tejen y van contando: Mija/mijo usted va a ir al 
jajañ, y ahí están las matas. Esa mata del mats (maíz) es el fruto de la esperanza, 
la protección, es la nutrición. De esa misma manera fue que aprendieron y 
crecieron como tejedoras muchas de las jecoyëng que nos acompañaron. El 
shinÿac funciona como espacio vital, por ejemplo, jecoyá María Luisa contó:

Mi mamá tejía mientras cocinaba y nosotros al lado del fogón nos daban la tarea de 
pisar la lana (para el tšombiach) y para que pusiéramos cuidado. Terminábamos 
esa tarea y ya nos brindaban la comida. Mi abuelita ya decía “se han ganado la 
comida”. Al otro día ya temprano mi mamá miraba la luna y dependiendo de la 
luna se hacían las cosas. Mi mamá decía: ¡Hay que programarse! A tal hora hay 
que ir al jajañ, a esta otra hora me voy a sentar a tejer… (M. Jansasoy, junio-
agosto, 2021, comunicación personal)

 Alexandra: Cuando las jecoyëng parten a narrar sus primeros 
aprendizajes, el recuerdo de sus madres, el recuerdo que se desea sea legado 
a sus hijas, ese recuerdo también va cargado de un entendimiento de sus 
entornos —el adentro y el afuera—. Como igual que la misma urdimbre del 
tejido que se oculta o se visibiliza en muchas de las historias que nos contaron. 
Es evidente como en el tšombiach se están articulando prácticas y territorios 
con características físicas, pero también cosmológicas. Físicas porque no es solo 
tejer, también ha sido ir al jajañ, cocinar, hacer bocoy (chicha). Cosmológicas, 
porque se articula la manera de ver, sentir y entender el mundo. Claro también 
recordando que hacer esas articulaciones es algo complejo y muy frágil. Por 
ejemplo, se puede recibir el legado del hacer del tšombiach, y se puede no 
asumirlo porque también es desde la misma voluntad de hacerlo, y más 
ahora. Esto lo explica, por ejemplo, Batá María Luisa cuando nos contó cómo 
la curaron17: 
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A uno la limpiaban, mi abuelito [tätsembua - médico tradicional reconocido], me 
decía “le voy a sembrar algo bueno” [sopla] y uno lo que le miraba era las hojitas, 
para uno tener buena energía, tener ese acercamiento con la gente, entonces 
él sembraba la yerbita acá [señala la palma de sus manos y sopla] pues para 
el trabajo)— aunque al mismo tiempo también afirmó: —Yo igual creo que es 
un sentir de uno muy propio. Por ejemplo, en otras familias que enseñé, unas 
aprendían y otras no y no. Uno les explicaba a las niñas lo más sencillo; usted 
hace así y asa [teje una puntada] y una dijo nooo esto no es para mí, yo prefiero 
jornalear18. (M. Jansasoy, junio-agosto, 2021, comunicación personal)

 Hoy en día no es sencillo tejer en guanga. Se requiere concentración, técnica 
que no todas pueden o quieren hacer y una disposición que no todas pueden 
o tienen. Esto implica que la continuidad de esta práctica y conocimiento sea 
en el momento muy frágil y su futuro es, por tanto, un reto muy importante 
para nosotras las Kamëntŝa.

 Andrea: Hay dos cosas que me resuenan al escucharlas a ustedes hablar 
con las jecoyëng. La primera es notar el rol del tšombiach y sus espacios en la 
creación de relaciones. Como manifiesta principios de reciprocidad con todo, 
con otras personas, con batsanamama (madre tierra/territorio), con los espacios 
por donde circulan en su vida cotidiana. Por ejemplo, cuando Jecoyá María 
Luisa cuenta como su mamá “también llevaba tšombiachs y el canasto de maíz 
y se intercambiaban con otras y se volvían comadres. Y de vuelta, a mi mamá 
le devolvían lo mismo, así como ella daba así mismo le devolvían y entonces 
eran dobles comadres” (M. Jansasoy, comunicación personal, junio-agosto, 
2021). Es esa generosidad que se siente y de la que derivan placer, alegría, un 
pensar “bonito” como ustedes y ellas repiten. Esto a pesar de que sus historias 
de vida no son siempre fáciles. Segundo, también me parece importante 
vislumbrar como parte de este hacer se ha comodificado, al transitar hacia la 
producción solo para comerciar ¿no? Es un tránsito complejo en todo caso y, 
que, aunque marcado por transacciones también es generoso. Como cuando 
escuchamos, por ejemplo, a Jecoyá Clementina explicando porque no nos 
podía mostrar un tšombiach determinado “ahoritica no tengo la muestra 
porque yo no más que miro así, cojo y las regalo para que se pongan, no me 
gusta guardar cosas. Yo más bien comparto para que se pongan” (M. Agreda, 

17. Muchas de las tejedoras Kamëntŝa han sido “curadas”, ante el shinÿac por un taita o 
tätsembua, quien realiza los rituales necesarios para asegurar el don al nuevo ser. 
18. Trabajar el campo. 
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comunicación personal, junio, 2021). La tercera cosa para notar es que al oírnos 
hablar sobre esto y charlar parecería como si solo fueran mujeres, ¿no? Pero 
no siempre son o han sido mujeres solamente. Por ejemplo, el papá de jecoyá 
Clementina: “mi papá trabajaba así sentado con la faja, larga y yo solo atrás 
mirando, calladita nomás mirando. A mí me gustó lo que él hacía y cuando 
medio se descuidaba le robaba los hilos y me iba a la chagra a urdir” (M. 
Agreda, comunicación personal, junio, 2021). Creo que estos temas se deben 
mirar con más detenimiento en el futuro.

 Susana: Sí, claro. Sin embargo, recordemos que un aspecto también 
importante que se evidencia en los espacios del tšombiach son todos los ciclos 
de la vida de la mujer. Esos ciclos que posibilitan y también limitan algunas 
acciones. Los tšombiach son el marco para una serie de cuidados para los cuales 
también está pensado el tšombiach. Como se ve en el caso de la mamá de Batá 
María Luisa “la costumbre de mi mamá era fajarse con 2 y hasta 3 fajas… ¿Por 
qué? porque la faja es medicina, ¿no?” (M. Jansasoy, comunicación personal, 
junio-agosto, 2021). También la reciprocidad que articula tenía que ver mucho 
con la crianza y la maternidad, “... cuando uno iba a visitar una mamá que 
acababa de dar a luz uno llevaba de regalo era un tšombiach para envolver al 
niño y decía por lo menos ese niño va a crecer bien, con fuerza” (M. Jansasoy, 
comunicación personal, junio-agosto, 2021).

 Eliana: Esto nos recuerda que los tšombiach se pueden leer en múltiples 
niveles; el de la técnica y el de las labores plasmadas ahí, pero están también 
en las maneras como el tšombiach cuida, al usarlo y al tejerlo. Así entonces 
nos encontramos por un lado con espacios de creación desde la práctica y la 
repetición, cuando como decía jecoyá Rosario entre más se teje es que más 
se sabe del tejido, y más se pueden proponer nuevas labores —patrones— 
(R. Agreda Chicunque, comunicación personal, julio, 2021) o cuando jecoyá 
Clementina mostraba cómo:

En estas fajas no juego tanto, pero con esas fajas sí, ahí traigo [a través de ciertas 
labores] la mata de maíz, la mata de ramo, la montaña, el camino por donde voy 
a la chagra, las quebraditas que hay por ahí con agua. (M. Agreda, junio, 2021, 
comunicación personal)
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 Andrea: Será por ahí, así como: ¿son los espacios de creación que se crean, 
valga acá la redundancia, al producirlo, a través de tejerlo, vestirlo, fajarlo, 
enrollarlo, colgarlo y volverlo a tejer? Cuando el tšombiach (o lo que se crea 
cuando se teje) cuida, por ejemplo, cuando jecoyá María Clementina nos cuenta 
como “… cuando tengo gente [de visita] los paro acá con la guanga [en la cocina 
donde teje], porque yo a los que me visitan les doy cafecito, sopa caliente, una 
taza de chicha. ¡Mientras ellos están contando yo estoy tejiendo!” (M. Agreda, 
comunicación personal, junio, 2021), nos cuenta de su configuración múltiple 
del espacio. Es un proceso de creación múltiple. Así el tšombiach acompaña 
el día a día, las fiestas, alegrías y posibilita sustentos, cuida a los cercanos y 
cuida de quien la teje. 

 Eliana: Sí, varias veces cuando yo he mencionado el uso, Susana y 
Alexandra me cambian a cuidado, el tšombiach se teje/cuida y se usa/cuida. 
Tiene que ver con el vivir bien, lleva la palabra y la emoción. Se siente lo que 
se teje, se teje lo que se siente. Se refiere a cómo se entiende el mundo a lo 
largo de varios espacios. Ahí es importante mantener presente las tensiones y 
contradicciones contemporáneas de esta práctica, como sugieren el comentario 
de Alexandra sobre el reto de la fragilidad de las relaciones y la continuidad, 
lo que mencionaba Susana de cómo podrían reestructurarse y visibilizarse 
los procesos de aprendizaje propios, o los procesos de comodificación que 
Andrea tocó brevemente.

 Alexandra: Así como lo dije en el evento de la Biblioteca Camilo Cross 
acá en Sibundoy. El tšombiach deja de ser un objeto, es vivencia, es recuerdo 
es relación. Con esta experiencia que tuvimos con las Jeconyëg el día en que 
abrimos la exposición, invitamos a quienes nos acompañaron a encontrarse 
en cada uno de los ocho tšombiach con la presentación de vida, los lugares que 
habitan y las emociones de cada una de las jencoyá con las que trabajamos. 
Pero no son solo ellas, detrás de ellas también están sus mamitas, sus batas, 
los bacos, los taitas y su relación con el territorio. De esa forma, cuando 
vemos estas fajas ahí presentadas vemos esos espacios de creación que son en 
relación. Se crea en el corazón, en el cuerpo, en la casa, en el jajañ, en el respeto 
a las mamitas y nuestros ancestros. No fue fácil, aunque nosotras seamos 
de acá, entender que todo estaba relacionado y que es desde la cosmovisión 
que tenemos como mujeres. 
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 Andrea: Y es que en términos prácticos son los tšombiach los que sostienen 
la vida y de una manera muy concreta también la vida de sus seres queridos. 
Con los ingresos de las ventas de las fajas, y otras piezas textiles ganan su 
sustento, crían sus hijos e hijas y sacan adelante sus familias. Y tanto en su 
dimensión social como en lo inmediato del día a día, las fajas nos hablan de 
cómo entienden el mundo, cómo lo piensan y a la vez cómo lo producen. Es 
una de las prendas que se sigue usando con más persistencia en el mundo 
Andino. Seguirlo usando el tŝombiach es, también, un elemento de resistencia, 
una tecnología andina para documentar, planear y contar historias que hace 
parte de otros tejidos que nos conectan en el mundo. 

 Susana: En ese evento que llamamos bengbe uaman soyeng jencuentam 
pasó algo muy hermoso. Mamá Narcisa escuchó nuestro anuncio en la 
radio comunitaria y nos dijo: —Qué bonito, escuché que íbamos a hablar de 
lo que es importante para nosotras y decidí venir—. Qué hermoso que esta 
investigación convoca a otras mamitas, a otras Jeconyëg a hablar de lo que 
hacen (N. Chicunque de Muchavisoy, comunicación personal, diciembre, 2021). 
Empezamos con ocho tejedoras, pero también visitamos algunas otras en el 
camino y convocamos a otras mayoras a hablar de lo que saben, para contar 
su historia. Algunas tejedoras llevaron a sus hijas e hijos, orgullosas de lo 
que habían hecho. También se unieron personas de Sibundoy que no tenían 
contacto directo con el tejido. 

 Alexandra: Lo que esperábamos en esa reunión era cerrar de la misma 
manera que iniciamos el proyecto, con la palabra alrededor del tšombiach. Y 
al parecer lo que hicimos fue aumentar el círculo que iniciamos. Las puestas 
en escena (Figura 4) procura continuar con la práctica propia del tšombiach 
de dejar herencia y pervivir en esos conocimientos y prácticas del saber-hacer 
del tejido.

 Eliana: La visita de Mamá Narcisa nos habló tanto de la historia Kamëntŝa 
como de sus dolores. Nos recordó la relación de la palabra con el tšombiach. Verla 
desenvolverse la faja que sostenía su falda para leer sus historias fue una confirmación 
adicional de los múltiples usos y relaciones que carga el tšombiach. Los espacios 
de análisis que se tuvieron, abrieron y conectaron también con otras audiencias. 
Cuando lo trajimos a Bogotá, por ejemplo, nos interesó, principalmente, invitar a 
mujeres tejedoras o con una relación cercana con los quehaceres textiles. Escuchar 
sus impresiones le sumaba capas de significado a lo que nosotras encontramos.
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Los espacios de creación tšombiach

Para cerrar el diálogo, materializamos el esquema de caracterización de prácticas 
(Figura 5), algunas de las narrativas de vida de las jecoyëng que se han discutido 
en torno a su saber-hacer del tšombiach. El esquema nace de los compartires en 
espacios colectivos e individuales que se generaron y la labor de cartografía. A 
través de la cartografía se relaciona el territorio como espacio físico, con algunas de 
las prácticas de investigación-creación que conllevan y que se identifican a través 
de esta investigación-creación. Como se ha explicado, este devenir incluye tejer 
nueve tšombiachs particulares (ocho individuales y uno colectivo), poniéndolos 
en escena en varias ocasiones para conversar con otros y otras. 
 El esquema ubica las siguientes prácticas: convocar y abrigar 
(representada en la cartografía con la labor del aventador, un artefacto que 
se usa para atizar el fuego en el shinÿac o fogón, dando cuenta de los lugares 
de origen y puntos de encuentro de la familia y de socialización); cuidar del 
territorio, (representada en la cartografía con la labor de las montañas con sol, 
para incluir todo el medio ambiente, el jajañ o huerta y todas sus prácticas, el 
cuidado del parto y posparto); recorrer y recrear el territorio (representada 
en la cartografía con la labor de benach o el camino;  recogiendo todos los 
senderos caminados tanto subjetivos como colectivos, cuando se visitan, se 
intercambian, o cuando se compra y/o se vende); trabajar en colectividad 

Figura 4: Detalle de la puesta en escena de la colección de tšombiachs en 
la Universidad de los Andes en Bogotá, marzo del 2022

Fuente: Fotógrafo Alejandro Barragán, 2021 (archivo del proyecto). 
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(representada en la cartografía por la labor de juanafja o las hormigas, centrales 
a la acción colectiva, la ayuda mutua, prestar la mano, acompañar y enseñar); 
concebir y posicionarse del y en el territorio (representada en la cartografía 
con la labor del matachin personaje de rito y mito ancestral  para dar cuenta 
de distintas maneras de construir conocimiento, encuentros colectivos, 
celebraciones, compartires, visitas y saludos, y el maíz). Todas estas prácticas 
son desarrolladas en relación con los pilares de vida y permanencia Kamëntŝa: 
Nemoria – Memoria, origen, – Biyan la palabra, lengua materna, Juabn pensar 
ubicados en el centro de la cartografía y acogidos por la labor de sbaréco o 
canasto. En el esquema cada jecoyá está acompañada por un tšombiach, que 
usando las labores que representan las prácticas identificadas, recoge lo que 
conversamos con ellas, dando cuenta de las prácticas más presentes en la 
cotidianidad que nos permitieron acompañarlas.
 A través del tšombiach se entreteje el territorio con sus historias, pensares y 
sentires. El tšombiach hace pues parte de indagaciones y creaciones que contrastan 
la concepción de espacio y del tiempo, es decir, hay lecturas desde el pasado, 
para verlas en este presente y que, a la vez, quedan para el futuro como legados o 
herencias. Se teje como mecanismo para trascender en el tiempo, en la memoria, y 
salvaguardar desde las resistencias, sin dar fin al buen vivir. Se usa para percibir, 
cuidar, concebir y proteger las territorialidades y sus formas de representación 
individual y colectiva. Esto desde una aproximación ontológica que entiende las 
historias, labores cotidianas, el idioma Kamëntŝa y las producciones textiles como 
partes de un todo que, en este caso, es el ser Kamëntŝa. (Ver Figura 5).
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Figura 5: Esquema espacios de creación tšombiach v3.0
Nota: Concepto original: Alexandra Cuaran Jamioy, Susana Patricia Chiqunque Agreda, Eliana 
Sanchez-Aldana y Andrea Botero. Diagramación: Laura Diaz Dangond y Eliana Sanchez-Aldana. 
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Con este esquema damos cuenta del carácter tanto colectivo como individual 
de estos espacios de creación. Es colectivo en la medida en que se habla y se 
explora un territorio común: sus relaciones e historias compartidas (ritos y 
mitos), sus ciclos vitales de siembra, cosecha y celebraciones (ciclos de la luna, 
indicadores biológicos propios, etc.), también elementos concretos del paisaje 
como ríos, montañas, salidas o puestas de sol. Individuales en la medida que 
se tejen caminos propios, y sentipensares representados por agüitas, estrellas, 
plantas, órganos del cuerpo humano, como también de los animales, hasta los 
elementos propios de la cocina y otras labores relacionadas con el cuidado por 
el cuerpo tanto físico como espiritual. Aunque se haga en cada casa, en cada 
shinÿac o jajañ. Los tejidos se conectan al usar un lenguaje particular, al contar 
un territorio y versiones de una misma historia que sucede en el día a día. Y que 
acompaña en los espacios cotidianos de sus huertas rurales o salas urbanas, o 
las circunstancias asociadas a mecanismos de sostenimiento económico que 
hacen que hoy en día tejan los tšombiach en tiempos cortos, pero como siempre 
intercalando actividades laborales, familiares y colectivas.

Conclusiones

Sabemos algo sobre cómo los símbolos (labores) del tšombiach representan la 
naturaleza y la cultura o los ciclos de varios seres importantes para los Kamëntŝa, 
y que las composiciones se pueden asociar a descripciones y relaciones con 
y del territorio que incluyen lugares, festejos, actitudes y emociones. En el 
tejido de un tšombiach se manifiesta una compleja simbología casi a modo de 
“hipertexto” (Barrera Jurado, 2015, pp. 30 -31), que ya ha sido documentada 
por otros estudios. En esta ocasión, el encargo y creación de nuevos tšombiachs 
y su puesta en escena nos ha permitido indagar también otros aspectos y 
espacios de este proceso particular que nos permitirán en el futuro entenderlo 
más como proceso ligado al cuidado de lo vital.
 Mamidipudi y Gajjala (2008) menciona que, es con la práctica, con la 
acción del tejido, que se construye teoría. A través de las conversaciones con 
las jecoyëng, las visitas a sus lugares de creación, mientras tejían los tšombiach 
que les encargamos y al realizar la pieza que hemos empezado a entender la 
creación del tšombiach como un devenir conjunto o integral en el que al tejer 
las jecoyëng se hacen ellas mismas al hacer lo tradicional de los Kamëntŝa. Con 
el tejido recuerdan, recrean, practican y producen su territorio. Este proceso 
puede entenderse no sólo como un “oficio” o un “hacer”, que indudablemente 
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lo es, también puede entenderse como una manera de cultivar y criar, en el 
sentido de la invitación que hacen Hallam y Ingold (2014); al respecto, la 
creación y reconocimiento/aprendizaje del territorio es el tšombiach. Esto no 
solo ocurre figurativamente —con las labores en el sentido de pictogramas e 
ideogramas— sino que también literalmente se tejen al mismo tiempo que él 
tšombiach y se comparten por múltiples caminos y lugares. 
 Cabe recordar que las historias-tšombiach tejidas de las que hemos 
hablado se refieren a prácticas y espacios de jecoyëng (tejedoras) entre los 
65 y 80 años quienes han acompañado. Se podría hablar de una versión de la 
creación de tšombiachs, de hecho, de nueve en particular, pero no de todos 
los tšombiach que se están haciendo (o no) en Bëngbe Uáman Tabanoc hoy. Un 
siguiente paso incluye indagar ¿cómo se están reconfigurando y conformado 
estos espacios en generaciones más jóvenes? o ¿cómo se articulan las diferentes 
temporalidades, funciones y manifestaciones de los tšombiach en ellas? Con 
este tipo de preguntas se continuará avanzando e iterando el proceso de 
investigación-creación. 
 Esperamos que los espacios de diálogo que se creen en esta investigación 
posibiliten la resignificación y redimensionamiento político de los saberes 
(Pérez-Bustos y Márquez Gutiérrez, 2015), así como de los espacios en los que 
suceden, en este caso, las salas de estar, los shinÿacs, los jajañs, las quebradas 
de agua por donde las jecoyëng transitan. En estos espacios de creación, el 
aprendizaje, la práctica, el cuidado y las relaciones con todo lo que las rodea 
son una forma de creación, recreación y circulación del conocimiento que no 
se dividen en pequeños compartimientos aislados, pero que tampoco pierden 
su especificidad. La creación del tšombiach es un devenir conjunto o integral 
en el que al tejer las Kamëntŝa se hacen ellas mismas, al hacer lo Kamëntŝa.
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Introducción

La plaza de mercado, en similitud con la plaza, es entendida como el sitio de 
encuentro entre vecinos, conservando una memoria cultural alimentaría, rica en 
tradiciones locales y regionales, base para fortalecer la identidad y la pertenencia 
en una ciudad plural e incluyente. Hoy, se constituyen en espacios populares para 
intercambiar sabiduría tradicional, fomentar prácticas culturales, incrementar 
el sentido de pertenencia de comerciantes y vecinos y garantizar la seguridad 
alimentaria con nutrición a precio justo. (Coronado, 2010, párr. 20)

 Las plazas de mercado o mercados populares, a través del continente 
americano, se convierten en un punto de encuentro para las comunidades, 
ofreciendo un escenario para el desarrollo y preservación de estas 
manifestaciones, frente a los efectos homogeneizadores de la modernidad y 
la globalización.

 … los símbolos de cultura reciben esta atención en el nombre de la cultura, 
mientras estas cosas reales que hacen la cultura, la calidad de la sopa que se obtiene 
en el restaurante, o el pan, o lo que pisas, o esos miles de cosas que realmente 
representan la verdadera medida de la cultura, están siendo descuidadas. (Eames 
e Eames, 2015, p. 249) 

 De acuerdo con Eames e Eames (2015), “existe alguna evidencia para indicar 
que se puede juzgar el estado de la cultura en un país por la calidad del pan y la 
sopa” (p. 226), siendo estos elementos parte de lo que Abadía-Morales (1983) define 
como folklore demosófico, el cual comprende y recoge aquellos elementos tangibles y 
utilitarios de carácter tradicional, típico, empírico y vigente, que en parte se preservan 
a través de la oralidad y de los mercados populares, en sociedades rurales y urbanas.

mailto:rafael.angel%40aunarcali.edu.co%20?subject=
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 Para Charles y Ray Eames el pan se convierte en un símbolo recurrente, 
un alimento universal al cual dedican su cortometraje Bread (Eames e Eames, 
1953), entendiéndolo como elemento nutritivo, como arte y como herramienta 
política (Atwood, 2020) (ver Figura 1). El alimento, entendido como parte 
del folklore demosófico, la identidad y el patrimonio cultural, encuentra en las 
plazas de mercado, mercados populares o mercados centrales, no solo un 
lugar para su comercialización, sino un escenario para su reconocimiento y 
preservación frente a los efectos homogeneizadores de la modernidad y la 
globalización, las cuales tienden a “uniformar el mercado y a estandarizar 
patrones comunes” (García-Canclini, 2002), siendo un riesgo previamente 
señalado en el contexto colombiano por autores como Díaz-Piedrahita (1981) y 
Villegas (1988), quienes advierten sobre el impacto negativo que estos procesos 
tecnológicos y culturales podrían tener sobre las manifestaciones de carácter 
popular y tradicional.

De acuerdo con Coronado (2010), las plazas de mercado, además de 
convertirse en puntos de encuentro para la comunidad, poseen un gran valor 
cultural gracias a sus comerciantes, quienes se han encargado de ayudar a la 
conservación de diversas expresiones del patrimonio cultural, incluyendo la 
herencia alimentaria, sus procesos de producción, técnicas de preparación 
y rituales de consumo, los cuales se transmiten generacionalmente, dando 

Figura 1: Bien Cuit, panadería de elaboración artesanal, Grand Central Market 
(Gran Mercado Central),  Manhattan, Nueva York, Estados Unidos (2021)

Fuente: Autoria Propia.
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cuenta de su gran valor al convertirse en resguardos del folklore y la identidad 
de los territorios, en riesgo de ser homogeneizados o desplazados por nuevas 
tendencias y expresiones globales. Además de ser conocidos como “plazas 
de mercado”, “mercados populares” o “mercados centrales”, existen otros 
conceptos que permiten la denominación de dichos espacios (Coronado, 2010):

 » Plaza de comercio.
 » Mercado de plaza.
 » Galería.
 » Plaza de abastos.
 » Feria campesina.
 » Central de abastos.
 » Mercado libre.
 » Centro de acopio.
 » Mercado campesino.
 » Feria de ventas.
 » Mercado de calle Mercado nómada.

 Para Castiblanco-Roldán (2011) describe el mercado popular como “un 
ambiente social donde se propician relaciones de intercambio en el que hay una 
constante interacción entre compradores y vendedores, en los cuales existen 
operaciones asociadas a la circulación de las mercancías” (p. 127) (ver Figura2). 
Por su parte, Castillo (2014) lo plantea como “el espacio de encuentro entre 
sus habitantes y como centro de resguardo de la memoria cultural agrícola y 
alimentaria” (p. 4). Estos lugares se convierten en un punto de encuentro para 
los habitantes de una comunidad, además de establecerse como un resguardo 
para la preservación de una gran variedad de expresiones de carácter popular, 
tradicional y folklórico, evidenciando una serie de fenómenos socioculturales 
e interculturales asociados con la multiculturalidad del continente americano. 
 Con base en la experiencia directa y el estudio de diversos referentes teóricos y 
conceptuales, acudiendo a la fotografía como herramienta de registro documental 
y creación visual, este proyecto busca exaltar y reconocer la importancia de estos 
espacios de carácter comercial, los cuales trascienden, pasando de ser simples lugares 
de intercambio de productos y servicios a convertirse en puntos de encuentro 
para las comunidades, albergando gran diversidad de expresiones tradicionales 
y folklóricas, dando cuenta de una serie de fenómenos y procesos geográficos, 
sociales y culturales, que se materializan por medio de los objetos, ingredientes, 
preparaciones, prácticas y tradiciones que en estos contextos es posible encontrar. 
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 En esa medida, la imagen fotográfica se constituye en un recurso 
fundamental para el registro y exaltación de estos espacios; este proyecto de 
investigación y creación ha permitido desarrollar un ejercicio de producción 
visual a través de esta herramienta, identificando una serie de semejanzas 
y particularidades entre los diversos territorios visitados, así como unos 
factores geográficos, sociales y culturales, en parte asociados con procesos 
de migración, colonización, mestizaje, creolización, sincretismo e hibridación 
cultural, los cuales se evidencian a través de las diversas expresiones populares, 
tradicionales y folklóricas que estos lugares albergan.

Metodología

Díaz-Piedrahita (1981), se establece como un precursor en cuanto al estudio de 
los mercados populares y el reconocimiento de diversas expresiones de la cultura 
alimentaria a través de la fotografía y una aproximación taxonómica, con su 
trabajo investigativo sobre el uso de las hojas naturales como envoltura dentro 
de las cocinas tradicionales en Colombia. Díaz-Piedrahita (1981) se anticipa, 
desde una perspectiva casi visionaria, a señalar los efectos homogeneizadores 
que podrían tener la globalización y la modernidad sobre estas prácticas de 
carácter popular, tradicional y folklórico, planteando la importancia que tendrían 
este tipo de proyectos para el reconocimiento y la preservación de las mismas.
 En su estructura general, este proyecto ha seguido el llamado “método 
folklórico” propuesto por Ocampo-López (1981), iniciando con una primera 
etapa de recolección gráfica y documental, seguida por la organización y 
clasificación de la información y análisis del material recopilado, para llegar 
finalmente a la redacción del estudio folklórico y los productos derivados del 
mismo. Este método, propuesto por Ocampo-López (como se cita en Ángel-
Bravo, 2022, p. 246), se organiza de la siguiente manera:

1. Delimitación del problema a investigar:

 » Selección y delimitación del tema.
 » Exploración del terreno.
 » Definición y recolección bibliográfica.
 » Formulación de hipótesis y planteamiento del problema.
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2. Recopilación o documentación respecto al hecho folklórico.
3. Clasificación o sistematización.
4. Análisis e interpretación del hecho folklórico.

 Con base en la información recogida y la comprobación de hipótesis, en 
caso de ser necesaria, se procede a la redacción y presentación final del estudio 
folklórico, con sus diversos productos derivados. Este modelo es comúnmente 
utilizado en estudios de carácter cultural, especialmente desde el diseño y 
las artes visuales, los cuales suelen desarrollarse a partir de un proceso de 
recolección de datos y referentes, a través de la fotografía, el audio y el video 
(Ángel-Bravo, 2022). 
 Un proceso similar, organizado en cinco pasos o etapas, incluyendo 
definición, clasificación, descripción, aplicación y presentación final, es 
utilizado por Gaviria-Arbeláez (2016, 2019, 2020) en su obra, para el estudio 
de diversas expresiones de la tradición alimentaria en Colombia. El modelo 
propuesto por Gaviria-Arbeláez (como se cita en Ángel-Bravo, 2022, p. 247) 
comprende las siguientes etapas:

1. Definición: Realiza una definición de las técnicas o expresiones que se 
han de estudiar.

2. Clasificación: Ejercicio taxonómico en el cual el autor clasifica estas 
prácticas o expresiones, de acuerdo con su región de origen u otros 
parámetros.

3. Descripción: Descripción detallada de las preparaciones seleccionadas.
4. Aplicación: Aplicación del conocimiento adquirido, en la creación 

de preparaciones.
5. Presentación: Registro fotográfico, diagramación y presentación final de 

resultados, a través de sus productos editoriales.

 Este modelo representa una tendencia recurrente dentro de este 
tipo de estudios, en la medida en que la fotografía pasa de ser solo un 
instrumento de recolección documental, como se aprecia en el trabajo de 
Díaz-Piedrahita (1981), para convertirse en un producto estético y artístico 
que toma protagonismo dentro de la investigación, la creación y los productos 
derivados de estos procesos.
 En la ejecución de este proyecto, la fotografía ha sido la principal 
herramienta para la recolección de información y documentación, siendo a 
su vez, un medio de creación visual y expresión artística, el cual permite, a 



168

 Autonomía territorial

través de la composición, las formas, las texturas, los colores, el retrato y otros 
elementos, la exaltación de estos contextos y de las expresiones que dentro de 
ellos se desarrollan. 
 Santibáñez (2012) al igual que otros investigadores de la tradición 
alimentaria, acude a procesos similares para la recopilación de referentes en 
el ejercicio documental, utilizando la fotografía como herramienta de registro 
y creación visual, siendo este último un caso a destacar, por su estudio de los 
puestos de comida en México, mostrando en su obra los alimentos preparados 
y la producción de los mismos, al igual que los lugares, las personas, las cocinas 
y la gráfica urbana popular, los cuales se mueven alrededor de la gastronomía 
tradicional, en los territorios abordados.

La principal influencia a nivel estético, como referente fundamental en el proceso 
de investigación-creación, ha sido el abordaje propuesto por los arquitectos y 
diseñadores Charles y Ray Eames en sus cortometrajes Tops (Eames e Eames, 1969), 
Bread (Eames e Eames, 1953), Day of the Dead (Eames e Eames, 1957a), Toccata for Toy 
Trains (Eames e Eames, 1957b) y el inédito Banana Leaf (Eames e Eames, 1972), entre 
otros, los cuales proponen una narrativa visual de tipo descriptivo y documental, 
a través de la creación de cortometrajes o piezas audiovisuales de corta duración, a 
partir del registro fílmico y fotográfico de distintas creencias, expresiones y prácticas 
tradicionales, en diversos entornos. Como lo explica Koenig (2015), la obra de estos 

Figura 2: Grand Central Market (Gran Mercado Central), Los Ángeles, California, 
Estados Unidos (2012)

Fuente: Autoria Propia.
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artistas emplea “atrevidas combinaciones de imágenes reales, montajes rápidos, 
animación y planos fijos, pensadas para atrapar la atención del espectador y difundir 
información” (p. 69).
 Sobre su experiencia en la producción audiovisual, Eames e Eames (2015) 
explican: “nunca nos hemos considerado productores de películas. Nunca 
hemos estado involucrados en una teoría de proyección múltiple. Más bien, lo 
encontramos por desesperación, más como una herramienta para transmitir 
ideas y relacionar ideas de importancia” (p. 249). Es preciso mencionar que, 
Charles y Ray Eames utilizan la fotografía y el cine como herramientas para 
capturar y documentar una gran diversidad de fenómenos, costumbres y 
prácticas culturales ancestrales, visibilizadas y materializadas a través de 
las formas, los colores, las texturas, los objetos, los alimentos, las tradiciones 
y las costumbres del ser humano.

Recolección documental a través de la fotografía

El proyecto inicia con la recolección de material fotográfico en un conjunto de 
mercados populares y puestos de frutas en Colombia, lo cual permite reconocer 
algunas semejanzas y particularidades, a su vez que se identifica una serie de 
antecedentes desde el campo de la producción audiovisual, en los cuales son 
utilizados estos lugares como contexto o locación para la creación de piezas 
audiovisuales en diversos formatos y extensiones, especialmente, en el campo 
de los videoclips o videos musicales.

Mercados populares en el contexto colombiano (ver Figura 3)

 » Plaza de mercado La América - Medellín, Antioquia (2010, 2016).
 » Tiendas y mercados - Damasco, Antioquia (2010, 2016).
 » Galería - La Ceja, Antioquia (2010).
 » Puestos de frutas - Calarcá, Quindío (2011).
 » Galería Alameda - Cali, Valle del Cauca (2011).
 » Galería - Manizales, Caldas (2011, 2012, 2018).
 » Galería - Santa Rosa de Cabal, Risaralda (2011).
 » Galería - La Cumbre, Valle del Cauca (2011, 2012).
 » Galería - Dagua, Valle del Cauca (2011).
 » Galería - Ginebra, Valle del Cauca (2011, 2015, 2019).
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 » Mercados y puestos de frutas - San Andrés Islas (2016, 2020).
 » Galería - Silvia, Cauca (2017, 2018).
 » Mercado de Los Dos Puentes - Pasto, Nariño (2018).
 » Plaza de Mercado El Potrerillo - Pasto, Nariño (2018).
 » Mercado El Tejar - Pasto Nariño (2018).
 » Plaza de Mercado - Palmira, Valle del Cauca (2018).
 » Plaza de Mercado La Esmeralda - Popayán, Cauca (2018).

 Con el registro fotográfico y el estudio de referentes internacionales, 
inicialmente, se buscó reconocer la importancia de estos lugares como 
resguardos del folklore y el patrimonio cultural, sirviendo de soporte para el 
proceso investigativo y ayudando a comprender el valor de dichos contextos 
como locación y fuente de inspiración para la producción audiovisual. 
Posteriormente, al completarse el estudio de mercados en Estados Unidos, 
Panamá y Ecuador, fue posible establecer unos factores característicos comunes 
y diferenciadores entre los mercados populares registrados en las regiones 
norte, centro y sur de América, respectivamente, llevando al planteamiento 
y comprensión de unos fenómenos socioculturales e interculturales, en el 
contexto continental.

Referentes internacionales

 Norteamérica (Estados Unidos):
• Olvera Street - Los Ángeles, California (2012).
• China Town, Los Ángeles, California (2012).
• Grand Central Market - Los Ángeles, California (2012) (ver Figura 2).
• Grand Central Market y mercados callejeros - Nueva York, Nueva York 

(2013, 2016, 2019, 2021) (ver Figura 1).
• Mercados y botánicas - Pequeña Haití, Miami, Florida (2014, 2016) (ver 

Figura 4).
• Mercados - Pequeña Habana, Miami, Florida (2014, 2016).
• China Town, Nueva York, Nueva York (2022) (ver Figura 5).

 Centroamérica (Panamá):
• Mercados populares y ventas callejeras - Ciudad de Panamá, Panamá 

(2012, 2014, 2017).
• Mercado de Mariscos- Ciudad de Panamá, Panamá (2014).
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Figura 3: Registro fotográfico, plazas de mercado en el contexto colombiano (2010-2011)
Fuente: Autoria Propia.

 Suramérica (Ecuador):
• Mercado Central - Quito, Pichincha (2018).
• Mercado Cerrado - Latacunga, Cotopaxi (2018).

El estudio de estos referentes continentales permite el reconocimiento de un 
conjunto de factores geográficos, sociales y culturales, que se desarrollan 
alrededor de estos núcleos de resistencia y conservación cultural. Cada etapa 
de este proceso da lugar a diferentes productos de investigación, incluyendo 
artículos en revistas y participación en eventos especializados, a través de los 
cuales se difunden los resultados del ejercicio analítico, como del proceso de 
creación artística.
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 Cabe mencionar que, la metodología de este proyecto ha sido de carácter 
cualitativo, descriptivo y comparativo, inicialmente desarrollado a partir de un 
análisis morfológico de la imagen, bajo el modelo propuesto por Marzal-Felici 
(2004), a través de una descripción del motivo fotográfico, dentro de varios 
parámetros que el autor establece para la sistematización e interpretación 
del material gráfico recolectado, permitiendo así la interpretación y análisis 
de un extenso archivo fotográfico, el cual se clasifica inicialmente de acuerdo 
con el lugar de registro, para posteriormente dar lugar a otras clasificaciones, 
aproximaciones taxonómicas e interpretaciones teóricas.

Resultados y Discusión

En la etapa inicial del proyecto, a partir del ejercicio fotográfico y la experiencia 
directa, se lleva a cabo un ejercicio de carácter documental donde a través 
de la combinación de textos cortos de carácter descriptivo, apoyados por 
la imagen fotográfica, se identifican las particularidades de un conjunto de 
mercados populares y puestos de frutas en Colombia (ver Figura 3). Esta 
primera etapa es apoyada por algunos referentes internacionales, recopilados 
en Panamá y Estados Unidos (ver Figura 2). La exploración documental de estos 
primeros mercados, enfocada especialmente en el registro de productos como 
frutas, verduras, plantas y artesanías, da cuenta de una serie de expresiones 
pertenecientes al folklore demosófico, reconociendo la existencia de algunos 
productos básicos recurrentes, casi universales, como la presencia en cada uno 
de estos espacios comerciales, de productos más específicos o particulares, 
representativos de cada una de las regiones o comunidades.
 Estos registros iniciales permiten reconocer en cada uno de los contextos 
explorados, documentados y descritos, una serie de elementos particulares 
o distintivos, en cuanto a su diversidad alimentaria, la cual se determina 
principalmente por la biodiversidad, las condiciones geográficas y climáticas 
de cada una de las regiones, sumadas a procesos históricos como la colonización 
y las migraciones que, en su movilidad han permitido el desplazamiento 
de algunas variedades botánicas, vegetales y frutales entre comunidades, 
países e incluso continentes. Cabe anotar que, en las sociedades rurales y 
zonas costeras, la tradición alimentaria y la oferta de productos disponibles 
para su comercialización, se basa primordialmente en la diversidad y procesos 
productivos de los territorios cercanos o aledaños al escenario final de 
distribución, mientras que, en algunos contextos urbanos alejados de las zonas 
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de producción y en comunidades migrantes, el acceso a productos tradicionales 
o autóctonos implica procesos de mayor complejidad, incluyendo mayores 
desplazamientos e importación, para la distribución de alimentos, materias 
primas e insumos necesarios para su comercialización, como en la preparación 
o producción de recetas propias de las cocinas tradicionales. 
 Posteriormente, el estudio de referentes internacionales en Estados 
Unidos, Panamá y Ecuador, conduce a una segunda etapa en el proceso, en la 
cual se analiza el contexto continental, identificando algunas particularidades, 
aspectos comunes y factores socioculturales que se desarrollan y materializan 
a través de los mercados populares en las regiones norte, centro y sur de 
América, respectivamente. En gran medida, estos fenómenos socioculturales 
e interculturales se encuentran determinados por procesos de carácter 
histórico como la colonización, el mestizaje triétnico, la hibridación cultural, 
desplazamientos humanos y la transición de sociedades rurales a sociedades 
urbanas, los cuales ejercen una influencia sobre las costumbres, creencias, 
prácticas y expresiones que en cada territorio se desarrollan, a lo largo del 
continente, el cual evoluciona desde su esencia aborigen prehispánica 
o precolombina, para convertirse en un crisol de razas, multicultural e 
intercultural.
 El registro fotográfico y la experiencia directa, permiten la ejecución de un 
ejercicio taxonómico, en el cual se propone una clasificación de los productos 
y expresiones que se pueden encontrar en estos lugares, los cuales, a su vez, 
permiten comprender los procesos sociales y culturales que allí se manifiestan 
(Ángel-Bravo, 2021b). Este ejercicio de clasificación respecto a los productos y 
objetos disponibles, a partir de la interpretación del material gráfico, da como 
resultado las siguientes categorías (Ángel-Bravo, 2021b):

 » Ingredientes o suministros alimentarios. Esta categoría hace referencia 
a la distribución de insumos o ingredientes de origen vegetal y 
animal, correspondiente a lo que Abadía-Morales (1983) define como 
“bromatología”, la cual “comprende todos los elementos que constituyen 
la comida o la bebida” (Abadía-Morales, 1983, p. 458), elementos 
predominantes dentro de la oferta de productos disponibles en los 
mercados populares (ver Figura 2).

 » Alimentos y bebidas preparados. Esta categoría comprende los alimentos 
y preparaciones listos para su consumo, incluyendo gastronomía, 
panadería, dulcería y preparación de bebidas, entre otros productos 
(ver Figura 1). Dentro de la taxonomía propuesta por Abadía-Morales 
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(1983) en su árbol foklórico, “la culinaria típica regional comprende los 
platos o preparaciones populares de las comidas en las diversas regiones 
del país, pero destacando únicamente las que son más características y 
tradicionales” (p. 458). Esta categoría es de suma importancia dentro 
los mercados populares y comunidades migrantes, siendo las cocinas, 
restaurantes y expendios de comidas callejeras, espacios de gran valor 
para la preservación de la herencia alimentaria, a su vez fundamental 
dentro del folklore demosófico de las distintas culturas.

 » Artesanía y artefactos. En relación con la artesanía, Abadía-Morales 
(1983) plantea: Se entienden por tales los oficios de carácter utilitario o artístico 
que no salen del ámbito familiar, es decir, de los talleres domésticos que el 
hombre instala de manera muy primitiva, desde las áreas indígenas hasta las 
destribalizadas y campesinadas y aun urbanas. (p. 406)

 Respecto a este tipo de productos, Yanasi (como se cita en Villegas, 1988) explica:

Una de las diferencias entre arte y artesanía es que la gente cuelga sus cuadros 
allá, arriba en las paredes. Pero los objetos de uso cotidiano los colocan cerca y los 
toma en sus manos. Su belleza radica en lo cálido y lo familiar. (p. 7)

 Esta categoría incluye aquellos objetos de elaboración mayormente 
artesanal, que pueden cumplir una función decorativa, ritual (ver Figura 4) 
o utilitaria, siendo esta última de gran importancia en las labores propias de 
la cocina, el hogar y los diversos oficios del campo. Igualmente, es posible 
encontrar dentro de estos productos, objetos de carácter espiritual y artículos 
asociados al vestuario típico o tradicional, al igual que algunos instrumentos 
pertenecientes al folklore musical. La relación del consumidor con este tipo 
de objetos, como la utilización de fibras naturales para su elaboración, son 
problemáticas abordadas, posteriormente, en el desarrollo del proyecto, desde 
la investigación y la creación, a través de la fotografía (Ángel-Bravo, 2021a).
 » Medicina y sanación. Según las clasificaciones planteadas por Abadía-

Morales (1983), la medicina empírica o tradicional comprende prácticas 
como la “mágica indígena, yerbatería, ilusinógenos y alucinógenos…” 
entre otras manifestaciones (p. 26), existiendo en ciertos casos una relación 
inevitable de estos saberes tradicionales y ancestrales, con algunas 
expresiones de la magia, la hechicería y la superstición (ver Figura 4). 
Frente a este vínculo, Abadía-Morales (1983) plantea:
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Es bien sabido que la medicina empírica, especialmente la de carácter popular, 
se deriva de la magia, esto es, de las prácticas esotéricas de los brujos, hechiceros, 
yerbateros, shamanes, chupadores, curanderos, sobanderos, piaches, curacas, 
karekas, payés, etc., que en las distintas regiones de América ejercen estas mezclas 
de rituales sagrados y ciencia empírica. (p. 420)

 Como lo explica Abadía-Morales (1983), dejando estos aspectos asociados 
a la superstición, se ha comprobado la existencia de un fundamento real y 
científico en algunos de los principios activos de las plantas y extractos utilizados, 
refiriéndose así a las propiedades farmacológicas de dichos productos. 
 » Superstición, esoterismo y espiritualidad. 

Las religiones caribeñas están abiertas para cualquiera que entra. Pero también los 
dioses se mezclan: en una mesa hay imágenes de santos católicos, una estatua de 
un cimarrón negro, de una mujer indígena, de Marcus Garvey y Buddha. Todas 
son presencias que tal vez puedan ayudar a los creyentes. (Schmidt, 2004, p. 231)

 De acuerdo con Schmidt (2004), “la interacción entre los diferentes 
grupos y culturas que constituyen los migrantes, produce nuevas mezclas 
en un ambiente urbano y global…” (p. 231), procesos interculturales como 
la hibridación y la creolización han propiciado la conformación de nuevas 
expresiones interculturales, religiosas y espirituales en el continente 
americano, incluyendo iconografía, imaginería, santería, muralismo y 
diversas expresiones tangibles en torno a estas creencias y manifestaciones, 
las cuales se mueven en algunos casos, dentro de los territorios del agüero y 
la superstición, integrándose en ocasiones con las prácticas y conocimientos 
de la medicina tradicional, en procesos donde confluyen algunas expresiones 
del cristianismo y el catolicismo, con los saberes y creencias de origen africano 
y aborigen (ver Figura 4).
 » Decoración e iconografía no comerciales. Esta última categoría comprende 

aquellos elementos que cumplen una función decorativa, artística o ritual, 
los cuales no están disponibles o no son comercializados, incluyendo 
murales, altares, mobiliario y elementos propios de la ornamentación, 
tanto en mercados populares, como en comunidades migrantes y otros 
escenarios comerciales (ver Figura 5). En algunos casos, estas expresiones 
no comerciales tienen una relación directa con las prácticas y creencias del 
catolicismo, el cristianismo y otras manifestaciones espirituales o creencias, 
propias de las distintas culturas que confluyen a partir del sincretismo 
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triétnico que define la configuración y reconfiguración de identidades 
que caracterizan al continente americano, con la llegada de españoles y 
africanos a estos territorios, a partir de su colonización.

 Con base en el proceso realizado en el contexto continental, a través de la 
observación de un conjunto de particularidades y fenómenos socioculturales 
dentro de estas comunidades, se propone la identificación y definición puntual 
de una serie de fenómenos geográficos y socioculturales, que intervienen en 
dichos espacios, los cuales se manifiestan a través de las diversas expresiones 
materiales y tangibles, capturadas por medio de la fotografía.

 » Geografía y biodiversidad. Las condiciones geográficas y climáticas 
determinan en gran medida la oferta de productos y la tradición 
alimentaria de cada región, la cual se manifiesta a través de estos 
mercados, que constituyen una mirada a las tradiciones y costumbres 
de cada territorio, sus prácticas alimentarias y sus cocinas (Figuras 1, 
2 y 3). Como lo expresan Eames e Eames (1953, 1972, 2015), la herencia 
alimentaria, simbolizada y abordada por dichos autores a través del pan 
(ver Figura 1), las sopas, el uso de las hojas de plátano y otras expresiones 
vernáculas asociadas al alimento, se plantea como una de las formas más 
convenientes para comprender la cultura, las costumbres y creencias de 
un país, región o territorio (Ángel-Bravo, 2021b).

 » Industrialización y globalización. Como lo plantean Díaz-Piedrahita 
(1981), Villegas (1988) y García-Canclini (2002), entre otros autores, 
algunas prácticas de carácter popular se ven amenazadas por los efectos 
uniformadores y homogeneizadores de la modernidad y la globalización, 
siendo estos espacios comerciales y los estudios alrededor de los mismos, 
un medio para la preservación de estas expresiones (ver Figuras 4 y 
5). Adicionalmente, los mercados se convierten en un escenario para 
el sincretismo, la creolización y la hibridación cultural, a través de la 
cual se integran elementos tradicionales y folklóricos propios de las 
sociedades rurales, con las manifestaciones globales e industrializadas 
de las sociedades urbanas, sumadas a los fenómenos interculturales 
derivados del mestizaje, los procesos migratorios y el desplazamiento 
humano voluntario e involuntario.

 » Movimientos migratorios y desplazamiento. El desplazamiento de grupos 
humanos entre el campo y la ciudad, entre regiones o entre países, ha 
conducido a la generación de culturas híbridas y la conformación de 
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comunidades migrantes o guetos (ver Figuras 4 y 5), con los cuales se 
da lugar a nuevos escenarios comerciales que ayudan a la conservación 
de estas cocinas tradicionales y otras expresiones, entre lo religioso, lo 
espiritual y lo mágico.

 » Transmisión oral de saberes. Como lo explica Coronado (2010), los 
mercados populares ayudan a la preservación del folklore, la herencia 
alimentaria y otras expresiones tradicionales, las cuales se transmiten 
de manera generacional (ver Figura 4). La transmisión de estos saberes 
ancestrales a través de la oralidad y su aprendizaje empírico, son 
condiciones fundamentales en la definición de estas expresiones como 
folklóricas, dentro de los parámetros y clasificaciones establecidos por 
Abadía-Morales (1983).

 » Mestizaje, criollización e hibridación cultural. El encuentro de 
comunidades y culturas, a través de estos lugares, conduce a la 
configuración y reconfiguración de nuevas identidades, las cuales se 
expresan y materializan a través de los productos y prácticas que en estos 
lugares se desarrollan (ver Figura 5).

 Estos fenómenos se encuentran asociados a situaciones de desplazamiento 
humano y movimientos migratorios entre el campo y la ciudad, entre ciudades, 
regiones, países y continentes, los cuales conducen a la configuración 
o reconfiguración de identidades y la estructuración de comunidades 
migrantes que, en su encuentro con nuevas culturas, dan lugar a procesos 
como el mestizaje, la creolización, el sincretismo de creencias (ver Figura 
4) y la hibridación cultural, los cuales se materializan especialmente en el 
folklore demosófico, gracias a la tradición alimentaria, que en estos escenarios 
se preserva y se transmite por medio de la oralidad y los talleres de carácter 
familiar (Ángel-Bravo, 2021b).
 En cuanto a la creación visual y artística se refiere, la fotografía ha buscado 
una exaltación estética de estos escenarios, principalmente a través de los 
colores, los objetos, los personajes, las comunidades y sus diversas expresiones 
de carácter tradicional, capturando en ellas el detalle y la textura. Si bien se 
ha desarrollado un ejercicio diverso entre el color y la fotografía en blanco 
y negro, el ejercicio fotográfico se ha desarrollado de la manera más pura y 
directa, evitando la utilización de procesos digitales posteriores que lleven a 
una alteración de la imagen capturada. 
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Conclusiones

La exploración, observación, registro y análisis de distintas plazas de mercado, 
mercados populares y otros espacios de expresión cultural en el continente 
americano, ha permitido reconocer y promover la importancia de estos 
escenarios de carácter comercial, social, tradicional y ancestral, los cuales se 
han convertido en núcleos de gran importancia para la conservación de diversas 
expresiones del folklore y el patrimonio de los pueblos, en contraposición 
a los efectos homogeneizadores y uniformadores de la globalización y la 
modernidad, los cuales tienden a generar patrones estandarizados en cuanto a 
sus prácticas, costumbres y creencias. Estos lugares se convierten en resguardos 
para la conservación de la herencia alimentaria, creencias y otros saberes de 
origen ancestral, evidenciando fenómenos como la hibridación, la creolización 
y otros procesos interculturales que se desarrollan a partir de la colonización, 
el mestizaje, los movimientos migratorios y el sincretismo triétnico que se 
origina en el encuentro de las culturas europea y africana, con las culturas 
precolombinas (ver Figura 4).

Figura 4: Santa Barbara Botanica, Little Haiti, Miami, Florida, Estados Unidos (2016) 
Fuente: Autoria Propia.
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Dentro de este ejercicio de creación e investigación, la fotografía asume un papel 
fundamental, ya que permite la recolección de un gran volumen de material para 
posterior estudio, además de ejercer un rol creativo y expresivo, en la medida 
en que permite, a través de la producción artística, exaltar estas expresiones de 
orden cultural, tradicional y folklórico, buscando llegar a un reconocimiento de 
los mercados populares y otros escenarios afines, a través de la publicación de 
artículos, realización de exposiciones, participación en eventos especializados 
y difusión a través de medios digitales. El denominado “método folklórico” 
propuesto por Ocampo-López (1981), replicado a través de modelos similares 
por diversos autores e investigadores del folklore y la cultura popular, permite 
la vinculación de la fotografía dentro de un proceso estructurado y sistemático, 
donde la imagen ha de cumplir una doble función, como recurso documental y 
creativo (Ángel-Bravo, 2022).
 Desde el ejercicio de creación, la fotografía es utilizada inicialmente para 
la representación de colores, formas y texturas (ver Figuras 2 y 3), pasando 
posteriormente al registro de objetos, personajes, lugares, actividades y 
creencias (ver Figuras 4 y 5), siguiendo una evolución natural y orgánica, que se 
desarrolla a través de la exploración directa de los territorios y es determinada 
por las necesidades del ejercicio investigativo, el cual va respondiendo a nuevas 
inquietudes y reflexiones. La utilización de una metodología estructurada 
permite, finalmente, generar un ejercicio descriptivo, taxonómico y reflexivo 
alrededor de estos fenómenos, dando orden y coherencia a una extensa 
recolección de material gráfico tan amplio y diverso en su temática y contenido. 
El trabajo de Santibáñez (2012), Pineda (2018), Gaviria-Arbeláez (2016, 
2019, 2020) y otros autores que abordan la investigación alrededor de estos 
fenómenos de carácter tradicional, popular y folklórico, permiten reconocer 
un proceso claramente estructurado a partir de la fotografía, la cual juega un 
doble papel, como herramienta documental y como instrumento de creación, 
dando pie a una propuesta estética de una evidente intencionalidad expresiva 
y emotiva, que trae a la memoria las aproximaciones creativas de Charles y 
Ray Eames, a lo largo de su trayectoria en el campo audiovisual.
 Aunque este proceso se enfoca, inicialmente, en plazas de mercado y 
puestos de frutas (ver Figuras 2 y 3), la exploración de estos escenarios de 
carácter popular, tradicional y folklórico, ha conducido al reconocimiento, 
registro y estudio de diversos espacios comerciales, sociedades rurales 
y comunidades migrantes, las cuales luchan por la preservación de su 
patrimonio, siendo partícipes de una configuración y reconfiguración de 
identidades culturales, que al igual que el mercado popular, dan lugar a 
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fenómenos multiculturales e interculturales como el mestizaje, la creolización, 
el sincretismo y la hibridación (ver Figuras 4 y 5). Estos fenómenos se evidencian 
y se materializan a través de cada uno de los productos, objetos, actividades, 
costumbres y creencias que confluyen en estos contextos, los cuales dan cuenta 
de las identidades y saberes que allí se encuentran, documentables desde la 
imagen fotográfica, en contraposición a las tendencias y patrones globales.
 El estudio de los mercados populares y otros espacios de carácter 
popular, con el apoyo de un extenso archivo visual acumulado a lo largo 
del proyecto, conduce al desarrollo de nuevas aproximaciones y nuevos 
productos de investigación, cada vez más específicos o delimitados, 
profundizando en fenómenos puntuales y proponiendo reflexiones frente los 
distintos procesos multiculturales que se conjugan a través de estos lugares. 
Esta profundización ha motivado un ejercicio reflexivo y bibliográfico 
respecto al uso de las hojas, fibras y otros recursos naturales dentro del 
contexto de la herencia alimentaria y el folklore demosófico, como respuesta 
utilitaria a las necesidades cotidianas del ser humano, siendo ésta una de 
las tantas expresiones que gracias al mercado popular y a la labor de sus 
artesanos, se resisten a desaparecer (Ángel-Bravo, 2021a). 

Figura 5: Doyer Street, Chinatown, Manhattan, Nueva York, Estados Unidos (2022) 
Fuente: Autoria Propia.
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Considerando los planteamientos de Eames e Eames (1953, 2015) respecto 
al pan como elemento representativo de las costumbres e identidad de los 
pueblos, se cierra un ciclo en la medida en que el proyecto, en su ejercicio 
exploratorio y en sus aproximaciones teóricas, cada vez más puntuales y 
específicas, aborda la presencia y el valor simbólico de este alimento, dentro 
de los mercados comerciales, como parte esencial de la herencia alimentaria 
en las comunidades y territorios (Ángel-Bravo, 2021b) (ver Figura 1).
 Finalmente, se puede considerar este proyecto como un ejercicio creativo 
e investigativo dinámico, en movimiento y en evolución. Con base en las 
experiencias vividas, la observación directa, los registros realizados, los 
referentes bibliográficos encontrados, los conocimientos alcanzados y los 
artículos publicados; así las cosas, se hace cada vez más específico en sus 
reflexiones, abordajes y alcances, a través de cada una de sus etapas y productos 
derivados, siendo a su vez un proceso de constante búsqueda y exploración, 
el cual ha permitido descubrir nuevos fenómenos y núcleos de expresión 
popular sobre el camino, dentro de esta gran travesía de la imagen fotográfica, 
en las calles, en las costas, en los barrios y en las comunidades, en sociedades 
rurales y urbanas, las cuales luchan día a día por la preservación de su 
patrimonio cultural, en contraposición frente a los efectos homogeneizadores 
del desarrollo global y la modernidad.
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Resumen

Presento como propuesta limítrofe con la Investigación + Creación (I+C), la 
investicriación, desde donde asumo como problema la universalización del 
diseño: una invención moderna y colonial con apenas dos siglos que pretende 
haber estado siempre, y señalo la inconveniencia de proyectarlo sobre otras 
prácticas, que con adjetivos (indígena, vernáculo, pluriversal, etc.) resultan 
convertidas en diseño. Asumo que estas, no son diseño sino otras cosas. Sobre 
la idea del diseño del sur (lo subestimado, silenciado, ignorado, o ubicado abajo 
en el mapa disciplinar), elaboro “el ambimétodohilogías”, desde diversos 
a-, alter- o anti-métodos (reconstrucciones metodológicas, nometodología, 
metodoilogicología), para, como desmarco teórico, menguar el alcance 
disciplinar y evadir mis propias adjetivaciones de los diseños (de los sures, 
otros, con otros nombres), condensándolas en el acrónimo DISSOCONS que 
describe prácticas anticipatorias de diversos grupos humanos no como “otros 
diseños”, sino como Epdeos (“Esas para las que el diseño es el otro”). Con 
pensamientos sureños, decoloniales, desclasificados e indígenas (andinos, 
polinesios y nativo-norteamericanos) sugiero valorar el diseño como una 
práctica parcial cuya sombra impide percibir otras. En esa medida, propongo 
limitar los alcances del proyecto y el proyectar que conducen hacia futuros, 
siempre inalcanzables, alejando el presente, e intentar prescindir de tales ideas 

1. Capítulo fruto de mi tesis doctoral en diseño y creación para la Universidad de Caldas, 
titulada: DISSOCONS: Diseños del sur, de los sures, otros, con otros nombres (Gutiérrez, 2022), y 
del proyecto de I+C Academic Research-Creation Program to Explore Regional Material Cultures 
in Colombia as Base to Enable Post-Conflict Autonomous Design Processes, conjunto entre la 
Universidad Jorge Tadeo Lozano y Arizona State University sobre subvención de innovación 
Nexo Global en industriasculturales y creativas, conferida por Minciencias y el U. S. 
Department of State y financiada por el fondo 100.000 Strong in the Americas que administra 
Partners of the Americas Foundation.

mailto:alfredo.gutierrez%40utadeo.edu.co%20?subject=
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al interactuar con grupos humanos para los que el diseño resulta ajeno. Al final, 
introduzco la desproyectualización como apertura para abordar la intraducible 
pluralidad de lo presente. 

Escape de la plantación

Reseño parte de la caminarración  emprendida desde 2012 hacia los sures 
(plural), desde mi base bogotana, hacia fuera del diseño, por diversos países 
(resalto Bolivia y Nueva Zelanda) y diferentes saberes (desde arqueología hasta 
pensamientos indígenas), alejándome del núcleo del diseño para cuestionar 
su presencia universal. Salí de lo que llamamos diseño del sur (Álvarez y 
Gutiérrez, 2017; Gutiérrez, 2015b), que luego pluralicé como diseños de los 
sures (Gutiérrez, 2016), para describir prácticas externas a la designación de 
“diseño”. Alternativas al diseño, más que diseños alternativos, que llamé 
asimismo diseños otros (Gutiérrez, 2015b; Gutiérrez, 2018) y diseños con otros 
nombres (Calderón y Gutiérrez, 2017). 
 El sur, con los sociólogos Cassano (1996) y Santos (2003 y 2006a), lo 
entiendo como conjunto de cuanto la modernidad sitúa geográficamente 
debajo, epistemológicamente detrás u ontológicamente fuera del mundo 
desarrollado y sus clasificaciones (Gutiérrez, 2021). Un sur, presente en todo 
el planeta como mezcla, de lugares, direcciones, y creencias (Murray, 2008). 
Así, busqué un diseño del sur (cúmulo de formas de configurar cosas de gentes 
y regiones que la modernidad minoriza) al sur del diseño (Gutiérrez, 2015a): en 
lo menospreciado, o ignorado por el campo académico-profesional del diseño 
(creación moderna) en todas sus especialidades.   
 Infiero inconsistencias entre los orígenes del diseño académico y 
profesional (finales siglo XIX, comienzos del XX) y su presunta ubicuidad, 
desde la prehistoria hasta hoy, en todos los grupos humanos. ¿Cómo se 
manifiesta entre todos los terrícolas y desde siempre algo menor de dos siglos? 
Al respecto, Buitrago (2012, p. 20) califica, sobre ideas de Pevsner y Maldonado, 
al diseño industrial como un arte aplicada moderna y liberal surgida del 
encuentro entre especialización mercantil decimonónica e historicismo artístico 
al irrumpir la mecanización que consolidó como potencias a las naciones 
industrializadas europeas, y fundamentó las profesiones “estrechamente 
ligadas con la secularización de la sociedad occidental” (p. 34).
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 Entre tanto, Heskett (1985) en su Breve historia del diseño industrial, ubica el 
preludio del diseño a comienzos del siglo XVI en la intersección entre expansión 
comercial y sofisticación productiva (cuando nace la Era Moderna que instaura el 
capitalismo en Europa y lo globaliza), una época donde la competencia llevó a los 
empresarios a intentar ampliar sus negocios sistematizando las innovaciones mediante 
productos particularizados para estimular a los compradores, lo cual propició que 
los primeros proto-diseñadores italianos y alemanes empezaran a crear necesidades 
individualizando mercancías mediante libros de patrones (Heskett, 1985, p.11). Luego 
vendría, afirma Cross (2006, p. 95), el deseo de ‘cientifizar’ el diseño del movimiento 
moderno en el siglo XX.
 Este diseño moderno invade a menudo todo pasado. Como cuando, 
Nelson y Stolterman (2012, p.12) señalan que, como capacidad imaginativa 
de lo aún inexistente (para concretarlo como adición intencionada al mundo 
real), el diseño es la primera tradición de investigación y acción humana, 
previa al arte, la religión, la ciencia o la tecnología. Friedman y Stolterman 
(2015, p. vii), afirman al introducir la serie de libros Design Thinking, Design 
Theory del MIT, coeditada por ambos, que los humanos diseñábamos antes 
de caminar erguidos y que el diseño humanizó al Homo habilis cuando elaboró 
herramientas adrede hace 2,5 millones de años. Para estos autores, aunque 
sea una profesión reciente, como práctica el diseño precede a las profesiones 
y a la humanidad. 
 Dilnot (2015, p. 151), cuestiona la falsa continuidad que vuelve diseño 
los quehaceres inventivos de los homínidos primitivos (y de muchos pueblos 
actuales que desconocen esa palabra); para Dilnot, asumir las profesiones 
del diseño contemporáneas como evoluciones naturales de dinámicas 
constructivas prehistóricas sería risible, si tantos no lo creyeran. Y es que si 
todas las gentes diseñan desde siempre ¿por qué sólo heredaron legítimamente 
la habilidad personas como los creadores de la Bauhaus en Alemania?, ¿acaso 
sus ancestros tenían más derechos para legarla en exclusivo?    
 Ante tales interrogantes me acerco a la Investigación + Creación 
(I+C) —que involucra experiencias creativas que pueden tomar cuerpo en 
productos plásticos-sensoriales, o propiciar reflexiones que posibiliten generar 
conocimientos desde interrogantes investigativos y justifican emprender 
eventuales cursos de actuación (Córdoba y Ascuntar, 2021)—, pero desde 
los sures (al lado, fuera, debajo) de la I+C. Pues, aunque la reconozco como 
desborde de la investigación clásica, busqué un desborde del desborde. Algo 
similar y diferente a la I+C, híbrido de investigación y crianza (no creación), 
una investicriación fuera de la plantación de I+C. 
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 Con plantación evoco la institución productiva colonial (Kilomba, 2019, 
pp. 3-29) mediante la cual las potencias europeas impulsaron en África, 
América, Asia y Oceanía, monocultivos de latifundio (tabaco, algodón o caña 
de azúcar) sobre trabajo esclavo para alimentar la Metrópoli, en un escenario 
donde los amos dominaban la vida de todos. Kilomba (2008, p. 132), con la 
metáfora de “plantación”, simboliza un pasado traumático recreado mediante 
racismos cotidianos. En tanto, Akomolafe (2020), anota que, para escapar de la 
plantación moderna, nuestros tiempos requieren conocimientos fugitivos. Para 
mí, hay plantación de conocimiento (monocultivo) donde solo se siembra un 
referente (sea modernidad, diseño o I+C) como criterio ordenador de todo 
alrededor. Ante esto el pensamiento fugitivo, como hierba silvestre crece fuera 
y desobedece a la plantación.
 Entonces, más que como práctica humana universal, entiendo el diseño 
como práctica euromoderna universalizada, supuestamente omnipresente 
en tiempos, grupos humanos y lugares desde mucho antes del surgimiento 
del término diseño en las lenguas europeas. ¿Cómo advertir prácticas 
ocultas mediante adjetivos añadidos al sustantivo diseño? Y si los llamados 
diseños: autónomos (Escobar, 2017), buen vivir céntricos (Albarrán, 2020), 
decoloniales (Schultz et al., 2018; Taboada et al., 2020), indígenas (Go-Sam, 
2008), industriosos (Álvarez, 2021), no occidentales (Jani, 2011), pluriversales 
(Leitão, 2020), vernáculos (Lawson, 2006), etc., no son diseño (aunque se le 
parezcan), ¿qué son?   

Desmarco ambimétodohilógico

Allí donde sur y sures, suponen márgenes, encontré lo indígena que permite 
des-adjetivar como “diseños”, prácticas ocultas. Pensé los diseños de los sures, 
desde las ideas kichwa amazónica ecuatoriana del Sumak Kawsay y aimara 
boliviana del Summa Qamaña. Ambas traducidas como “buen vivir”, a menudo 
sin reflexión sobre qué significan “bueno” o “vida” en sus idiomas natales. 
Cuestas-Caza (2019, pp. 111-112) muestra que, como coexistencia armónica 
localizada y relacional (con los demás, la vida y el territorio), la idea del Sumak 
Kawsay tiene varias interpretaciones: forma de vida, utopía post, insumo 
para la idea del Buen-Vivir, experimento neodesarrollista, elemento de la 
Filosofía Andina, construcción discursiva política, y dispositivo decolonial, que 
masificados pierden parte de su sentido local. Del Summa Qamaña, Yampara 
(2004, p. 1) dice que es el paradigma vital del pueblo aimara como “buena 
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vida” o bienestar integral de todos (Jiwasa) y con uno mismo (Naya), algo cuya 
explicación conceptual precisa comprensión lingüística de la lógica andina.
 No obstante, Samanamud (OtroMundoSiEsPosible, 2013, 12:00-13:30) 
denuncia lo impropio de convertir en paradigmas las ideas del buen vivir 
por cuanto la crisis contemporánea del saber resulta irresoluble desde la 
concepción científica. Como la modernidad crea necesidades de todo, incluso 
de nuevos paradigmas, la paradigmatización del Vivir Bien (o Buen Vivir), 
agrega Samamanud, genera el despropósito de intentar explicar desde el 
parecer científico realidades irreductibles a éste.
 Valorar el diseño desde su exterior motiva mi deriva a los sures, cada 
sur como un “debajo” y un “afuera” de discursos y prácticas oficiales. 
Caracterizar los diseños de los sures, o diseños fuera de los diseños, implicó 
fieltrar métodos, mezclarlos más que tejerlos armónicamente, observar al 
diseño desde los sures. Usé el sur como método (Gardner y Green, 2015, p. 
29) que no lo es, como término flexible y polisémico resistente a la expansión 
de las ideas nortatlánticas o euromodernas (como el propio diseño). Derivar 
“sur” implica buscar lugares que desasientan las dominaciones, o intentan 
ignorarlas, que congregan objeciones translocales coincidentes entre quienes 
cuestionan fronteras (nacionales, clasificatorias, epistemológicas, ontológicas, 
etc.) y quienes resisten los intentos de encajar todo dentro de ideas como: 
concepto, nación, clasificación, ontología y epistemología. Aspiro a aportar 
modos externos de expresar lo otro sin “sofías”, “nomías” ni “logías”. En los 
sures, las mitorias (entre mitos e historias) posibilitan intercambios fuera del 
centro. El sur como modo investigativo para Gardner y Green (2015, p. 29), lo 
asumí como investigación enloquecida (fuera de sí), presta a disolverse en sus 
otros, en “parecidos/diferentes”. Mientras traducir la lengua del otro a la mía 
los captura, los abordajes sureños como el pensamiento desclasificado (García, 
2018) valoran los desórdenes de otros grupos humanos como ordenes que el 
orden dominante niega o desconoce.
 Al buscar sures y afueras, advertí que palabras como la voz tonga (de la 
lengua māori, hablada en Aotearoa o Nueva Zelanda, según Moorfield, 2011) o 
la voz itókaǧata (de la lengua lakota hablada, según Ullrich, 2008, en el Makȟóčhe 
o país que los lakota reclaman en los actuales estados de la Unión Americana 
de: Dakotas del Norte y del Sur, Nebraska, Wyoming y Montana), son más que 
otros modos de decir “sur”. Tras la trampa de la equivalencia advertí que las 
palabras lakota, Wógligleya (Ullrich, 2008), o māori Hoahoa (Moorfield, 2011) no 
son formas de estos pueblos de decir “diseño”, sino otras cosas, pues el diseño, 
en palabra y práctica es una invención unilateral euromoderna, proveniente 
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por etimología e historia de parte del mundo, fruto de relaciones particulares 
trasladada bruscamente a las lenguas de otras gentes. Esto supone asumir, desde 
el mundo euroatlántico, que las palabras y flujos relacionales desde las cuales 
surgió una idea europea (diseño), las comparten todos los grupos humanos. 
 Lo anterior equivale a atribuir el fruto de un árbol a todos (sin valorar los 
frutos de estos, ni reconocer injertos y cruces de doble vía), y presumir que todos 
lo producen o, viceversa, negar el cultivo ajeno de especies diferentes por medios 
distintos y declarar, sin importar sus frutos, que las cosechas de otros son las 
mismas mías y que resultan también de mis técnicas y modos de cultivar.
 Señalaré que las prácticas māori y lakota (o de cualquier grupo inmerso 
en lenguas policardinales), surgen de relaciones y orígenes inexplicables 
en términos occidentales como concepto, ontología, epistemología o etimología. 
Estas explicaciones fallidas, explica Shepherd (2016, pp. 31-32), operan 
como secuestros: algo se sustrae de su propio régimen del cuidado de la vida, 
para desplazarlo hacia un régimen disciplinario del cuidado, con doble ruptura, 
primero, a lo secuestrado se le cercenan sus relaciones originales asignándole 
nombres, significados, clasificaciones y conceptos de expertos (e ignorando 
las suyas) y, después, las relaciones seccionadas se reelaboran entre la rígida 
relacionalidad jerarquizada de la estructura disciplinar con metodologías que 
igualan lo diferente (p. 32).
 El proceso investicriativo del sur, honraría diferencias y divergencias entre 
grupos humanos, que el lente clasificatorio no capta. Esto evitaría, como sugiere 
Blaser (2007, p. 20), que las diferencias sean articuladas mediante la imposición 
de marcos reguladores ubicados sobre ellas (favorables a los intereses de los 
clasificadores). Derivar al sur, implica una “apertura radical” a la otredad que 
arriesga nuestras propias categorías de reconocimiento (Blaser 2019, p. 77), ir 
al otro sin términos como cultura, concepto, sociedad, o diseño que generan un 
agujero negro cognitivo, cuyo campo gravitacional explicativo comprime todo de 
manera que ninguna divergencia escapa. Algo típico dirá Blaser (2019, p. 77) del 
ejercicio de una “apertura liberal” que hace “reconocible” lo diferente mediante 
términos prestablecidos (como el sustantivo “diseño” + cualquier adjetivo) para 
incluirlo como factor y actor legítimo en cada encrucijada técnico-política que 
salga al paso.
 Ante esto cabe la metodología enloquecida (fuera de sí), como 
“desprendimiento metodológico que se desengancha de las nociones de 
investigación, metodología, técnicas e investigador” (Ortiz y Arias, 2019, p. 9). 
Las disposiciones sureñas facilitan remontar la vía etimológica y desestabilizar 
la solemnidad de la metodología como “ciencia de los métodos” cuyas raíces 
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griegas, recuerdan Anders et al. (2001-2021) son methodos (método) y logia 
(ciencia o estudio de). Desde la etimología dada por Anders et al. (2001-2021) 
desconozco la metodología como procedimiento que homogeneiza y define, y a 
los métodos como viajes obligatorios. Pues, si methodos proviene de meta (afuera 
o más allá) y hodos (camino o viaje), no asumo los métodos como requisitos de 
un plan maestro que impone cursos prefijados sino como salidas (meta) hacia 
afuera del camino (hodos) establecido. Entonces, la metodología, más que una 
fuerza regulatoria, sería el conjunto de excursiones fuera del camino. 
 Tal metodología fuera de sí misma la llamé “el ambimétodohilogías” 
(discordancia intencional de género y número): como “desenganche” desde 
a-, alter- y anti- métodos. Así, mi marco resultó un desmarque, un acopio de 
concesiones del diseño a la otredad, más que un conjunto de teorías para expandir 
el diseño sobre esta. Busqué prácticas cuya particularidad queda negada al 
volverlas diseño, con itinerarios de paraconsistencia o quiebres de coherencia En 
una travesía marginal, consciente, como afirma Hosie en su métodoilogicología 
(2009, p. 19), de la imposibilidad de encontrar marcos teóricos que incluyan y 
contengan marginalidades inevitablemente externas a estos.

 Acercase el territorio sin proyecto

Mi ambimétodohilogías (hilo ambiguo de métodos, asimismo con doble tilde) surge, 
como abordaje decolonial y constituye una reconstrucción metodológica que 
relata lo ‘investigado’ al terminar el viaje (Borsani, 2014, p. 165). En esto supera 
a, y prescinde de, las metodologías-receta basadas en pasadas experiencias 
investigativas (propias o ajenas), impuestas como secuencias de acción futuras 
para los aprendices. Algo que, desde una arqueología indisciplinada, confronta 
Haber (2017, p. 233) con su nometodología que sigue posibilidades que el protocolo 
obstruye o el método reprime (p. 241), para denunciar la violencia disciplinaria 
y preguntar por cuanto la disciplina desoye (p. 242).
 Derivar al sur implicó abandonar la protección de referencias y prácticas 
de citación, y salir de las fortalezas modernas (Nocek, 2018, p. 97). Sin canon, 
método o lenguaje familiar, los diseños de los sures expresan lo que Rosa (2020, p. 
211) encuentra en las sociologías del sur: son “no ejemplares”, no constituyen 
ni pueden ser convertidos en nuevos casos de, tipos de, o ejemplos del diseño 
moderno occidental. Rosa explica (Goethe-Institut São Paulo, 2016, 31m10s.) 
que los objetos del sur son esquivos, o están ausentes en el norte y, aunque 
evoquen lo conocido, sus orígenes y usos cambian, así resultan incomprensibles 
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desde un centro disciplinar-explicativo-productivo norteño, no derivan de 
sus explicaciones (y producciones), existen divergentes, con propiedades 
impenetrables e “ininterpretables” mediante metodologías norte-occidentales, 
allende sus lenguajes, y teorías. Inmapeables por cartografías modernas. 
Ingobernables por archivos occidentales. 
 Considero diseños de los sures las “artesanías” y objetos fruto de saberes 
populares o de gentes como los pueblos polinesios del Pacífico en Oceanía, quienes 
recuperaron las técnicas de construcción de las wa’as hawaianas o wakas maoríes 
(canoas) y modos de navegación ancestrales (y así sus lenguajes y vidas comunales) 
para recorrer el planeta (Gutiérrez, 2018). También encuentro inexplicables como 
diseño o etapas previas rumbo a este: los mudhif o casas flotantes de caña de los 
Ma̒ dān, o Shroog (árabes de los pantanos) en el delta del Tigris y el Éufrates en 
Irak; o la villa flotante de Ganvié sobre el lago Nokoué en Benin con sus acadjas o 
corrales vegetales semisumergidos para pastoreo piscícola, o los caminos elevados 
de enramados vivos elaborados por los Khasi del estado de Meghalaya al noreste 
de la India (Watson, 2020). 
 Tampoco veo diseño en las moradas cónicas de muchos pueblos, como el 
tipi de piel de bisonte de los lakota en Estados Unidos, o los ewò kǫ̀   nı̨hmbàa de 
piel de caribú del pueblo tlicho canadiense (Andrews y MacKenzie, 1998), o las 
yarangas y chums siberianas, o los goathi y lavvus de los sami (lapones) del norte 
de Fennoscania (Escandinavia y Finlandia), construcciones cuyos moradores, 
dice Ingold (2013, p. 12), habitan extensiones vivas tejidas al suelo más que 
fabricadas, no objetos arquitectónicos del paisaje sino nexos vinculantes entre lo 
que Ingold llama “mundo tierra-cielo”, sin ventanas horizontales para observar 
el entorno, pero con agujeros de humo para vivir continuidades verticales 
entre tierra y cielo. 
 Tampoco llamo “diseño” a los rituales comunales espirituales cíclicos 
reconstructivos: como el Shikinen Sengo mediante el cual el santuario sintoísta 
de Ise en Japón, es desmantelado y rehecho cada dos décadas en un lugar 
cercano, como práctica de mantenimiento restaurativo que vincula maestros 
y aprendices por generaciones (Akama, 2017, Albanese, 2017); ni a los eventos 
ceremoniales comunales de enlucido (crépissage) de las mézquitas de barro de 
Djenné (Laureau, 2012), en la ciudad homónima, y de Djingareyber, en la de 
Tombuctú (MINUSMA, 2017), ambas en Mali, África; ni al proceso de anual 
de retejido, mediante la minka (trabajo solidario comunitario) y el ayni (apoyo 
colectivo) quechuas, del Puente de Queshuachaca (del quechua Q’eswa [trenzar] y 
Chaka [puente]) sobre el río Apurimac, distrito de Quehue, provincia de Canas-
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Cusco, Perú(Morán, 2021). Todos estos “resultantes”, más que “otros” de la 
arquitectura o del diseño, son “esos para los que el diseño es el otro” (Epdeos).
 Por eso creé el acrónimo DISSOCONS para (leer mayúsculas) “DIseños 
del Sur, de los Sures, Otros Con Otros NombreS”, en portugués DESSOCONS 
(Gutiérrez et al., 2020) o en inglés, DESSOBONS (Gutiérrez, 2021). Así designo 
formas de ser y estar lugarizadas que soportan autonomías territoriales, como 
el ser-en-Ayllu que De la Cadena (2015, pp. 43-44) encontró en los Andes 
peruanos, un entramado relacional profundo que vincula existencias humanas 
y otranas (sin llamarlas “no humanas”): animales, plantas, espíritus y montes, 
en un vínculo inter-seres que desborda la idea del territorio. 
  Ciertamente, los diseños de los sures son también diseños otros conforme 
al “paradigma otro” (Mignolo, 2003), que no sería un nuevo paradigma, 
porque se basa en el pensamiento otro (pensée-autre) de Khatibi (McNeece, 
2001) para plantear no “otros diseños”, más de los ya conocidos, sino sus 
parecidos y diferentes (sus equi-alter-valentes). Como Gnecco (2016, p. 95), 
pienso que las prácticas disruptivas no pueden ser adjetivas para engrandecer el 
sustantivo disciplinar, sino sustantivas, palabras de otras lenguas que expresen 
cosmologías en sus propios términos (diseños con otros nombres). Condensados 
como DISSOCONS permiten desafiar la administración de la otredad que 
persiste en mantener el diseño como centro referencial occidental. 
 Estos diseños con otros nombres serían “otras cosas con otros nombres”, 
sin reducir como se hace con las disciplinas modernas toda alteridad a otra 
variante de “lo mismo”. Como expresa Mercier (2019, p. 6) sin tornar al otro en 
un “yo mismo” desconociendo la parcial imposibilidad de traducción y sus 
implicaciones éticas, políticas y ontológicas (p. 9). También, Haber (2017, p. 231) 
advierte que la disciplina nos sitúa en el lugar relacional dominante, desde 
donde el otro sólo resulta enunciable en lenguaje occidental, y lo que se ve del 
otro es la sombra que Occidente (la disciplina) proyecta sobre él (aunque luego 
niegue verlo como el lenguaje disciplinario lo ha hecho).
 Los sures que estudio más que “abajos” geográficos, abarcan cada 
atribución de inferioridad o retraso proyectada sobre muchos pueblos. Debido 
a ello, los samis (lapones), los inuits (esquimales) y los yacutos (siberianos) 
son “sur” aunque habiten en el ártico. Por eso, los DISSOCONS describen para 
el interior disciplinar, una heterogeneidad no pluralizable de prácticas de 
otras gentes, sin llamarlas diseño. Pero, cuándo y dónde encuentren términos 
localizados, los DISSOCONS no quieren permanecer, son reemplazables por 
palabras ajenas, y sirven para observar al diseño como el otro de tales prácticas, 
con sus nombres, y no para verlas como las otras del diseño.
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 Así, desde los diseños de los sures, devenidos DISSOCONS, infiero un 
“diseño” capaz de desproyectualizar su acercamiento a lo otro. Esto surge de la 
resonancia entre mi búsqueda crítica de alternativas al diseño y la búsqueda 
crítica que Gnecco (2017, p. 149) hace de alternativas a la arqueología. Gnecco 
denuncia la excavación como el instrumento hegemónico de la arqueología 
moderna para capturar del pasado de los pueblos, desenterrar materia muerta 
y animarla mediante interpretaciones expertas. Para Gnecco excavar es el 
tropo maestro del accionar arqueológico (p. 154) por eso propone no excavar 
sino su borradura (así, tachada) excavar (p. 155), pues toda arqueología que 
excave materialidades, por radical y alternativa que se presuma es moderna. 
En contraste, una arqueología sin excavación desestabiliza la modernidad y 
transforma el sentido del lugar, llevándolo de sitio de trabajo arqueológico, 
donde se excava por mandato e intereses disciplinares, a sitio de historia como 
experiencia vivida (p. 156).
 Aquí, excavación y excavar son para la arqueología, lo que proyección y 
proyectar son para el diseño. El proyecto tiene una vocación expansiva e invasiva 
que avanza sobre la otredad y el futuro, como un proyectil (Gutiérrez et al., 
2020), algo que desde la arquitectura es cuestionado (Lara, 2018, Name, 2021). 
Por ende, sugerir un diseño sin proyecto rompe la espina dorsal disciplinar. 
 Pero vale la pena, pues, según Samanamud (2018, p. 11), el proyecto es el 
modo hegemónico de abordar el futuro, la negación continua del presente, que 
nos obliga a “desarrollarnos”. Desarrollo con otro nombre, el proyecto es la huida 
de la vida que nos vuelve consumidores de futuros hoy (p. 13); ante ello, pienso 
transformaciones fuera de “la superación progresiva por etapas” (p. 7), y de la 
idea moderna del paradigma que conduce a futuros prefabricados lejos de la 
transformación presente.
 Cabe señalar que, por aporte de los revisores de este texto, que en la propia 
tradición moderno-europea-occidental hay quienes desbordan la idea del proyecto, 
como paso a paso de rígida lógica deductiva, procedimental y ordenada. Así Rittel 
y Weber (1973) resaltan la actividad retórica, dilemática y política involucrada en 
el diseño. Mientras, Archer (1992, p. 9) anota un actuar por conveniencia del diseño 
que se mueve hacia resultados satisfactorios, más que rumbo a razones, de modo 
desordenado y caprichoso donde sólo importa determinar, con la mayor precisión 
posible, requisitos para diseñar y modos de validarlos. Para Cross (2006, p. 79), los 
diseñadores expertos emplean conjeturas de solución que utilizan como medio 
para explorar y definir al unísono problema y resolución, mediante razonamientos 
“generativos”, cuyos resultados creativos y productivos parecen vinculados a 
cambios frecuentes entre diversas actividades cognitivas (p. 93).
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 Tras superar su inicial fidelidad a los métodos, también Jones (1985, p. 78) 
planteó un diseño fugitivo que, más allá del cálculo, evitara la perpetuación de 
nosotros mismos tal como éramos para explorar cómo podríamos ser. Ahora bien, 
el proyectar (devenir atento a las emergencias) y la proyectación (modulación 
de la dinámica proyectual atenta de modo relacional a cuanto emerge y a ir 
más allá de sus principios), implican mayor flexibilidad que el proyecto, y se 
aproximarían a los DISSOCONS que sugiero para facilitar acercamientos sensibles 
al modo en que los “diseños otros” (como Epdeos o “esos para los que el diseño 
es el otro”) operarían y facilitarían el accionar de la investicriación que propongo, 
como insumo descolonizador dentro del campo académico. No obstante, para 
encontrar la otredad, este descentramiento requiere olvidar las razones y derivas 
de lo mismo, pues incluso la decolonización, en su versión actual mantiene fuerte 
raigambre académica y occidental. Hablo aquí de cómo se “soluciona” la crianza de 
“artefactos” allende la academia, la historia del diseño, y sus lenguajes (aun cuando 
se proclamen decoloniales y por libres que puedan ser). Esto implica abandonar 
la cápsula que deriva de la misma raíz y tradición y de una orientación similar al 
tiempo del proyecto (rígido deductivo), y aun la que emerge ontológica, etimológica 
y epistemológicamente del proyectar y la proyectación (flexibles creativos) hacia 
adelante como progreso y desarrollo, siempre hacia el futuro.  Por supuesto, aunque 
mover el asunto del sustantivo “proyecto” al verbo “proyectar” y a la acción de la 
“proyectación” aleja el diseño de los dogmatismos sustantivos, tiene el problema 
de preservar la ilusión de vínculo de todo a una sola tradición y a los significados y 
usos que esta asigna, y a la omnipresencia del diseño (así sea “otro”). Lo importante 
sería poder escapar de la palabra “diseño” y de cuanto la acompaña y advertir lo 
que se alza en su externalidad.

Lo que vuelve

De vuelta al futuro ¿cuándo llegaremos allá? y la respuesta es nunca, solo 
lo alcanzamos como presente, el futuro jamás sucede, nadie lo experimentó 
jamás (Orphan Wisdom, 2020, 43m09s; Jenkinson, 2021, 17m40s-18m00s), es el 
pasado, lo anterior lo que tenemos delante, lo que conocimos, contemplamos, 
sentimos y recordamos, el futuro en cambio es q’ipi, fardo de preocupaciones 
que el aimara carga en la espalda (qhipha), pues dejándolo al frente, estorba la 
vida e impide caminar (Rivera, 2018, p. 84).
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 Los pensamientos indígenas (polinesios, andinos, nativo-
norteamericanos) permiten valorar el tiempo en sentido contra-intuitivo, y 
comprender al humano como el más dependiente de los seres y no como 
el administrador de la creación (Jenkinson, 2015, p. 96). Por eso, sería 
descolonizador desproyectualizar, el encuentro con el otro, un proyectar 
(tachado), como borradura del proyecto, que se expande sobre el otro, 
impidiéndonos recibirlo y percibirlo. El proyecto como Scott Summers, el 
Cíclope de los X-Men, de Marvel Comics, incendia todo con su mirada, o como 
la mitológica Medusa, petrifica a quien lo mira a los ojos. Pero es ciego a cuanto 
incendia o petrifica. Para evitar esto, el cíclope/medusa del diseño requiere 
un visor opaco que limite su mirada, sin inmovilizar al otro al mirarlo. Más 
aún, cerrar los ojos y percibir los sentidos de los otros ¿con otros sentidos? 
(Lizcano, 2006, p. 159).
 De tal modo que, de los diseños de los sures, devenidos DISSOCONS, 
vuelve la desproyectualización como abandono del deseo de incorporar todo 
a la plantación disciplinar. Como incompletitud. Para Akomolafe (Garrison 
Institute, 2021, 1:30:00-1:32:30), los modernos asumimos que la única forma 
valida de habitar el mundo, es poseerlo todo, estar completos, ser todo, sin que 
falte ni un pixel de la imagen, sin embargo, la presencia de Dios o como quiera 
que cada grupo humano llame a su plenitud, dice Akomolafe, solo asoma 
en la grieta de la imagen total, en la ruptura inexplicable, línea de falla, que 
perturba nuestros deseos de completitud, por ello, urge permitirnos abandonar 
la plantación, ser fugitivos, desmoronarnos, volver a la tierra, a lo que Martin 
Shaw llama autenticidad de la incompletitud (Medicine Path, 2021).
 Pero ¿son concebibles alternativas al diseño y al proyecto? Siento que sí, y 
creo que la desproyectualización fluye entre diversos grupos humanos, y puede 
proporcionar vías para reconocer al otro y dejar de despojarlo con nuestras 
palabras, y para reconocer las limitaciones y desbordar los límites disciplinares. 
La ruta investicreativa encontraría al otro en sus términos, formas de hacer, 
aproximaciones al material, modos de fabricación y creación. Es pensamiento 
fugitivo con profundo respeto por la ignorancia del diseño (diseñorancia), 
atento a la intraducible pluralidad de lo presente, a la multiplicidad inasible 
de lo que se presenta.
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La convergencia

Como consecuencia de la declaratoria de la marimba de chonta y los cantos 
tradicionales como patrimonio de la humanidad en el año 2010, por parte 
de la Unesco, comunidades y gobiernos departamentales y locales, crearon 
el Plan Especial de Salvaguardia (en adelante PES), encargado de promover 
las prácticas tradicionales en diversos ámbitos como la formación, la circu-
lación de grupos artísticos, la producción y la elaboración de políticas públi-
cas. De igual forma, el PES se propuso la meta de elaborar metodologías 
y estrategias de aula para la difusión de las prácticas de las músicas de 
marimba y cantos tradicionales en la comunidad infantil y juvenil (Vanin 
Romero et al., 2010, p. 29). Estos propósitos llevaron a que las universidades 
de la región se involucraran en el desarrollo de ejercicios de investigación, 
con el compromiso de entregar a las comunidades herramientas que con-
tribuyan a dinamizar las prácticas culturales de las comunidades del Pacíf-
ico. Este retorno del conocimiento ha sido uno de los requerimientos más 
recurrentes, por parte de las comunidades, a las instituciones de educación 
superior que realizan trabajos en sus territorios. El desarrollo de procesos de 
investigación orientados solamente a fortalecer la mediana y gran industria, 
han supuesto para algunas comunidades contemplar cómo sus tierras, ríos, 
fauna y floras se escapan del territorio, dejando un halo de miseria, pobreza 
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y sobre todo la desconfiguración de las relaciones comunitarias, sociales y 
familiares que son sustituidas por relaciones netamente económicas. En este 
sentido, la investigación-creación desde las artes tiene el reto de llegar a las 
comunidades que han obtenido experiencia en la investigación-explotación, 
obligando a los investigadores a cuidar sus alcances, pero sobre todo en-
tender las dinámicas propias de las comunidades y transversalizarlas entor-
no a sus objetivos de investigación. 
 En el marco de estos compromisos, tuvo lugar el encuentro entre el 
Grupo de Investigación en Músicas del Pacífico Sur colombiano (en adelan-
te GIMPAS), de Bellas Artes en Cali; quienes venían adelantando activi-
dades de investigación-creación desde el 1998, y el Laboratorio de Imagen 
Narrativa y Transmedia (en adelante LINT), de la Universidad del Cauca; 
quienes estaban interesados en el desarrollo de herramientas transmedia en 
ámbitos educativos y el diseño de experiencias participativas. Desde sus in-
vestigaciones previas, los investigadores detectaron diferentes situaciones 
que evidenciaban un distanciamiento entre los conocimientos ancestrales de 
los músicos y cultores y las nuevas generaciones como: la presencia invasiva 
de los medios de comunicación, las migraciones de la población hacia las 
ciudades, la modernización de las manifestaciones tradicionales en los esce-
narios emergente para las músicas de marimba, la prevalencia de prácticas 
educativas que no valoran los saberes tradicionales, la dificultad para que 
los jóvenes se acerquen a los sabedores tradicionales y los altos costos de los 
instrumentos autóctonos, entre otros. Por consiguiente, el equipo se propu-
so la tarea de retornar a la comunidad, herramientas concretas que posibili-
taran el acercamiento entre los cultores, los escenarios de formación escolar 
y cultural, y los intereses de los jóvenes, para que pudieran familiarizarse y 
participar de las manifestaciones culturales autóctonas.
 Según el Ministerio de Comunicaciones de Colombia, se ha presentado 
un alto porcentaje de colombianos con acceso a la telefonía móvil en Co-
lombia (Ministerio de Tecnologías de la Información y las Comunicaciones 
[Ministerio TIC], 2021); dentro de ese rango, son muchos los usuarios que 
buscan cada vez más aplicaciones para resolver diversos problemas rela-
cionados con la educación (García y Moreno, 2019, p. 16). En consideración 
a esta evidencia, se estimó que una de las posibles formas para el retorno a 
la comunidad de los resultados de investigación, podría aportarse desde el 
universo de los videojuegos y las aplicaciones para dispositivos móviles. 
Cabe destacar que el gobierno ha adelantado programas regionales para 
disminuir la brecha tecnológica en las regiones, tales como Vive Digital y 
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Zonas Digitales, los cuales pretenden dar acceso a internet a las comuni-
dades que no cuentan con redes telefónicas. De hecho, durante el trabajo de 
campo observamos que una de las instituciones educativas del municipio de 
Timbiquí, contaba con 700 tabletas entregadas por el programa Computado-
res para Educar, pero no tenían un uso activo dentro de la población escolar. 
Así mismo, se confirmó que los niños de las regiones rurales visitadas conta-
ban con acceso a teléfonos celulares inteligentes desde tempranas edades y 
estaban familiarizados con juegos y aplicaciones para dispositivos móviles. 
Las posibilidades de acceso a la información aparecen como una ventaja 
para acercar a los niños y jóvenes a los referentes culturales contemporá-
neos, pero al mismo tiempo, constituyen una amenaza para las prácticas 
musicales y culturales locales, que no cuentan con las mismas posibilidades 
de distribución y promoción masiva.
 Por otra parte, el equipo tenía claro que, para lograr este acercamiento de 
saberes tradicionales a un público sin previa formación, era necesario realizar 
una transposición didáctica que facilitara el acceso a la práctica musical. El 
camino se encontraba allanado a partir del trabajo adelantado por el profesor 
Héctor Tascón con el Método Oí, una metodología de aprendizaje sistemáti-
co de la marimba a partir de la combinación de la lógica de interpretación 
tradicional del instrumento, con el resultado de investigaciones y experien-
cias obtenidas a lo largo de diez años de trabajo con las músicas y los músicos 
de marimba del Pacífico sur (Tascón, 2008). Este método ha demostrado su 
efectividad para iniciar en la práctica a los aprendices de manera sencilla, ya 
que no requiere conocimientos previos de música ni de gramática musical 
para su práctica y se hace a partir de la marcación de la marimba con colores o 
tizas (ver Figura 1). Esta idea se constituyó en el germen que permitió adaptar 
el método a otros soportes, como los dispositivos digitales.
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De esta manera, el equipo de investigadores se propusieron la meta de sum-
ergirse en el ecosistema cultural musical del Pacífico Sur colombiano, con el 
ánimo de rescatar las voces de sus protagonistas, los instrumentos, historias 
y sonidos ancestrales liderados por la marimba de chonta, con la intención de 
aportar nuevos espacios que dinamicen el ecosistema de tradiciones musicales 
del litoral Pacífico. Este camino integró al equipo en la realización de un proceso 
de investigación creación durante cuatro años, hasta lograr el diseño del video-
juego Oí Marimbí: una herramienta que permite aprender a tocar la marimba 
de chonta, mientras el jugador se adentra en el Pacífico, su geografía, música 
y cultura, como una estrategia didáctica que apoya el trabajo de los docentes 
en el aula. El objetivo del presente artículo es reflexionar sobre las decisiones, 
hallazgos, métodos, intuiciones y alcances logrados por el equipo a través de 
la investigación-creación, dentro de un proceso amplio donde el artista apela 
a estrategias provenientes de áreas como las ciencias humanas, la ingeniería o 
la pedagogía, con el fin de producir nuevo conocimiento para la comunidad.

Figura 1: Taller de aprestamiento musical con el método Oí, el profesor marca 
las tablillas O e I en la marimba y ejecuta la onomatopeya déle-duro

Fuente: Autoría propia, Alberto Vega, 2021.
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Proceso

A lo largo de la trayectoria del proyecto Oí Marimbí se ha aplicado la inves-
tigación-creación como eje fundamental para orientar las acciones desarrol-
ladas, así como para recoger las reflexiones en cada etapa del proceso. El 
desarrollo sistemático de las actividades que se describen a continuación, 
evidencia la rigurosidad de la investigación para entender el contexto de las 
músicas de marimba por parte de todo el equipo de trabajo, pero también 
demuestran la flexibilidad necesaria para responder a los desafíos creativos, 
las dificultades en el trabajo de campo y las oportunidades para la inno-
vación a través del diseño. Ante un proceso de larga duración, fue clave 
mantener los dos criterios de la investigación a través del diseño: ser riguro-
sos en el proceso y ser relevantes, tanto para la comunidad en la que está 
inmersa el trabajo, como para la comunidad del diseño y las artes (Findeli 
et al., 2008, p. 71).
 El proceso de investigación-creación tuvo dos etapas generales, con 
un alto componente de trabajo interdisciplinar. La primera es A Marimbi-
ar, desarrollada entre los años 2017 y 2018, con el apoyo de la Universi-
dad del Cauca, liderada por el grupo de investigación LINT y el grupo de 
investigación GIMPAS del Instituto Departamental de Bellas Artes en Cali 
y la empresa de desarrollo de software Intuitiva S.A.S. La segunda etapa, 
Oí Marimbí, fue adelantada durante los años 2019 a 2020, con el apoyo del 
programa de estímulos Crea Digital de MinTic y Mincultura, la producción 
ejecutiva de la Corporación La Valiente Estudio, el desarrollo de Intuitiva 
S.A.S y la coordinación de los grupos de investigación LINT y GIMPAS.
 Durante la etapa A Marimbiar, el proyecto tenía el objetivo de diseñar una 
interfaz interactiva para el aprendizaje de los ritmos de marimba de chonta a 
través del método OÍ, para niños de 7 a 12 años de las escuelas de Popayán. El 
enfoque metodológico elegido para la primera parte fue el de investigación a 
través del diseño, el cual nos permitió realizar una reflexión constante durante 
la actividad proyectual de diseño y validar los resultados desde una perspectiva 
transdisciplinar, con la participación de los diversos actores involucrados en el 
contexto. Para el proceso de validación de resultados, tanto en esta etapa como 
en etapa siguiente, se aplicaron herramientas aportadas por el Diseño Centrado 
en el Usuario (DCU) o Diseño Centrado en los Humanos. Esta estrategia nos 
permitió mantener presente las necesidades de los usuarios, no solo durante la 
fase de validación, sino también en el proceso de ideación; con el fin de evaluar 
la capacidad del proyecto para resolver necesidades reales (ISO, 2010).
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 La fase de contextualización del proyecto fue muy importante, porque 
permitió realizar una caracterización del perfil del público objetivo: niños de 
7 a 12 años de colegios del Pacífico Sur Colombiano, cercanos a la tecnología, 
con acceso a algunos dispositivos móviles; es decir, nativos digitales. Para 
detallar mejor las necesidades de este segmento y entender de primera 
mano su contexto, se realizó un viaje de inmersión en el 2017 al municipio 
de Timbiquí y al corregimiento de Santa Rosa del Saija, Cauca. El viaje per-
mitió realizar talleres de aprestamiento musical, cartografías colaborativas y 
pruebas individuales con los diseños preliminares de la aplicación. Desde el 
primer momento, el grupo preparó una interfaz básica de la app, para pro-
bar algunas ideas iniciales que se habían pensado antes de conocer el terri-
torio. El recorrido por el río Saija impactó fuertemente al equipo, como expe-
riencia de inmersión sensorial fue un encuentro directo con las imágenes y 
sonidos presentes en el ecosistema musical del Pacífico, los cuales pasaron a 
formar parte del videojuego que se construyó finalmente. Además, se logró 
establecer contacto y grabar entrevistas con algunos cultores tradicionales, 
quienes exploraron el juego, ofrecieron sus opiniones y manifestaron su in-
terés por conocer los resultados de la investigación (ver Figura 2).

Figura 2: La cantaora Inés Granja explora uno de los prototipos en Timbiquí
Fuente: Autoría propia, Alberto Vega, 2021.
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Paralelo al trabajo en Timbiquí, se realizaron encuentros con miembros y 
gestores culturales de la comunidad afro de Popayán, con el ánimo de esta-
blecer contacto con los gestores visibles de la tradición del Pacífico radica-
dos en la ciudad de Popayán. Conscientes de nuestra situación como agen-
tes externos a esta comunidad, se planearon estrategias que favorecieron el 
acercamiento, en un ambiente agradable de confianza. El diálogo con los 
grupos fue controvertido por la oposición de algunos integrantes, tanto a 
la propuesta de trabajo con personas externas a la comunidad, como por la 
idea de integrar tecnología a sus tradiciones. No obstante, el equipo realizó 
una cartografía donde se identificaron los gestores activos de la música de 
marimba en la ciudad de Popayán.
 A partir de la fase de contexto y contacto con la comunidad, se 
definieron los criterios de diseño y se procedió a realizar el diseño de la 
interfaz para el prototipo alfa A Marimbiar. Este trabajo fue desarrollado por 
el grupo LINT y su semillero de investigación, quienes diseñaron la interfaz 
de usuario y demás elementos gráficos, como los personajes y escenarios. Al 
mismo tiempo, el semillero de investigación del grupo GIMPAS en Cali, ad-
elantó las propuestas para el diseño sonoro de la aplicación. Los dos equipos 
lograron trabajar de manera simultánea en las propuestas creativas, gracias 
a las herramientas digitales de gestión de archivos y a los encuentros pres-
enciales, tanto en Popayán como en la ciudad de Cali.
 El proceso de evaluación del prototipo Alfa, se realizó en un colegio de 
Timbío, Cauca, con estudiantes que no estaban familiarizados con las músicas 
de marimba; así mismo, en un colegio de Timbiquí y en el corregimiento de 
Chacón Playa, en el segundo viaje al territorio del litoral. Para estas pruebas se 
aplicó un test de usabilidad, donde los niños probaron la aplicación de forma 
individual mientras un miembro del equipo atendía a sus preguntas y otro 
llevaba registro en video o mediante notas de campo. Estas pruebas aportaron 
insumos para la etapa final de ajustes y mejoras. El trabajo con el público ob-
jetivo también sirvió para definir el diseño de la identidad visual y verbal del 
proyecto, el cual pasó a llamarse Oí Marimbí: Oí por el método y Marimbí 
porque tiene resonancia con la comida y ritmos del Pacífico. El prototipo alfa 
diseñado fue una pieza clave para la búsqueda de financiación en la siguiente 
etapa del proyecto.
 Aunque los compromisos de investigación con el proyecto inicial se 
habían cumplido, el equipo estaba interesado en superar los resultados ob-
tenidos. Por eso, para la etapa Oí Marimbí se hizo perentorio la obtención 
de financiación para crear un prototipo mejorado; así que se aplicó a la con-
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vocatoria Crea Digital, en la categoría de desarrollo de videojuegos. Esta de-
cisión implicó un cambio en el enfoque del prototipo, puesto que la versión 
Alfa del 2018 correspondía a una aplicación con fines didácticos, pero la 
convocatoria demandaba la construcción de una versión Beta con fines 
principalmente lúdicos. No obstante, el cambio de rumbo permitió traer a 
primer plano dimensiones narrativas como los personajes, la historia y los 
escenarios; adicionalmente, implicó el diseño de aspectos nuevos como las 
mecánicas y dinámicas de juego, los cuales no se habían considerado para la 
versión Alfa de la app. La convocatoria también exigía el planteamiento de 
estrategias de comercialización y distribución, por lo que fue necesario doc-
umentarse acerca de las dinámicas particulares de mercadeo en el sector de 
los videojuegos. Oí Marimbí resultó ganador en la convocatoria; los jurados 
resaltaron su pertinencia cultural, pero exigieron la asesoría de un experto 
en diseño de videojuegos, para mejorar la experiencia de juego frente a las 
expectativas del usuario, es decir, hacerlo más atractivo para el público in-
fantil a nivel internacional.
 Para lograr el diseño de la versión Beta, el equipo se amplió hasta involu-
crar unas 25 personas, la producción ejecutiva se delegó a La Valiente Estudio, 
el equipo de Intuitiva incorporó el apoyo de dos programadores, mientras los 
equipos de diseño y música se mantuvieron con los mismos integrantes de 
los grupos de investigación. En términos generales, la metodología para el 
desarrollo del videojuego recurrió nuevamente al DCU, de manera que parti-
mos del reconocimiento del perfil de usuario que ya se había construido, para 
ajustar las propuestas de diseño en un proceso iterativo hasta conseguir un 
prototipo más avanzado y completo. Para lograr el desarrollo en tres meses, 
se organizó un flujo de trabajo Agile (Merchán et al., 2008), donde se desglo-
saron las etapas en tareas y requerimientos puntuales que debían ser comple-
tados y así entregar insumos para la siguiente etapa. Además de las pruebas 
con los focus group, se tuvo la asesoría del tutor delegado por Crea Digital, el 
diseñador de videojuegos Gabriel Vasco.
 Previo a la etapa del diseño de juego, el equipo de diseño realizó una 
investigación documental y del estado del arte de los videojuegos, que per-
mitió definir los requerimientos para construir el prototipo; para ello, se 
revisó el esquema de Schell (2008), como guía para definir los cuatros aspec-
tos claves del juego: 

1. La historia: contada desde el punto de vista de Marimbí, un niño de 8 
años que busca un maestro que le enseñe a tocar la marimba de chonta.
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Figura 4: Fotografía e ilustración que evidencia la inspiración que se tuvo para el diseño 
del universo de Oí Marimbí.

Fuente: Jaime Martínez. Diseño de escenarios: Michael Styveng Cerón Guaical.

2. Las dinámicas y mecánicas de juego: las acciones que el jugador debe 
completar durante el juego; en este caso, lo que debe hacer Marimbí para 
lograr que el maestro le enseñe a tocar. El diseño de las mecánicas y las 
dinámicas de juego es el eje transversal para las acciones y articula los 
diversos objetivos y habilidades de aprendizaje musical como se observa 
en la Figura 3.

3. La estética: se definió a partir de los registros audiovisuales de los viajes 
al territorio de Timbiquí. Los ilustradores identificaron la cromática, las 
formas y detalles propios del paisaje de la región Pacífico sur. Los diseños 
y animaciones se hicieron en 2D, a continuación, se observa la imagen 
real y la posterior adaptación (Figura 4).
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Figura 3: Esquema de la estructura del juego, bajo el modelo MDAí
Nota. Recuperado de Introducción al Diseño de Videojuegos (Franch, 2013, p. 26).

Fuente: Jaime Andrés Martínez. 
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Figura 3: Esquema de la estructura del juego, bajo el modelo MDAí
Nota. Recuperado de Introducción al Diseño de Videojuegos (Franch, 2013, p. 26).

Fuente: Jaime Andrés Martínez. 

Nota: Esta imagen continúa de la página anterior.
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4. La tecnología: el prototipo debía funcionar en dispositivos móviles, a 
través de funciones como el toque de pantalla, el acelerómetro y el input 
de sonido. El prototipo debía tener versiones para sistemas operativos 
Android y IOS, así como Windows para PC. La programación se realizó 
mediante el software Unity Engine.

 La producción del diseño visual y sonoro y de la programación del pro-
totipo se definió mediante criterios de calidad que permitieran su difusión a 
nivel internacional, en los siguientes frentes de trabajo creativo:

1. Universo visual: determinar mecánicas y dinámicas de juego atractivas 
para el target y coherentes con el contexto de las músicas de marimba. 
Diseñar personajes y escenarios que permitan una experiencia inmer-
siva en el mundo de Marimbí.

2. Universo sonoro: busca imbuir al jugador en la selva del Pacífico, las 
voces, el río, las melodías, las canciones y los instrumentos del conjunto 
de marimba.

3. Transposición didáctica del método Oí: adaptar los diferentes niveles 
de aprendizaje del método en microjuegos organizados por niveles, 
para familiarizarse con la interpretación de la marimba.

4. Experiencia de usuario: Construir un sistema cerrado de interacciones 
que permitan al jugador tener una sesión de juego fluida y clara, es de-
cir, alto nivel de jugabilidad.

 Estos criterios de calidad fueron claves para guiar el trabajo de investi-
gación-creación durante la etapa Oí Marimbí, dado que durante este tiempo 
el equipo se enfocó en la producción del videojuego y se redujo la intensidad 
del contacto con la comunidad. Como se puede apreciar en el listado anterior, 
los criterios aplicados atendían a las necesidades del contexto musical de la 
marimba, así como a los intereses de los usuarios potenciales del videojuego.

Resultados

Como principal resultado del proceso se presenta el videojuego Oí Marimbí: 
un juego de plataforma (García y Moreno, 2019, p. 40) de aventura, donde el 
personaje principal es Marimbí (Avatar del jugador), un niño que desea con-
vertirse en un gran marimbero, y que con escasos de ocho años se adentra en 
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la selva del Pacífico sur colombiano en busca de un maestro que le enseñe 
los secretos de la marimba. La aventura presenta tres niveles de juego: El río 
Saija, el Estero y la casa del maestro Silvino. Antes de iniciar, el juego pre-
senta una cinemática animada de introducción y otra cinemática de cierre. 
El trabajo creativo en estos niveles se resume de la siguiente manera: 

 » Splash page: es la presentación de la marca, una animación 2D de 30 
segundos del logotipo del juego y los créditos institucionales. La músi-
ca del splash aporta a la identidad del juego y da preponderancia a la 
marimba, instrumento eje de la historia. Por esta razón, en la instru-
mentación se usó de forma exclusiva la marimba de chonta tradicional, 
en la que se interpreta un bordón de bambuco viejo en una velocidad 
más rápida de lo habitual, que invita a la acción. En este sentido, se 
pensó en representar el movimiento del agua al que los músicos tradi-
cionales relacionan con “el sonido de la marimba que se parece al soni-
do del río” (Ríos, 2014, s.p.).

 » Menú principal del juego: es el primer contacto del jugador, la interfaz 
está pensada para un fácil manejo y acceso, con el botón de “Jugar” 
como el más visible. La imagen muestra un camino fluvial, demarcado 
por los manglares, con el sol ocultándose en el fondo para invitar al ju-
gador a adentrarse en la aventura. En oposición a la melodía del splash, 
la música del menú es lenta, enigmática, incluye nuevos instrumentos y 
sonidos de ambiente, que muestran poco a poco el universo sonoro del 
videojuego. Se usó marimba de chonta cromática, el bombo golpeador 
en el registro grave, un cununo y un guasá. El ritmo de aguabajo se reg-
istró en compás de 4/4, con velocidades que se encuentran entre 65bpm 
y 70bpm.  Aparecen los sonidos para los botones, los cuales resultan de 
hacer diversos efectos sobre la marimba.

 » Cinemática de inicio, Historia de Marimbí: animación 2D de 60 se-
gundos, informa al jugador sobre el propósito del juego, presenta 
al personaje principal y muestra los escenarios donde ocurrirá la 
aventura. La propuesta sonora pretende generar en el jugador tran-
quilidad y calma, de forma que pueda concentrarse en escuchar la 
narración. Combina tres elementos importantes en la construcción 
del universo sonoro del juego: la voz infantil de Marimbí, la música 
de marimba y el sonido ambiente de la selva. Se consideró impor-
tante darle una voz a Marimbí con acento característico de la región 
y con una edad similar a la del personaje del videojuego. Para ello, 
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se contó con la voz de Leiner Arará. Su voz identifica muy bien el 
vínculo entre la música, el sonido, la cultura del Pacífico y el método 
oí que cuenta con un nivel vocal.

 » Nivel Río Saija: para este nivel elegimos la modalidad runner porque 
es una dinámica de juego ampliamente conocida por el público obje-
tivo. Consiste en que el jugador controla a Marimbí desde una vista 
cenital para navegar por el río Saija en su canoa, esquiva diferentes 
obstáculos, al mismo tiempo que recolecta chontaduros y cañas bravas 
para avanzar al siguiente nivel; si no recolecta lo suficiente debe volv-
er a intentarlo. La recolección de chontaduros es clave, porque es el re-
querimiento para realizar los trueques que se plantean en el siguiente 
nivel, donde el jugador debe intercambiar chontaduros por objetos o 
por información para encontrar a su maestro. En cuanto al objetivo 
de aprendizaje, este nivel es de aprestamiento rítmico, donde los usu-
arios van escuchando la marimba mientras recorren el Río Saija. El 
ritmo que musicaliza la pantalla es el de patacoré en compás de 6/8, 
donde se incluyeron: dos bombos, dos cununos y un guasá; modifica-
dos para lograr un ambiente de movimiento y aventura, que estuviera 
en contraposición del ritmo sosegado del menú anterior. Este entorno 
sonoro alterna las músicas de conjunto de marimba, los sonidos inci-
dentales de Marimbí y el sonido de selva.

 » Nivel Estero: este es el core loop del juego y donde suceden las acciones 
más complejas. El concepto del estero es un laberinto de canales por 
donde Marimbí puede navegar en cualquier dirección. El jugador 
recorre el escenario en vista isométrica, mediante el control del joy-
stick, navegando libremente, con la misión de encontrar al maestro de 
marimba que le enseñará a tocar a Marimbí. Para lograr la misión, el 
jugador tiene que cumplir una secuencia de requisitos, que consisten 
en recolectar objetos en el inventario, superar pruebas de canto y de 
ritmo con el guasá y el bombo, así como interactuar con todos los per-
sonajes que se encuentran en el escenario. Esta plataforma se puede 
recorrer en cualquier orden, pero al final el inventario de objetos debe 
estar completo para conseguir la totalidad de lecciones de marimba. 
La dinámica de juego del trueque es algo que también le da identidad 
al juego. Fue inspirado en los viajes que se hicieron por el río Saija, 
donde observamos que es costumbre llevar cosas como café o panela, 
para obsequiar a quienes reciben al visitante. A manera de moneda de 
intercambio, se definieron los chontaduros como unidad básica, los 
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cuales se recogen en el nivel anterior del río Saija. La sonoridad del 
estero retoma el tema pausado y enigmático del menú, que pretende 
motivar al jugador a descubrir y recorrer el estero enriqueciéndolo 
con nuevos sonidos de ambiente. Este nivel es el lugar en el que el 
jugador estará durante la mayor parte del tiempo, por ello se usó un 
ciclo que tuviera el balance adecuado para mantener el ambiente.

 En el estero se encuentran las pruebas con los instrumentos musicales 
del conjunto de marimba, compuesto por 5 microjuegos que buscan generan 
la transposición didáctica del mtétodo Oí para el aprendizaje de marimba de 
chonta, de la siguiente manera:

Tabla 1: Videojuego OI MARIMBÍ: diálogo de saberes e interacción con los niños y 
niñas de la comunidad afrodescendiente de la reserva natural de San Cipriano.

Transposición didáctica a partir del método Oí

Personaje Nivel Actividad Objetivos de aprendizaje

Estatilia Vocal (Voz)

Escuchar repetir 
la onomatopeya 
en sincronía con la 
base rítmica.

Sentido del pulso. Apropiación 
del tempo. Apropiación de la 
base rítmica del bombo.

Genaro
Ritmo 
percusivo
(Bombo)

Escuchar y tocar 
con los dedos la 
base rítmica

Coordinación psicomotriz con 
los dedos.
Interpretación de la base rítmica 
del bombo. Acople rítmico bom-
bo-base.

Eunice
Ritmo 
percusivo
(Guasá)

Sujetar el celular 
por los extremos y 
sacudirlo.

Acople rítmico entre el guasá y 
la base rítmica.
Percepción de momentos 
armónicos para las tablas mar-
cadas con “O” y con “I”.

Silvino
Ritmo 
armónico
(Marimba)

Tocar la base del 
bombo sobre las 
tablas “O”, luego 
sobre las tablas “I”.

Acople rítmico entre las tablas y 
la base rítmica.
Cambio de grupo de tablas 
de acuerdo con los momentos 
armónicos.

Marimbí
Improvisa-
torio
(Marimba)

Variar los golpes 
sobre las tablas “O” 
y las tablas “I” con 
base en la música.

Variaciones rítmicas y de tablas 
de acuerdo con el ritmo y el 
cambio de momento armónico.
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 » Cinemática final: cuando Marimbí supera todas las tablas de la marim-
ba demuestra que es un aprendiz digno del maestro Silvino, quien le 
obsequia la marimba legendaria y así regresa triunfante a su casa. Se 
presenta una animación 2D de 60 segundos, con un tono alegre, de en-
cuentro familiar, inspirado en los grandes encuentros donde se reúne 
la comunidad afrodescendiente, como las fiestas patronales o el festival 
de música Petronio Álvarez. En esta parte, se han incluido elementos 
sonoros propios de estas festividades como el sonido del clarinete, con 
movimientos por arpegios y bordaduras en el registro agudo, el contra-
bajo aportando la sonoridad de la música bailable popular y el tono de 
la voz de Marimbí alegre y triunfal.

 » Nivel de improvisación de Marimbí: En la parte final del juego se da paso 
a la función para tocar libremente sobre las tablillas de la marimba (ver 
Figura 5). El acompañamiento se elaboró tomando las bases rítmicas y 
armónicas del currulao, con las que el jugador se ha familiarizado en cada 
uno de los juegos musicales anteriores. Para guiar al jugador se incluyeron, 
discretamente, las voces que repiten la onomatopeya “Dele duro” y se 
mantuvo el bordón que alterna un compás en las tablas “o” y otro en las 
tablas “i”. En la base rítmica se ha añadido un guasá y mayor participación 
del cununo. La parte cuenta con un ambiente festivo y triunfal, razón por 
la cual se ha incluido nuevos instrumentos melódicos como el clarinete que 
realiza una serie de arpegios menores, los registros agudos y una guitarra 
rítmica. Aunque estos instrumentos no conforman el formato tradicional, 
son cada vez más comunes en los grupos denominados de fusión.

Figura 5: Microjuego de la marimba, el jugador debe completar las combinaciones de las tablillas 
para poder tocar de manera libre al final. Fuente: Autoría propia, Diseño de interfaz.
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Se realizaron dos tipos de evaluación al videojuego para verificar fallos a 
nivel de jugabilidad y usabilidad y así conocer los aspectos que deberían 
ajustarse para mejorar la experiencia. Las primeras pruebas se hicieron con 
jugadores que no estaban familiarizados con las músicas de marimba, estas 
se realizaron mediante videollamadas. A los jugadores se les entregó el .apk 
de instalación del juego y se les realizó preguntas durante y al final de la 
sesión de juego para identificar los aspectos problemáticos en la experien-
cia de juego. Las conclusiones de esta sesión fueron que, los elementos de 
la tradición musical de la marimba no lograron una alta repercusión en la 
memoria de los jugadores no familiarizados con el contexto del Pacífico, 
aunque las características visuales del juego y los personajes sí llegaron a 
generar recordación entre los testers. En cuanto a la jugabilidad, se mani-
festaron dificultades para comprender las acciones del nivel Estero, dado 
que muchos jugadores no están acostumbrados a leer los textos instructivos. 
Lo mismo sucedió con los diálogos, hubo resistencia a leer la información, 
pero luego de un tiempo de juego, identificaron que la lectura es una condi-
ción para identificar los objetivos del juego. Finalmente, los jugadores se 
animaron a proponer mejoras o adiciones a la experiencia de juego, como la 
posibilidad de jugar con personajes femeninos, la necesidad de incluir más 
niños en el juego, el deseo de explorar con mayor detalle las islas del estero y 
la opción de aumentar el grado de dificultad en el nivel runner y de agregar 
mayores peligros u obstáculos en el nivel del estero.
 Por otra parte, el grupo de investigación GIMPAS realizó una sesión de 
pruebas en la reserva natural de San Cipriano, del municipio de Buenaven-
tura, con un grupo de niños y niñas afrodescendientes, entre los siete y once 
años de edad. Esta comunidad comparte elementos identitarios con las co-
munidades afrodescendientes que participaron en la etapa de construcción 
del videojuego como: su ubicación a la orilla del río, su cercanía con las prác-
ticas musicales del conjunto de marimba y la presencia de instituciones ed-
ucativas. Los resultados de estas pruebas fueron: muy pocos niños tocaron 
el pulso del dele-duro siguiendo el ritmo del currulao que marca el fondo 
musical del microjuego, lo que permite concluir que hay problemas en las 
instrucciones o que el juego requiere de ejercicios previos de ritmo, antes 
de la actividad musical planteada. Probablemente, esta dificultad se deba a 
una falla en el diseño de las mecánicas de juego, debido a que las actividades 
previas a la interpretación de los instrumentos como navegar en el río o 
hacer los trueques, no mantienen relación con la mecánica de las actividades 
musicales que exigen coordinación para escuchar y mover los dedos al rit-
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mo de la música. En la segunda parte de la prueba, los niños que jugaron 
el videojuego hicieron la práctica del método Oí con la marimba de chon-
ta tradicional, siguieron el ritmo dele-duro sin dificultades y además acom-
pañaron la práctica cantando. De acuerdo con las conclusiones del equipo, el 
haber usado la onomatopeya dele-duro de manera reiterada en el videojuego, 
permite que los niños graben en su memoria la sonoridad y el ritmo. Este 
hallazgo es importante, pues los niños no habían tenido contacto con una 
marimba previamente (Tascón, 2021). Dentro de los aciertos, se destaca la 
facilidad que tiene el videojuego para captar la atención de los niños y su 
incidencia en la preparación para la práctica del método Oí en una marimba 
real; sin embargo, se recomienda aplicar mecánicas de juego más ajustadas 
a los objetivos de aprendizaje rítmico bajo el método Oí. Otra de las mejoras 
urgentes del videojuego señaladas por el grupo, es la posibilidad de contar 
con el acceso a los microjuegos musicales (voz, bombo, guasá y marimba), 
de manera independiente al recorrido del juego. Esto permitiría realizar ac-
tividades didácticas en centros de enseñanza interesados en profundizar la 
práctica musical con los instrumentos reales o con los dispositivos digitales.

Conclusiones

Las marimbas dejaron de ser lanzadas a los ríos por ser una música de sa-
tanás, a ser parte de las reuniones para adoración a los santos. De esta forma, 
no es raro que los instrumentos pasen de la selva, al interior de los disposi-
tivos electrónicos, debido a que la esencia de las músicas tradicionales es su 
capacidad de adaptación. Este espíritu de pervivencia se puede percibir en 
el interés que ha despertado el proyecto Oí Marimbí entre las personas de 
las comunidades de Timbiquí, Saija, Chacón y San Cipriano. La capacidad 
de las músicas tradicionales de marimba para ajustarse a las dificultades 
es evidente en la contemporaneidad, cuando las comunidades se enfrentan 
a nuevos desafíos relacionados con la imposición de modelos económicos 
mediados por el tráfico y la minería ilegal. 
 Aunado a lo anterior, desarrollar el proceso de investigación-creación 
en estos contextos exigió mucha cautela por parte del equipo, para la iden-
tificación de aliados estratégicos en las comunidades que, en medio de difi-
cultades como la falta de agua potable, incremento de los embarazos adoles-
centes y aumento del consumo de sustancia psicoactivas, estuvieran siempre 
dispuestos a ver en la música, el diseño y la tecnología una alternativa a sus 
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múltiples problemáticas sociales. Entre los aliados en el municipio de Santa 
Rosa de Saija estuvieron el maestro de marimba; Yeiner Orobio, la rectora del 
Colegio local, la maestra Estatilia Hurtado y el párroco de la iglesia, Anderson 
Caicedo. Estos hombres y mujeres convencidos de la importancia de la super-
vivencia de las tradiciones ancestrales, acogieron al equipo de investigadores 
en la casa cural, acompañaron a los investigadores en medio del río, solici-
taron los permisos a las autoridades locales, tanto legítimas como al margen 
de ella, de forma que el recorrido de cuatro horas por el río Saija en medio 
de plantaciones de coca y hombres armados no resultara peligrosa para el 
equipo de trabajo. Estos detalles son relevantes, para invitar a los artistas y 
creadores a trascender sus intereses creativos para involucrarse en las reali-
dades de una sociedad frágil y agotada. 
 Aunque el equipo no pretendía hacer un reflejo de estas difíciles real-
idades, la experiencia de los investigadores terminó incrustada en lo pro-
fundo de sus reflexiones y el videojuego Oí marimbí está impregnado táci-
tamente de ellas. Algunos ejemplos de estas referencias son a las dragas 
que explotan el río y que se pueden observar en el mapa inicial del juego, 
la caracterización de la voz de Marimbí el personaje principal del juego, el 
diseño sonoro impregnado de ritmos y sonidos grabados en la rivera del 
Saija, y las alusiones a las fiesta y frenesí propio de las actividades afro. 
 Este compromiso con la realidad del litoral Pacífico es lo que ha per-
mitido validar los resultados de la investigación-creación ante los escenarios 
comunitarios afrocolombianos y ante la comunidad del arte y el diseño, en 
un trayecto de largo aliento y de situaciones desafiantes. Por un lado, las co-
munidades portadoras de la tradición presentan una resistencia comprensible 
frente a la incursión de investigadores externos en sus prácticas culturales. 
Sin embargo, en esta parte del proceso los investigadores apelaron a la per-
severancia en el trabajo creativo y a una curiosidad respetuosa que les per-
mitió ganar la confianza de las comunidades. Por ejemplo, cuando el equipo 
presentó sus resultados en un encuentro de Turismo Comunitario y Rural 
en Buenaventura ante varios gestores destacados de la comunidad afro en la 
región; se percibió cierta reserva entre la audiencia, pero finalmente se acer-
caron para expresar verbalmente su aprobación por el trabajo aportado desde 
la tecnología para la salvaguarda de las músicas tradicionales. De igual mane-
ra, el proyecto se ha empezado a visibilizar en escenarios donde se debate el 
futuro de los patrimonios culturales intangibles, y en cada uno se plantea la 
dicotomía entre la tecnología y la tradición. Sin embargo, es innegable la con-
exión que las nuevas generaciones tienen con la tecnología digital, así como su 
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interés por los contenidos que destaquen su identidad y sus raíces culturales. 
 Por otra parte, la validación por parte de los sectores culturales y de 
investigación frente a la experiencia investigativa y de creación, también ha 
resultado positiva y retadora al mismo tiempo. Por un lado, el proyecto ha 
participado en eventos validantes a nivel nacional e internacional, logrando 
cierto nivel de difusión, aunque las oportunidades de financiación para las 
siguientes etapas no están claras en el horizonte inmediato. Resulta positivo 
que los productos de investigación-creación sean reconocidos en Colombia 
por Minciencias como obras de generación de nuevo conocimiento, pero al 
momento de certificar el videojuego cuenta como un producto unitario, de 
manera que no se logra reconocer las obras conexas como el diseño de per-
sonajes, la marca identitaria, el diseño de juego, los guiones, entre otros as-
pectos; con lo cual la medición para el grupo no es muy notoria en términos 
numéricos y al cabo de tanto tiempo de dedicación. 
 Adicionalmente, el proyecto ha despertado el interés de algunos do-
centes en otras partes del país; por ejemplo, la profesora Sandra Penagos 
del colegio José Manuel Restrepo Vélez de Envigado, Antioquia, empezó 
a involucrar el videojuego en sus clases de 6° y 8° en el año 2020 de mane-
ra voluntaria. Motivada por la situación de pandemia, pero también por 
la necesidad de conectar a sus estudiantes con los saberes ancestrales y las 
tradiciones del suroccidente colombiano, la profesora Penagos encontró el 
videojuego en la Play Store y lo aplicó en sus dinámicas de clases para las 
áreas de ciencias sociales y de educación artística. Además, programó ex-
posiciones y trabajo creativo a partir de los contenidos del videojuego, com-
binado con otras actividades, de manera que ganó el premio ‘Experiencias 
Significativas’ en la Gala del Maestro 2021. Estos resultados, hacen pensar 
que el camino de un proceso de investigación-creación como Oí Marimbí, 
continúa más allá de la academia, a través de la articulación universidad/
Estado/comunidad. 
 La experiencia de la profesora Sandra Penagos, ha permitido al equipo 
del videojuego identificar un espacio para la articulación con el sistema de ed-
ucación colombiano; aunque se esperaría que este tipo de videojuegos fueran, 
principalmente, usados por los docentes de música de las instituciones educa-
tivas, la formación musical en los colegios se ha centrado fundamentalmente 
en la experiencia interpretativa de los estudiantes orientada a “rellenar” las 
actividades sociales como: celebraciones festivas, cumpleaños, fiestas patrias, 
alejándose de la formación en habilidades reflexivas en torno a la música. Este 
tipo de razones han hecho pensar que el juego puede tener mayor acepta-
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ción en docentes de asignaturas como las ciencias sociales, la cátedra de paz, 
lenguaje y las ciencias naturales, ya que muchos docentes trabajan sus asig-
naturas por proyectos y están dispuestos a probar nuevas alternativas que 
dinamicen sus ejercicios en el aula.
 En este sentido, el equipo de investigación-creación prepara varias ac-
ciones orientadas a la elaboración de una batería de actividades que pueda 
ser implementada por los docentes de las instituciones educativas de pri-
maria y secundaria, en las que, con ayuda de las canciones, imágenes, y el 
contexto cultural del pacífico representado en el juego, se desarrollen activ-
idades de aprendizaje.
 El proceso de investigación-creación y desarrollo de Oí Marimbí per-
mite evidenciar una ruta de trabajo propicia para otros grupos de investi-
gación interesados en la realización de productos artísticos inspirados en 
la diversidad cultural de nuestras regiones. Gracias a los antecedentes de 
investigación en pedagogía musical realizados por Héctor Tascón, suma-
do a los aportes creativos del equipo de diseño del grupo LINT, el soporte 
técnico de Intuitiva y la gestión ejecutiva de La Valiente Estudio, la inicia-
tiva de crear una interfaz lúdica digital logró concretarse en un prototipo 
funcional, completo y asequible a cualquier usuario de dispositivos móviles 
en cualquier lugar del mundo que tenga conexión a internet. Este proyec-
to demuestra la importancia de la alianza entre la academia y la empresa 
privada, para conciliar los objetivos pedagógicos, lúdicos y comerciales en 
un resultado de calidad. Aunque las oportunidades comerciales para los 
videojuegos denominados serios o educativos no son muy fuertes en la ac-
tualidad, hay un creciente interés por parte de los centros de enseñanza y 
de los padres de familia por este tipo de contenidos con una mirada única y 
auténtica sobre una cultura tan rica como la del litoral Pacífico colombiano. 
 En conclusión, el videojuego se convierte en un aporte al Plan Espe-
cial de Salvaguardia de las músicas de marimba, al promover el diseño 
de materiales pedagógicos para fortalecer los aprendizajes de las músicas 
tradicionales, ayudando a la formación musical en músicas tradicionales 
(Vanin Romero et al., 2010). El siguiente objetivo del proyecto es expandir 
las posibilidades del proyecto hacia la creación de experiencias didácticas 
innovadoras, a partir del contenido e investigar nuevas alternativas para 
dinamizar el amplio ecosistema cultural del suroccidente colombiano, para 
seguir retribuyendo de manera positiva a las comunidades que inspiran y 
cultivan las músicas de marimba de chonta.
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Introducción

Las actividades de Transmediaciones Lab, un laboratorio virtual, creativo y 
ciudadano, que inició a mediados del 2020, constituyen un ejercicio de re-
flexión, investigación y experimentación alrededor de los procesos creativos 
en el contexto de las mediaciones virtuales. Inicié este laboratorio junto con 
un colega como resultado del encuentro entre dos proyectos artísticos, uno 
de él y otro mío, cuyo elemento común eran los dispositivos como canali-
zadores de las relaciones humanas e informáticas en la contemporaneidad, 
de aquí se desprendió un ejercicio colectivo cuya línea de pensamiento giró 
alrededor del concepto de ciudadanías digitales y del aprendizaje artístico 
(o del hacer). Este ejercicio y los problemas que empezó a revelar la pro-
puesta del laboratorio dentro de su propio funcionamiento me llevaron a 
construir una matriz en la que he empezado a analizar y conceptualizar los 
problemas que el propio laboratorio ha venido presentado, esta matriz es el 
aprendizaje-creación-participación (en adelante ACP). 
 Proponer algo parecido a un concepto nuevo puede parecer un acto de 
egolatría, sobretodo en un contexto académico, sin embargo, desde mis in-
tentos de comprensión y autocomprensión, ha sido la única forma, hasta el 
momento, en que he podido aclarar con mayor facilidad los problemas alred-
edor de lo educativo y las prácticas creativas que me preocupan, a la vez que 
intento responder a las falencias del proyecto de Transmediaciones lab1 que se 
hacen evidente ante el contraste de su forma ideal. Por esto, desde la dirección 
individual del proyecto, me propuse hacer un análisis de las problemáticas de 
las que se desprende el presente texto. 

1. Desde Marzo de 2023 el laboratorio toma el nombre de V-tácoras Lab.

mailto:%20vladorson%40transmediaciones.com?subject=
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 El laboratorio se pensó en su momento como una incubadora virtual 
de proyectos donde distintas personas de cualquier parte del mundo (en la 
primer fase participaron personas de Perú, la costa atlántica colombiana y Bo-
gotá) por medio de la colaboración en red y encuentros, por medio de alguna 
plataforma de video llamadas pudieran desarrollar y potenciar sus proyec-
tos creativos, así como proponer proyectos colectivos, sin embargo, ante las 
necesidades de sus primeros participantes, el espacio empezó a mutar y trans-
formarse continuamente al punto que se constituyó como un espacio de en-
cuentro, de experimentación libre, tanto de creación colectiva y aprendizaje 
como de prácticas organizativas, convirtiéndolo en una plataforma de apoyo 
y construcción de comunidad para proyectos transdisciplinares. 
 Fue así como a su origen lo marcó una necesidad fundamental en me-
dio de la pandemia, la relación de los procesos creativos con la vida cotid-
iana y cómo influyen en nuestras relaciones con el mundo y con la vida 
que nos rodea, particularmente, las relaciones técnicas o materiales al estar 
limitados al encierro. 
 De esa manera, luego de la primera fase, que tuvo una duración aprox-
imada de cinco meses (entre julio y diciembre del 2020), se propuso que el 
laboratorio se convirtiera en un intermediario entre un grupo de partici-
pantes de distintas latitudes para que llevaran a cabo proyectos creativos 
de manera continua, y un mercado de ideas que, según definimos todos los 
participantes en su momento, se encontraba en internet y en los procesos 
de big-data. La idea era hacerlo sostenible para todos los participantes, que 
pudieran dedicar tiempo de sus vidas a sus búsquedas individuales y colec-
tivas que a su vez respondieran a deseos y necesidades particulares, relacio-
nadas con el entorno inmediato que rodeaba a cada uno.
 Las preocupaciones por las ciudadanías digitales y la autonomía del ejer-
cicio creativo en la vida cotidiana fueron algunos de los ejes que llevaron al 
laboratorio a crear cuatro líneas de trabajo divididas en dos grupos: Las líneas 
de aprendizaje en inteligencia artificial e interactividad, y las líneas de proyec-
to (donde se consolidó un espacio que llamamos v-tácoras, el cual está confor-
mado por un streaming de discusión en YouTube y un podcast aún inédito) y 
la incubadora de proyectos (por la cual se planearon las fases subsecuentes). 
 Sin embargo, a pesar de que se lograron llevar a cabo varias actividades intere-
santes, como la exposición de Neologías artificiales (2021) donde CUNA School of art, 
science and technology de la Ciudad de México nos permitió exponer una colección de 
obras producto del aprendizaje colectivo en nuestra línea de inteligencia artificial, 
entre más se hacía presente la llamada vuelta a la presencialidad luego de el gran 
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periodo de cuarentenas y encierro, el laboratorio, que nació en la virtualidad y que 
se forjó a sí mismo como espacio de dichas características, empezó a desvanecer sus 
procesos internos.
 En la reflexión sobre las causas de esta crisis, aparece la presente pro-
puesta: La precariedad como una de las principales fuerzas de dislocación 
social que además se construye sobre una serie comprensiones aprendidas 
y enseñadas sobre la creatividad y el aprendizaje, y que reducen el rango de 
acción de los individuos y de las comunidades para responder a sus necesi-
dades, es decir, que les reduce su capacidad participativa.
 Estas tres categorías, el aprendizaje, la creatividad y la participación, 
no solo sirven para responder a los problemas detectados en el laboratorio, 
sino que además son componentes resultantes de una labor en marcha e 
intuiciones que nacen en respuesta a lo precario, a la falta de tiempo, al en-
torpecimiento de los procesos de aprendizaje y creación.
 Estas tres categorías existen en amalgama pues ocurren siempre de 
manera simultánea, para poder crear o transformar algo, las personas y co-
munidades se enfrentan a desafíos que les exigen aprender, si no lo apren-
den no podrán realizar ese ejercicio de creación y dependiendo de qué o 
cómo lo aprendan, el ejercicio de creación tendrá también sus particulari-
dades, pero además, al realizarlos siempre se entra en algún nivel de partic-
ipación, puesto que crear y transformar suponen la ejecución de una influ-
encia particular en un territorio, comunidad o espacio, la cual es poder si se 
impone o autoridad si se hace por las vías de la articulación.
 Estas categorías están definidas desde un ejercicio de síntesis y depu-
ración de lo educativo que se presenta más adelante, pero del cual, un refer-
ente cercano y concreto puede ser Ansubel desde el aprendizaje significativo 
como se presenta en Viera Torres (2003). Por su parte, el ejercicio de creación 
tiene un eje guía en el trabajo de Huiboro Salas (2002), pero está sustentado en 
varias perspectivas mencionadas más adelante que también se utilizan para 
desarrollar la matriz. Y el elemento de la participación se entiende fundamen-
talmente desde una perspectiva Spinoziana de la potencia entrelazada con 
el concepto de articulación social; la lectura de este segundo concepto se de-
sprende de múltiples perspectivas y no está soportada sobre un eje principal. 
Estas perspectivas se mencionan en el apartado sobre participación.
 A continuación, se presentará el resultado del primer intento de orga-
nizar las reflexiones a que han dado lugar las actividades del laboratorio y 
sus proyectos. El proceso de investigación ha estado constituido en tres mo-
mentos principales, la práctica intuitiva, la problematización y el análisis. 
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Ahora, se espera pasar de este análisis a una sistematización estructurada, 
haciendo de las ideas aquí consignadas las semillas para iniciar un proceso de 
investigación más profundo, donde se extenderá la comprensión de la matriz 
propuesta, la cual se define en el propio ejercicio de reflexión; de momento, 
este texto constituye el testimonio de sus orígenes, una muestra de sus bases 
teóricas, y la conclusión de un proceso intuitivo de dos años y medio de reunir 
personas para jugar y entendernos mientras creamos cosas.

Metodología

El proyecto, como espacio de investigación, no se pensó de manera explícita 
sino hasta un momento avanzado de su desarrollo, por lo que se considera 
que el proyecto pasa por tres momentos significativos:

1. La práctica intuitiva: momento que supone la conformación del lab-
oratorio y las acciones llevadas a cabo desde la discusión con sus par-
ticipantes en cada una de las cinco fases concluidas hasta el momento.

2. La problematización: que surge entre la fase 3 y 4 (Mediados de 2021) 
y, por la cual, se empieza a consolidar un corpus conceptual que afronte 
los problemas detectados y que están primordialmente relacionados a 
la facilidad para participar en el espacio.

3. El análisis: del cual, este texto es su primera forma concreta y consti-
tuye la aclaración de las ideas por medio de la lectura de todo el archivo 
conformado por medio de la práctica intuitiva. 

 Por ello, la metodología ha sido cualitativa, tratando de recoger las ev-
idencias de las propias actividades del laboratorio. Las preguntas han surgi-
do del proceso de prototipado continuo del dispositivo organizativo que lo 
compone, y las reflexiones teóricas se han alimentado primordialmente del 
encuentro con los participantes.
 La experiencia de análisis de las prácticas del laboratorio se considera 
como un ejercicio de investigación-creación (I+C), toda vez que suponen la 
búsqueda de resolución de un problema a través del acto creativo, tanto en 
un sentido directo por medio del prototipado del dispositivo del laborato-
rio, como de una forma más reflexiva por medio de las prácticas creativas 
que se desarrollan dentro de este.
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 Para pensar sobre esta perspectiva, partimos de la reflexión consigna-
da en Ríos (2021), donde la I+C se define al trabajar la pregunta de investi-
gación pasando por una teoría inicial, una proposición, la definición de da-
tos y fuentes complementarias, interpretando y concluyendo siempre desde 
el desarrollo de la experiencia creativa. En el caso del laboratorio se da de 
esta manera porque la meta-creación del dispositivo del laboratorio es un 
ejercicio creativo por el cual se realizan otros ejercicios creativos, y donde 
el trabajo teórico es más transversal, pero que, a través de este ejercicio, se 
vuelve autorreflexivo y autoamplificable. 
 De esta manera, las reflexiones aquí consolidadas nacen de tres pro-
cesos principales:

1. El muestreo y la revisión de la documentación existente del proceso.
2. Las charlas, discusiones, lecturas y análisis que tuvieron lugar dentro 

del laboratorio.
3. La práctica de prototipado y el proceso de organización y gestión del 

entorno creativo del laboratorio. 

 Cabe resaltar la cercanía que supone un ejercicio como el laboratorio 
con los planteamientos de la investigación acción participativa (IAP), en 
cuanto parecen facilitar la lectura de unas necesidades compartidas por una 
comunidad que el mismo dispositivo genera. De esta manera, los ejercicios 
de aprendizaje colectivo que ha hecho parte del Lab desde sus inicios, se 
aproximan a las fases descritas en Zapata y Rondán (2016), por las cuales el 
proceso de las IAP está fuertemente motivado por una intención de acción 
comunitaria frente a una necesidad o deseo insatisfecho de su realidad y 
siempre supone un diálogo clave entre la fuerza y el pensamiento estratégi-
co, diálogo por el cual Ortiz y Borjas (2008) leen el elemento de aprendizaje 
dentro de las prácticas de IAP, las cuales también se acercan, a su vez, a las 
propuestas de aprendizaje colectivo que se presentan más adelante y que 
han sido un elemento estructurador y cada vez más presente en las activi-
dades del laboratorio. 
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El muestreo y la documentación

Dado que desde el principio existió una conciencia sobre la necesidad del 
archivo, desde la fase 1 se inició un grupo en Facebook que consolida dicho 
acervo documental de los procesos y memorias, esto ayudó a sistematizar 
el análisis. Las v-tácoras, que tuvieron una actividad fuerte, también son una 
parte importante de la documentación; además de estos, existen algunos 
mapas conceptuales y otros acervos en constante desarrollo en plataformas 
como Gather y Discord, pero estos no se toman casi en cuenta para este texto.

Las charlas, discusiones, lecturas y análisis

La práctica, por su lado, está sistematizada a través de estrategias en lugar 
de metodologías, debido a una postura en la que se hace problemática el 
carácter de fórmula, que proponen los métodos creativos, en contraposición a 
los cuales se diseñó una proto-estrategia de aprendizaje colectivo horizontal, el 
cual fue uno de los productos metodológicos presentados en SABIC 2021.

El proceso de prototipado

De esta manera, el laboratorio como dispositivo se caracteriza por ser tanto 
objeto como sujeto de investigación, y es por medio de la experimentación 
continua que surgen los interrogantes que se esperan resolver. Estos inter-
rogantes se vuelven transversales a la práctica creativa y al ejercicio de dis-
cusión, lo que se ve reflejado, por ejemplo, en que en los capítulos desarrol-
lados de las v-tácoras aparezcan reflexiones sobre el laboratorio en medio 
de las discusiones sobre los casos de estudio que aportan los participantes.

Elementos internos que contextualizan

Además de esta construcción conceptual metodológica para el análisis de la 
situación macro del laboratorio, la metodología al interior del laboratorio se 
sostiene sobre tres ejes, el aprendizaje colectivo, el proceso de charla estruc-
turado en el proyecto de v-tácoras, y la práctica creativa de a momentos, es-
tos procesos se convierten en réplicas del proceso macro del laboratorio y el 
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laboratorio en sí se considera como un proyecto de sí mismo, lo que hace que 
distintas dinámicas que se originan de forma orgánica dentro de los proyectos 
influyan siempre en las formas que toma el laboratorio como dispositivo. 
 Esta estrategia flexible con una posible estructura lograda en un momento 
dado ocurre a reacción de varios proyectos previos al laboratorio que fracasaron 
por su estructuralidad institucional, por una parte, Clubhouse Impact un proyecto 
que intenté ejecutar con el Clubhouse Museo de los Niños durante la primera mitad 
del 2019, y la beca Narrativas Macondo de la Universidad del Magdalena, de la cual 
salieron cuatro iniciativas, todas fracasadas. Al momento de plantear el laboratorio 
se propuso contrarrestar esas posibilidades, por lo que se resolvió la idea de con-
stituirlo como un proceso perpetuo y esa aproximación es la que ha permitido pensar 
con mayor facilidad las adaptaciones del laboratorio a sus requerimientos internos, 
problemas y contextos. 

El desarrollo de la versión actual de Transmediaciones Lab 
y la propuesta del ACP

La breve historia resumida de Transmediaciones Lab. Cómo se mencionó 
anteriormente, el laboratorio se originó con un sentido que se fue transfor-
mando con el tiempo, siempre buscando modificar sus formas y aproxima-
ciones para perfeccionar los procesos. La primera fase, más que una prác-
tica en procesos creativos, fue una reunión de amigos que no se conocían, 
pero encontraron en el laboratorio un espacio de charla, discusión y puesta 
en marcha de la imaginación, todo lo cual resultaba muy importante en el 
contexto de encierro y cuarentena, generado por la crisis del Sars-COV 2 
durante el 2020. 

Esta primera fase se trató de una incubadora colectiva, de la cual resultó un diseño 
de una experiencia sensible para ejecutar en red, una especie de concurso que 
problematiza, a partir de distintos dispositivos sensibles, las relaciones humanas 
que tenemos a través de internet y con nuestros datos, todo girando alrededor de 
una idea central: la paranoia (ver Figura 1). Se tituló Mutatio vel Permanens, 
en relación a la insistencia de mantener las prácticas y hábitos humanos, aún en 
un escenario como la pandemia. 
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Para la fase 2, que se desarrolló aproximadamente durante el primer seme-
stre del 2021, Mutatio vel Permanens se convirtió en un guión, mientras se 
empezaron a trabajar actividades en inteligencia artificial, aquí empezaron 
a ejecutarse los procesos de aprendizaje colectivo, ninguno de los partici-
pantes sabía algo sobre inteligencia artificial, pero a través de la consulta 
activa en red, y de la exploración individual socializada, se lograron de-
sarrollar y perfeccionar formas de aproximarla; finalmente se desarrollaron 
tres colecciones, Tranxpur-IA-ciones (Figura 2): imágenes generadas desde 
palabras a través de redes neuronales; Affinity: una propuesta ficcional de 
app de emparejamiento basada en adn y cuyo funcionamiento trabajaría con 
comparativa de datos complejos a través de un modelo de IA; y Enucleación 
de la Ira: una pieza interactiva creada en Open Processing, donde un rostro 
creado por inteligencia artificial, dándole indicaciones de colombianidad, 
es revelado con el mouse con sus ojos lastimados, esto con un sentido de 
protesta frente a los atropellos durante el paro nacional de aquel año2. 

2. Esta misma colección con una nueva curaduría se expuso en formato físico en el 13vo Salón 
Imagenpalabra entre el 9 de Noviembre y el 10 de diciembre del 2022.

Figura 1: Captura de pantalla en facebook del cuadro conceptual de arranque de la fase 1 de 
Transmediaciones Lab 15 de Julio del 2020 

Fuente: Autor y Participantes Transmediaciones Lab Fase 1.
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Figura 2: Captura de la sala de exposición “Tranxpur-IA-ciones” durante “Neologías 
Artificiales”, la exposición organizada por CUNA School of arts science and technology

Fuente: Autoría propia. Captura de pantalla de la exposición virtual y banner actual 
del grupo de Facebook.

En esta fase también se consolidó el proyecto de V-tácoras (ver Figura 3), 
que nació como un heredero de Mutatio vel Permanens, pero esta vez como 
un proyecto de streaming, donde se presentaron y analizaron casos de estu-
dio sobre tecnología, mediación humana y preocupaciones generales de los 
participantes vinculados a los procesos que internamente se llevaban a cabo.

Figura 3: Algunas de las v-tácoras publicadas en el canal de YouTube de Transmediaciones 
Estudio Creativo

Fuente: Autoría propia. 

3. Actualmente la fase 6 lleva por nombre “Meta-territorios”, al momento de escritura de 
esta nota está en busca de financiación pues plantea un mayor alcance y gestión territorial 
en varios espacios de Bogotá
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Desde este momento, la fase 3, fase 4 (que ocurría durante el salón SABIC 
2021) y fase 5, tuvieron como tema central la gamificación, estas fases ocur-
rieron durante el segundo semestre del 2021 y ninguna de las tres logró 
llegar a término de forma ideal, aunque se desarrollaron varias prácticas 
interesantes en el proceso.
 En estas fases se inicia y se consolida la aproximación al ACP que, al 
momento de escritura de este texto es el insumo principal para la fase 6, 
cuyo tema central es el tiempo y el espacio de lo meta.3 
 El ACP y la articulación social. El concepto de ACP, parte de una 
definición de los ideales y realidades del fenómeno educativo desarrollado 
desde Transmediaciones Lab a partir de las discusiones y lecturas compar-
tidas, cuyo proceso reflexivo se expondrá a continuación y, en un segundo 
momento, se presenta el proceso de depuración del que ha sido objeto para 
llegar a la propuesta actual; este segundo proceso ha teniendo en cuenta 
el requisito que supone el trabajo colectivo dentro del Lab, no se inspira 
en una propuesta previa concreta aunque existe una alta influencia de los 
planteamientos de Ivan Illich y la filosofía spinoziana, este texto supone 
precisamente la presentación de esta teoría, creada desde la práctica del 
laboratorio de manera autónoma, pero en diálogo con todos los elementos 
conceptuales, creativos y experimentales que han acontecido en este.
 Primer Momento - Un ideal de educación. Siendo así, hay tres refer-
entes principales de partida que sirvieron para la definición de educación 
sobre la que se basa el laboratorio, empezando con Emile Durkheim, para 
quien “la educación común es función del estado social; pues cada sociedad 
busca realizar en sus miembros, por vía de la educación, un ideal que le es 
propio” (Durkheim, 1988, s.p.). Para Paulo Freire (1997, s.p.) “es un proce-
so de conocimiento, formación política, manifestación ética, búsqueda de 
belleza, capacitación científica y técnica”, y para Hanna Arendt (2001), la ed-
ucación tiene la misión de mediar entre el niño y el mundo. La palabra niño 
nos relaciona con la etimología de pedagogía, que une las ideas de niño o 
joven con la de guía, pero si entendemos niño en un sentido social como un 
“miembro nuevo de la sociedad”, y no solamente como ser humano en un 
rango de edad determinado, un caso como por ejemplo, el de un inmigran-
te que es recibido en una cultura que ajena, facilita la detección de ciertos 
requisitos educativos que deberá cumplir, e independiente de su edad esta 
persona pasará por un proceso pedagógico de los hábitos y costumbres, así 
como los símbolos y la organización de la comunidad de recibida. 
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 Con esto en cuenta, la definición propuesta de educación que se re-
solvió en un primer momento fue: El ejercicio cultural colectivo de guía y 
acompañamiento a los individuos y grupos de una sociedad o comunidad, 
para permitirles la posibilidad de participar en sus procesos de ciudadanía, 
poder, cultura y generación de conocimiento. 
 Aquí lo participativo se denota como un objetivo de la educación, sin embargo, 
esta idea se volvió problemática y esto se desarrolla en el segundo momento, por 
ahora el ideal construido hace explícito que en el proceso educativo no solo tiene 
lugar la formación de unos individuos en unas habilidades concretas, sino tam-
bién la capacidad de articulación con la comunidad y sociedad correspondiente 
para poder ejecutar su poder. Este ideal de educación se ve proyectado en la ley 
de educación de Colombia, Ley 115 del 8 de febrero de 1994, que le dedica el tercer 
punto de su artículo 5to a “la formación para facilitar la participación” (Ministerio 
de Educación Nacional de Colombia, 1994). Expresión que de cualquier manera se 
denota insatisfactoria a una característica que se podría considerar esencial al ejer-
cicio ideal de “lo educativo”. 
 Dentro de Transmediaciones Lab no se trabajó desde ninguna teoría en 
particular, a pesar de que se tuvieron en cuenta todas las teorías anterior-
mente presentadas. El laboratorio se desarrolló más próximo a una propuesta 
de ideación y prototipado continuo, cercano a las lógicas del diseño rápido y 
originalmente inspiradas en el método Outliers School, y de donde aparece 
también un interés por los modelos horizontales y los modelos de organi-
zación horizontal empresariales y comunitarios, reforzados con la revisión de 
modelos de aprendizaje colaborativo, que le han sido más interesantes para el 
proceso del laboratorio.

El aprendizaje colaborativo es una técnica didáctica que promueve el aprendizaje 
centrado en el alumno basando el trabajo en pequeños grupos, donde los 
estudiantes con diferentes niveles de habilidad utilizan una variedad de 
actividades de aprendizaje para mejorar su entendimiento sobre una materia. 
Cada miembro del grupo de trabajo es responsable no solo de su aprendizaje, sino 
de ayudar a sus compañeros a aprender, creando con ello una atmósfera de logro. 
Los estudiantes trabajan en una tarea hasta que los miembros del grupo la han 
completado exitosamente. (TEC de Monterrey, 2020, s.p.)

 Para el caso de las ACP se prefirió distinguir entre los términos colab-
orativo y colectivos para aproximarse al ideal propuesto en dos puntos clave 
y respondiendo a dos necesidades diferenciadoras. Por una parte, la figura 
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del estudiante no existe dentro de la experiencia del Laboratorio particu-
larmente por la comprensión de esta figura como un rol sometido a unos 
métodos y a la doctrina de una figura de autoridad y poder. Para compren-
der mejor sus fenomenologías se plantea aproximarse bajo una postura 
bajo la cual todes somos aprendientes y todes somos participantes, a pesar 
de los roles temporales que puedan llegar a tener en algunos casos ciertos 
individuos. Y la segunda necesidad diferenciadora es la que responde al 
problema de las distintas voluntades y su autonomía de desenvolvimiento 
característico de los procesos colectivos y asociativos. 
 Así, el aprendizaje colectivo parte de la ampliación del conocimiento 
individual a partir de la discusión en colectivo y la suma de los resultados 
de cada una de las intenciones. En algunos casos, esto lleva al desarrollo de 
un proyecto grupal concreto, de muchos proyectos individuales o de combi-
naciones parciales de cualquiera de los dos escenarios (D’orsonville, 2021).

 Segundo Momento - El problema de las relaciones de poder. La defin-
ición ideal resultó insatisfactoria ante análisis y necesidades más precisas 
del ejercicio de investigación macro, no existe ni en la literatura consultada 
hasta el momento, ni en los estudios conocidos, una razón lógica para con-
siderar al fenómeno educativo sin tener en cuenta los problemas que pre-
sentan las relaciones humanas, sistemáticas, operativas y limitadoras que 
él mismo construye y que lo hacen contradictoria a la función ideal en la 
sociedad que se le atribuye.
 La participación que permite lo educativo es una participación siempre 
limitada por el sistema que define qué es lo educativo, dado que este siste-
ma se replica por medio de la educación al hacer de los individuos parte del 
sistema, es decir, incrementando la propia potencia del sistema y no necesari-
amente la del individuo. Lo vemos en las teorías de Althusser sobre la escuela 
como aparato ideológico del estado (Althusser, 1988), pero también en la per-
spectiva de Freire de la “educación bancaria” (Freire, 2005) y en la crítica de 
Ivan Illich a la escuela en su “sociedad desescolarizada” (Illich, 1974). 
 Todos estos postulados coinciden en criticar un fenómeno que denom-
inaremos como la réplica en las condiciones indeseadas de la sociedad, sin 
embargo, no terminan de revelar el alcance del poder de inserción que tiene 
lo educativo. Freire e Illich propondrán distintas formas de afrontar los prob-
lemas que detectan, la educación liberadora y crítica y la desescolarización 
de la educación, ambas con una gran cercanía con las prácticas misionales. 
Sin embargo, al día de hoy podemos ver que ambas propuestas están siendo 
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aplicadas de forma activa en prácticas de lo educativo que mantienen este 
fenómeno de réplica. Es así como podemos encontrar ejemplos claros de prác-
ticas educativas para las masas que cubren del manto de lo popular para re-
alizar procesos de inserción humana a sistemas de poder, o como la crítica a 
las distancias generadas por el auto-centrismo de las ciudades, la salud limit-
ada de la yatrogénesis y la formación lineal limitadora de la escuela, se amplía 
en las estructuras digitales de comunicación por medio de las redes sociales 
digitales, el dataismo y el trabajo remoto, entre otros. Todo esto demuestra 
que la escala de réplica es mucho mayor y, por lo tanto, toca plantear otra 
forma de abordarla. 
 ¿Cómo se replican los dispositivos? - Sistemas y herramientas. Desde aquí se 
propone una perspectiva escalonada inspirada en las cinco pieles de Hundert-
wasser, que permite abordar el fenómeno en distintos niveles para así entend-
er las relaciones entre el fenómeno macro y sus expresiones singulares, en el 
nivel micro y local, pasando por cada una de las capas que sean necesarias, 
y permitiendo contemplar las distintas tensiones y relaciones que modifican 
este fenómeno de réplica, tensiones que se expresan en procesos de inserción 
y articulación que se vuelven muy prácticos en este contexto.
 De esta manera, se puede intuir un macro-dispositivo dominante sobre 
las formas de todas las demás relaciones humanas, este es el mercado. El rol 
predominante de una u otra lógica mercantil particular en cualquier momen-
to de la historia ha sido de gran importancia para determinar muchas de las 
formas de relaciones entre los individuos y grupos sociales, pero lo que hace 
predominante este dispositivo en la actualidad es la manera en la que ha lo-
grado invadir y replicarse en cada uno de los dispositivos menores a él, lo 
que se puede ver en la forma de moldear los procesos sociales y vitales hu-
manos, lo vemos en las lecturas sobre lo líquido de Bauman, cuando describe 
una sociedad construida en incertidumbres. O como el narcisismo descrito 
por Lipovetzk, se puede leer con facilidad en el mercado de master class, que se 
disparó desde antes del inicio de la pandemia de covid-19 y que es un fenóme-
no de redes digitales que mueve cantidades aún no calculadas de capital en 
un proceso de especulación sobre bienes no regulados, similar a lo que ocurre 
con el narcotráfico, o las criptomonedas. Pero ¿cómo se relacionan las carac-
terísticas de estos fenómenos locales con la lectura global desde la inserción y 
la articulación?.
 Illich propone una pista en su sociedad desescolarizada cuando se re-
fiere a la decisión de los países latinoamericanos de invertir en televisión en 
vez de magnetófonos. 
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Esta red de magnetófonos sería, por supuesto, radicalmente diferente de la 
red actual de TV. Proporcionaría oportunidades a la libre expresión: letrados 
y analafabetos podrían, por igual, registrar, preservar, difundir y repetir sus 
opiniones. La inversión actual en TV, en cambio, proporciona a los burócratas, 
sean políticos o educadores, el poder de rociar el continente con programas 
producidos institucionalmente, que ellos -o sus patrocinantes- deciden que son 
buenos para el pueblo o que éste los pide. (Ilich, 1980, s.p.)

 En esta caracterización vemos un fenómeno que, en conversaciones 
con Francisco Lopera, se traduce en una dicotomía entre sistema y herra-
mienta, cuya diferencia predominante está en la tendencia que tienen por su 
dirección del incremento de la potencia, en el caso del sistema el incremento 
suele dirigirse hacia el sistema mismo, mientras que la herramienta siempre 
tenderá a ampliar las capacidades del individuo, podemos ver un ejemplo 
más claro de esto en una comparativa más actual, la tecnología radial y el 
internet, ambos facilitan la comunicación bidireccional y los procesos trans-
media, sin embargo, sobre el radio siempre tendrá el control el individuo, y 
si bien depende de la construcción de una red de nodos comunicantes, esta 
construcción se plantea desde lo individual, y crece en magnitud mientras 
acumula más factores; el internet tiene cualidades similares, pero es impen-
sable sin la infraestructura facilitada por un nicho de poder, y menos aún 
si consideramos el nivel de centralización en que (actualmente) se desen-
vuelve con empresas como Google, Facebook y Amazon, capaces de contro-
lar una gran parte del tráfico informático e insertarse en la cotidianidad de 
los usuarios para aprovechar los datos que estos les facilitan; esta situación 
se puede resumir en la frase el usuario no utiliza el celular, sino que el celular lo 
utiliza a él.
 Así podemos categorizar esta fenomenología en por lo menos en ocho 
niveles (planeta/global, nación, región, ciudad, territorio, local, colectivo, ho-
gar, individual). Al nivel global o del planeta, según nuestra hipótesis, el mer-
cado y los sistemas de producción-distribución intercontinentales rigen las 
relaciones de los actores que pueden hacerlo a esta escala (llámense empresas 
internacionales, compañías multinacionales, grupos de poder supranaciona-
les, redes de tráfico ilegales o cuáles corresponda). Las grandes disputas y 
alianzas del mundo moderno siempre se ven atravesadas por conflictos en 
la capitalización de territorios estratégicos para la consecución de recursos 
o su distribución, en la necesidad de apertura de oportunidades de venta y 
comercialización de bienes o servicios o en la modificación de los valores de 
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confianza y especulación monetaria, podemos ver un ejemplo de esto en el 
recientemente bautizado por los medios norteamericanos como la Crisis Ucra-
niana y cuyo epicentro de tensión pasa por el gasoducto Nord Stream 2, pero 
que además detona a principios del 2022, coincidiendo con la caída de las 
bolsas de valores europeas y norteamericanas. Otro caso que ilustra esta idea 
de escalamiento y replicabilidad, y que permite ver cómo se puede salir de los 
límites impuestos por distintos sistemas sociopolíticos, son las relaciones de 
poder que construye el tráfico de drogas, el cual se desenvuelve en ámbitos 
tanto legales como ilegales y, que cuando lo hace desde el segundo, gestiona 
sus formas por lógicas propias de los mercados no regulados, la escala de 
paso de lo nacional a lo territorial pasando por lo regional, la podemos leer en 
esta cita del artículo “Violencia Extrema Sin Guerra”:

Las diferencias igual se acusan entre organizaciones de alto nivel como el cártel 
de Sinaloa en México y el PCC en Brasil, cada uno dotado de conexiones globales 
y modos de operación territorial diferenciados (Feltrán, 2012). Se imponen los 
patrones históricos de la nación, de allí las diferencias entre países, tan notorias 
como las diferencias dentro de los países -entre Sao Paulo y Río (Feltrán, 2018; 
Rodrigues, 2018) o entre Medellín y Bogotá (Jaramillo y Perea, 2014)-. (...) 
Así es, a las ilegalidades organizadas latinoamericanas las conecta la condición 
común de actores posesionados de un territorio mediante el uso o la amenaza de 
la violencia. Por supuesto, el grado de organización sobre el que se soporta su 
dominación territorial violenta varía siguiendo un continuo de polos extremos: 
en una orilla la empresa transnacional del narcotráfico, sin prescindir no obstante 
de una inserción territorial (para el caso el cartel de Sinaloa; en la orilla opuesta 
la pandilla de barrio dedicada a robos menores, pero dotada de la capacidad de 
someter la vida local a la tensión de sus violencias. (Perea, 2019, s.p.) 

 Estas relaciones macro se ven proyectadas en escalas cada vez menores 
y las formas que adoptan sus dispositivos de poder, sean estos instituciones, 
extituciones, o conglomerados, adquieren distintas formas y expresiones sin-
gulares entre menor sea la escala, podemos verlo en el caso citado del cartel 
de Sinaloa, partiendo de las redes macro de producción y consumo de droga 
administrados por distintas empresas criminales de toda América y Europa, 
estas ejercen su poder en los territorios y una de las posibles expresiones de 
este poder desde la singularidad de las comunidades y sus lógicas propias 
son las pandillas de barrio, pero otra posible expresión de este poder son las 
bandas criminales que intervienen en las redes de microtráfico en Bogotá.
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 Estas son las distintas expresiones del poder que proyecta un dispositivo 
macro como el narcotráfico, sin embargo, las mismas formas del narcotráfico, 
como ya han sido relacionadas anteriormente, se asemejan a las relaciones 
que replican el funcionamiento mercantil, por ello, es que en este momen-
to histórico suponemos el nombramiento del dispositivo macro dominante 
como el mercado, pero que en cualquier otro momento de la historia podría ser 
nombrado de otra manera, y también podría variar su naturaleza de acuerdo 
a la escala y singularidad desde la que nos aproximemos a él.
 Para dar un marco histórico breve, en Polanyi (2003), se describen las 
características del periodo llamado la paz de los 100 años, previa a la Primera 
Guerra Mundial; en este escenario, el libre mercado empieza a ser consider-
ado como uno de los determinantes de la paz en europa, pero los equilibrios 
de poder militar y las tensiones del capital cultural generaban sus propias 
dinámicas. Posterior a la Primera Guerra Mundial es más fácil leer el pro-
ceso de hegemonización de las formas propias del dispositivo del mercado 
insertadas en todas las esferas de la vida.
 El espacio de lo educativo, en este escenario, se construye como una her-
ramienta del dispositivo para facilitar su inserción, Illich bordea la idea en 
su obra con las constantes referencias a las estructuras de creencias, así como 
el uso de los mitos. Por ejemplo, en Némesis Médica se refiere al sistema de 
creencias necesario para permitir la privación popular de los instrumentos 
de la salud y los saberes alrededor de la curación y el cuerpo, este sistema 
se constituye como un mito de efectividad y alcance sostenido sobre la idea 
de un bien común, pero que demuestra con constantes ejemplos sus con-
tradicciones, a la vez que en Sociedad desescolarizada su crítica a las escuelas 
como escenarios que “pervierten la natural inclinación a desarrollarse y 
aprender convirtiéndola en la demanda de instrucción” (Illich, 1974), ilustra 
lo que para Moruno podría significar un proceso de precarización como la 
privación del individuo de un capital abundante para la generación de un 
nicho de mercado, lo que demuestra reiteradamente la replicabilidad de las 
características del dispositivo de mercado.
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Conclusiones: Los elementos de la ACP

Aprendizaje

En nuestra primera definición sobre lo educativo se planteaba de manera 
explícita la necesidad de participación en el proceso, pero visto como un 
sistema de inserción, esta participación es pasiva, no es la expresión de un 
poder propio en relación a unas necesidades determinadas, sino la inserción 
del individuo en una forma de ordenamiento social particular. No se trata 
de la formación de un individuo, sino de su capacidad de responder a las 
necesidades del sistema que lo requiere, la articulación con la comunidad 
queda en segundo plano y solo si esta no ocurre de acuerdo a las formas que 
el dispositivo dominante replica.
 Para Transmediaciones Lab, la necesidad de herramientas que invier-
tan esa lógica hace necesario resolver ese problema, la propuesta de las 
ACP es hacer una depuración de lo educativo en categorías puntuales que 
permitan potenciar la generación de herramientas y evitar la réplica de 
formas organizativas, que solamente facilitarían la reaparición de los mis-
mos problemas que se pretenden solucionar. Gustavo Esteva hace, en una 
entrevista y a través de su pensamiento sobre las alternativas a la edu-
cación, un resumen muy puntual en rechazo a la necesidad impuesta de la 
certificación del conocimiento.

(...) Hemos pasado de la palabra educación, que nos crea automática dependencia 
de una institución pública o privada, que nos proporciona el servicio llamado 
educación, que nos eduque, al uso del verbo aprender. Cuando yo aprendo, soy 
yo quien tiene la agencia, nadie está aprendiendo por mí, lo que necesito es tener 
las condiciones sociales para poder aprender adecuadamente. (Esteva, 2017, s.p.) 

 En esa medida, el aprendizaje aparece como el primer elemento en 
una matriz de sentido que permita invertir el traspaso de potencia, pero el 
aprendizaje no garantiza participación ni capacidad de respuesta a los prob-
lemas y necesidades por sí solo; además, la capacidad de aprender consiste 
en la adquisición de conocimientos, de igual forma que ocurre en el marco 
general de lo educativo y las distintas formas que adopta. ¿Cómo alinearlo 
con la necesidad de articulación? Una primera respuesta está, irónicamente, 
en la teoría de procesos creativos construidas desde las corrientes de la inno-
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vación empresarial del que nace el mismo concepto de los labs, la capacidad 
creativa se ha desarrollado de manera insistente con un enfoque sinéctico y 
heurístico para responder a necesidades comerciales, y es un campo extenso 
del conocimiento con un alto grado de sofisticación. 

Creación - Transformación

Los procesos creativos suelen ser definidos con base a su metodología como 
estructuras organizadas de fases y pasos, y en la mayoría de propuestas se de-
scriben a partir de puntos comunes, tales pueden ser los momentos de diver-
gencia, la convergencia y la emergencia inspirados en el método Outliers (Par-
do, 2020), o los elementos de los sistemas autoorganizados (De Bono, 1994), 
los cuales pueden ser detectados en semejanzas en casi cualquier ejemplo de 
proceso creativo, lo cierto es que un proceso creativo es difícil de definir en 
términos estructurales, sobre todo, cuando se toma en cuenta el aporte del 
campo de las artes a este discurso, la incompletitud de la obra siendo crea-
da, recreada y transformada ante las infinitas posibles interacciones con un 
público; esta lógica extraída al marco inclusivo de lo creativo propone a la 
creación como dependiente tanto de los procesos individuales como de los 
colectivos, haciéndola variable de acuerdo a cada singularidad. Las metod-
ologías de procesos creativos son solo una simplificación de las teorías sobre 
la creatividad y la definición, por tanto, de proceso creativo escapa a las doc-
trinas estructurales, el proceso es un conjunto de variables singulares a cada 
situación que permiten el ejercicio creador y/o transformador, y requieren 
una caracterización particular.

Participación

Todas estas dinámicas complejas ocurren entre mediaciones técnicas y sen-
sibles, principalmente a través de dispositivos técnicos, sistémicos u orga-
nizativos. Un individuo desde la perspectiva de las transmediaciones no es 
una voluntad nodal conectada por vectores a la red de otros individuos por 
medio de relaciones rizomáticas de naturalezas sensibles, transaccionales, 
simbólicas, representativas, identitarias, etc., sino que cada individuo se 
compone como un conjunto complejo de vectores de influencia y volunta-
des que atraviesan la propia y que, en el campo de su singularidad, alteran 
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sus proyecciones, en pocas palabras, nuestra conformación como individuo 
social no puede generar, desde esta perspectiva una unidad de intención 
y voluntad, una persona es en realidad un conjunto de distintas fuerzas, 
voluntades e intenciones proyectadas en un cuerpo; unir aprendizaje con 
creatividad podría facilitarle a los distintos cuerpos y a sus conjuntos artic-
ulados, maneras de relacionarse con el mundo alterando e incrementando 
su potencia.
 Comprender la posibilidad de este tipo de relaciones es vital para no 
caer en el vicio de la replicabilidad a la hora de buscar la articulación, pues 
los fenómenos sociales de la dislocación social (al igual que los del apren-
dizaje, la creación y ahora la participación) no son absolutos y ocurren en 
una constante tensión y distensión de distintas dinámicas de dominación, 
asociación, subyugación y resistencia, dinámicas donde la inserción y la ar-
ticulación se expresan de maneras variadas y simultáneas.
 Plantear una posición frente a la participación y validar su relevancia en 
esta matriz propuesta, se hace más fácil cuando simplificamos la lectura de es-
tas relaciones a la de los dispositivos, lo que, a su vez, permite trasladar estos 
conceptos al campo de la acción comunitaria y a la lectura de los fenómenos 
del ACP en acciones más concretas. El recorrido que se hizo para llegar a esta 
comprensión de dispositivo inicia con Girgio Agamben, para quien el concep-
to griego de oikonos es traducido por los monjes griegos como dispositivo, que 
significa literalmente la disposición de Dios, el orden del creador, la organi-
zación de los elementos de la inventio en un todo estructurado, poder, creación 
y signo. Esta idea de dispositivo también es trabajada desde el idioma alemán, 
particularmente, en los términos de gestell de Heidegger, del cual se despren-
de nuestra concepción de dispositivo como aparato, como una pieza dentro 
de la cual todas sus partes están en un orden perfecto, y el Stimmung de Frie-
derich Schiller que se constituye como un dispositivo sensible, un orden que 
altera lo emocional; eventualmente, Foucault utiliza este concepto con cierta 
ambigüedad para referirse a ciertas organizaciones del poder y sus estrategias 
(Cadahia, 2016).
 Esta comprensión del concepto del dispositivo tiene que ver con las es-
trategias del poder, pero también con la experiencia sensible y la mediación 
técnica, es a través de dispositivos de organización humana, como por ejemp-
lo la escuela, que facilitamos, complicamos, reducimos o ampliamos la capaci-
dad de participación, la forma de expresión del poder en la ciudadanía. 



254

 Autonomía tecnológica

 Siendo así, tenemos tres elementos que hacen parte intrínseca del ejer-
cicio educativo, pero que se nombran de manera diferencial para evitar sus 
ideales y promesas de los vicios que ya hemos evidenciado, si consideramos 
que el ideal de educación necesariamente tiene como fin permitir la partici-
pación de los individuos en una sociedad o comunidad, si su expresión pasa 
por el aprendizaje, y si el poder ejecutado se propone como una acción crea-
dora/transformadora del medio, el concepto de aprendizaje-creación-par-
ticipación es la idea por la que se hizo referencia al ejercicio educativo, afín 
a esta perspectiva.
 Este es el producto parcial de estas reflexiones y el concepto que se es-
pera poner en práctica desde ahora en las futuras actividades de Transmedia-
ciones Lab; el ACP se propone de arranque como una perspectiva que puede 
permitir la creación de dispositivos que respondan a las necesidades creativas 
y de aprendizaje en distintas escalas, permitiendo manejar los fenómenos de 
la dislocación social desde la propia respuesta activa territorial, esto, por su-
puesto, es la tesis a probar, a rebatir y con la cual experimentar la matriz de las 
ACP desde la intención del incremento de la potencia para lograr una mayor 
autonomía social desde la horizontalidad y la articulación.
 Transmediaciones Lab, por su parte, ha permitido experimentar por 
fuera de las metodologías, sin dejar de usarlas desde una postura estratégica 
que rechaza las fórmulas, tener principios regidores que permiten acoplarse 
a cualquier escenario, contexto y principio, sus problemas, de momento, se 
consideran dependientes de una realidad más grande sobre la que un hipo-
tético ejercicio de ACP podría proponer posibilidades nuevas, pero que ya 
permite imaginar formas no institucionalizadas, sino flexibles y cambiantes, 
para adaptarse a realidades diversas, en este caso, desde el ejercicio, por lo 
menos, del aprendizaje creativo. 
 En últimas, esto se ha visto reflejado en los proyectos concluidos, pues-
to que presentan formas de adaptación a las realidades en que han ocurrido; 
Mutatio Vel Permanens responde directamente a una crisis emocional colec-
tiva generada por la emergencia sanitaria, y evoluciona de manera orgánica 
y sin resistencia cuando la preocupación grupal se transforma, esto hace 
que los proyectos y el proceso se vuelvan la nave de necesidades y deseos 
singulares, tanto de los individuos como de los momentos. 
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Introducción

Para conocer de cerca las necesidades reales que tienen las comunidades o 
grupos sociales para los cuales se diseña, Llop (2012) establece que algunas 
disciplinas, como el Diseño Industrial, han incorporado contenidos de las 
ciencias sociales a su metodología, con el fin de entender las necesidades, 
conductas y decisiones que toman las personas a las que se espera impac-
tar con intervenciones de diseño. En la búsqueda de nuevas formas de rel-
ación entre la sociedad civil y la academia, surge, en el programa de Diseño 
Industrial de la Universidad Pontificia Bolivariana, el curso de Proyecto y 
Vida Pública como parte del ciclo profesional. Esta asignatura se enmarca en 
proyectos dirigidos a las personas en el espacio público como un ejercicio 
de ciudadanía en el que se vinculan las prácticas humanas, para desarrollar 
proyectos que contribuyan a la gestión y a la mediación en contextos situa-
dos espacio/tiempo que atiendan las demandas ciudadanas en un territorio 
o comunidad. 
 Para lograr lo anterior, los estudiantes se apoyan en el método et-
nográfico, con el fin de realizar análisis sociales y espaciales para ampliar 
el espectro de conocimiento al momento de intervenir y diseñar espacios y 
equipamientos orientados a la mejora de la calidad de vida de las personas 
y de las poblaciones, asumiendo una postura crítica a partir de la ubicación 
histórica, la contextualización social y cultural de problemáticas asociadas a 
la urbe y el espacio público. 
 Con un enfoque centrado en las personas, se prioriza la comprensión 
de los comportamientos, las necesidades y los valores de los sujetos investi-
gados, como principios rectores para resolver los problemas que los afectan 
(Salgado, 2021), y de esta forma identificar tensiones o problemas de diseño 
con carácter resolutivo, además de nutrir la conceptualización, generación 
de ideas, formalización y materialización de productos, que respondan a 
oportunidades de diseño que se identifican en cada territorio.

mailto:Coppelia.herran%40upb.edu.co?subject=
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 Por tanto, al trabajar en contextos específicos con poblaciones y necesi-
dades reales, los estudiantes pueden desarrollar su campo de comprensión 
sobre las realidades investigadas y ser más asertivos al momento de identi-
ficar y resolver tensiones o problemas, esto con la finalidad de incrementar 
el bienestar de las comunidades o poblaciones investigadas. Así las cosas, 
interesados por lo que las personas hacen, sus comportamientos, la forma 
como interactúan con su entorno, sus creencias, valores y motivaciones, en-
tre otras, el método etnográfico ofrece los medios para aproximarse a una 
situación social, que puede ser considerada de manera global en su propio 
contexto natural con una mirada macro, sin dejar de perder de vista las 
pequeñas realidades.
 En 2021, la forma tradicional de emplear este método en el curso de 
Proyecto y Vida Pública cambió al recibir la invitación, por parte de la Fun-
dación Greenland, para diseñar un sistema de mobiliario urbano en espa-
cios comunitarios que hacen parte del proyecto de vivienda de interés social 
Papagayo, ubicado en el municipio de Carepa, Urabá. De acuerdo con el 
artículo 91 de la Ley 388 de 1997, el modelo de vivienda de interés social 
en Colombia se define como la vivienda que se desarrolla para garantizar 
este derecho de las familias con menores ingresos, y cuyo valor no exceda 
de ciento treinta y cinco salarios mínimos mensuales legales vigentes (135 
SMLMV).
 Con este proyecto habitacional, 216 personas resultaron beneficiadas 
con la entrega de 48 viviendas que cuentan con dos habitaciones, estudio, 
salón comedor, zonas de ropas y baño, construidas en torres de cuatro pisos 
que se encuentran conectadas entre sí, para permitir la articulación de las 
viviendas y los patios que aportan a la iluminación y ventilación. Esta con-
strucción generó 236 empleos directos y 300 indirectos, esenciales en la re-
cuperación y reactivación de la economía durante la época de pandemia, 
además de contribuir en el cierre de brechas de inequidad en Urabá, que, 
junto con los municipios del área metropolitana, concentran el mayor déficit 
habitacional en el departamento de Antioquia.
 Así, en espera de mejorar la calidad de vida de las personas que recibieron 
vivienda nueva, el equipo de estudiantes se embarcó en la misión de diseñar un 
sistema de mobiliario público de libre acceso para los residentes y vecinos del lu-
gar, considerando que el municipio de Carepa presenta problemas en gran parte 
de sus zonas públicas, ya que no se cuenta con suficientes elementos de perma-
nencia y entretenimiento, y los existentes se encuentran en constante remodel-
ación, lo que acentúa la ausencia de recursos en términos de infraestructura.
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 Cabe señalar que, Carepa se encuentra a 28 metros sobre el nivel del mar, 
con altas temperaturas (entre los 22 y 34 grados centígrados) durante todo 
el año y fuertes lluvias; además, está asentado a la orilla de un río sinuoso, 
orgánico y curvo. Está situado en el noroccidente antioqueño, en la subregión 
de Urabá en el departamento de Antioquia; limita por el norte con el munic-
ipio de Apartadó, por el este con el departamento de Córdoba, por el sur con 
el municipio de Chigorodó y por el oeste con el municipio de Turbo.
 La población está conformada por 42.294 habitantes, ubicados en 380 
kilómetros cuadrados, en los que habitan antioqueños del interior del país, 
comunidades indígenas y grupos afrocolombianos provenientes del depar-
tamento del Chocó, lo que convierte a Carepa en un territorio de gran rique-
za étnica y cultural.
 Además de contar con la mayor extensión de tierra de cultivos de ba-
nano, con alrededor de 11.000 hectáreas que generan el mayor porcentaje 
de la economía de Urabá, su posición privilegiada en el golfo de Urabá y la 
conexión que tiene con el océano Atlántico, el río Atrato, la zona selvática, 
las montañas y la frontera con Panamá, también lo hace atractivo no solo 
para el comercio de exportación de productos, sino también para los grupos 
armados al margen de la ley, que lo convirtieron en un lugar estratégico 
para las rutas de tráfico ilegal de drogas y armas.

Metodología

Para desarrollar el sistema de mobiliario requerido por la Fundación, se re-
curre a la etnografía como método dentro de la formación de núcleo profe-
sional de Proyecto y Vida Pública, teniendo en cuenta que se emplea desde hace 
muchas décadas por otros profesionales: trabajadores sociales, sociólogos, 
economistas y politólogos, entre otros, que han adelantado sus investiga-
ciones a través de este método. Actualmente no se puede decir que es un con-
ocimiento exclusivo de los antropólogos, aunque sean ellos los que emplean 
la etnografía como parte de su identidad disciplinaria (Restrepo, 2016). En 
ciertas áreas como los estudios de mercado, la etnografía se hace cada más 
familiar y es altamente demandada por los diseñadores de nuevos productos 
para distintos consumidores. 
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Los publicistas y planificadores también han descubierto las ventajas de los 
estudios etnográficos para orientar sus labores a partir de un conocimiento 
más profundo y detallado de las poblaciones a las que pretenden intervenir. 
La etnografía, por tanto, no se circunscribe [exclusivamente] al estudio de 
comunidades indígenas (…), [ya que] el grueso de la antropología del país (…) ha 
dejado de dedicarse exclusiva o predominantemente al estudio de las poblaciones 
indígenas. No solo otros grupos étnicos como las comunidades negras rurales son 
ya parte de la preocupación de los antropólogos, sino también múltiples aspectos 
de las poblaciones urbanas y otros temas emergentes que trascienden los estudios 
realizados en un lugar. Se puede afirmar, incluso, que hoy las denominadas 
“minorías étnicas” han dejado de ser el centro de la imaginación antropológica 
(Restrepo, 2016, p. 16)

 Desarrollada por antropólogos y sociólogos, según Giddens (2004), la 
etnografía tiene que ver con “el estudio directo de personas o grupos duran-
te un cierto período de tiempo, utilizando la observación participante o las 
entrevistas, para conocer su comportamiento social” (p. 810). De acuerdo 
con Santana y Gutiérrez (1996), este método de investigación, por el cual 
se aprende el modo de vida de una unidad social concreta, trátese de una 
familia, una clase, un claustro de profesores o una escuela, consiste en hacer 
descripciones detalladas de situaciones, eventos, personas, interacciones y 
comportamientos que son observables. Aquí se incorpora lo que los partic-
ipantes dicen, sus experiencias, actitudes, creencias, pensamientos y reflex-
iones, tal como son expresadas por ellos mismos y no como se los describe, 
ayudan a captar el sentido que las personas dan a sus actos, a sus ideas y al 
mundo que les rodea. 
 En la asignatura, la etnografía como método ha permitido, en difer-
entes semestres académicos, poner en entredicho la experiencia resultante 
de la triada elaborada entre el investigador, el investigado y el contexto, 
reforzando así la importancia que se le da al reconocimiento del entorno so-
bre el cual se hace el trabajo etnográfico, para identificar aspectos relevantes 
a lo largo de la investigación. Lo anterior se puede tconvertir en insumo 
para desarrollar un ejercicio conceptual con propuestas a modo de sistemas, 
partiendo de la reflexión sobre las prácticas humanas situadas en contextos 
específicos, indagando sobre problemáticas de diseño y considerando las 
diferentes dinámicas de interacción que se generan en cada contexto.
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 Para el universo del Diseño, es determinante la identificación y el reconocimien-
to de referentes identitarios que puedan transformarse más adelante en ideas, pro-
puestas y respuestas de objetos y materialidades con un alto componente local. Para 
lograr esto, los estudiantes repasan los aspectos más relevantes de la cultura estudia-
da, a partir de factores como el tipo de sociedad conformada, la historia, la economía, 
la religión y la política, además del acercamiento y la observación a los conocimientos 
y las creencias, las prácticas de socialización, las actividades relacionadas con el ocio y 
el esparcimiento, las costumbres presentes en la vivienda, el vestido, la tecnología, la 
alimentación y el sistema de valores que hacen parte de los hábitos y las capacidades 
que tiene cada población.
 Sobre el estudio de identidad o identidades culturales que hacen parte 
de un lugar de la geografía nacional, Vélez (2013) argumenta la necesidad 
de hacerlo a través de la lectura de las características diferenciadoras de los 
grupos poblacionales. Este tipo de trabajos, según la autora, debe realizarse 
con herramientas de investigación etnográfica que sirvan para poner en ev-
idencia los elementos de la cotidianidad, que establecen todo aquello referi-
do a la identidad del lugar y por supuesto de su gente. En este caso se le da 
relevancia al entorno, porque ayuda a construir el camino que se dirige a un 
espacio que busca la apertura de ese sujeto, mientras logra esa capacidad de 
comprender su esencia y el mundo que habita.
 A pesar de los diversos alcances que puede tener el método, según las 
intenciones del investigador con su objeto de investigación, los estudios et-
nográficos coinciden en la siguiente condición: Abordar el objeto de estu-
dio con miras a comprender e interpretar una realidad que interactúa con 
un contexto más amplio, con la finalidad de derivar conocimiento y plant-
eamientos teóricos, más que a resolver problemas prácticos como lo podría 
hacer la investigación-acción, por ejemplo.
 De acuerdo con Serra (2004), uno de los requisitos para realizar una 
buena etnografía es hacer un trabajo de campo prolongado, en el que se 
produzca un contacto directo con las personas que se piensa investigar en 
el lugar, mientras se hace una toma de datos sobre el terreno. La presencia 
en el campo y la vinculación se consideran necesarias porque permiten re-
unir, en su ambiente natural, datos sobre el comportamiento de las personas 
y de los acontecimientos, situándolos en un contexto en el que adquieren 
significación, facilitando así́ no solo su comprensión, sino la formulación de 
hipótesis pertinentes.
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 En este orden de ideas, se puede decir que para que los estudiantes se 
acerquen al objeto de conocimiento por medio de la investigación in situ, 
mientras desentrañan la información recolectada, recurren al uso de otras 
herramientas provenientes de las ciencias sociales, tales como la observación 
simple y participante, la cartografía social, la entrevista abierta a profundi-
dad, las historias de vida y el registro fotográfico, para ayudar a cuestionar 
la forma como funciona la verdad y el sujeto en la cultura investigada. 
 Al considerar que el devenir de esta asignatura se caracteriza por la 
realización de trabajo de campo in situ, que nutre la conceptualización, gen-
eración de ideas, formalización y materialización de productos, que respon-
dan a oportunidades de diseño detectadas en contextos específicos, es un 
hecho que la metodología y las formas con las que se venía analizando el 
estudio del territorio cambió abruptamente durante la época de pandemia. 
Por lo tanto, para afrontar esta nueva realidad, fue necesario migrar a la 
ciberetnografía, definida, por Fernández y Ortiz (2013), como un método de 
investigación en línea, que adapta abordajes etnográficos con diferentes her-
ramientas tecnológicas como Google Earth y el uso de teléfonos inteligentes, 
además de plataformas digitales para la realización de reuniones grupales 
como zoom, Google Meet y Teams en tiempo real, y el empleo de WhatsApp 
para el desarrollo de reuniones individuales.
 Con la llegada de las nuevas tecnologías de la información y comuni-
cación, también nacieron nuevas plataformas virtuales que han generado 
otras formas de aproximarse al objeto de estudio, donde la imaginación y 
la creatividad, para acercarse a la otredad, fortalece los procesos de cono-
cimiento a distancia y de esta forma complementar la etnografía física.
 Para esta investigación, el uso de la etnografía virtual permitió hacer ob-
servación de campo a través de Google Earth y acercarse al territorio visto 
en tiempo real, con el objetivo de conocer aspectos de infraestructura como 
las fachadas de las casas, las calles y los barrios de Carepa. Esta herramienta, 
que solo se puede utilizar a través de un computador de escritorio, permite 
la visualización geológica a gran escala hasta el acercamiento de edificios ur-
banos individuales. También se realizó una observación asistida en remplazo 
de la observación simple, con la ayuda de personas locales que revisaron si-
tios específicos y tomaron fotos y videos grabados con teléfonos inteligentes 
y cámaras de buena resolución en formato horizontal, así como la elaboración 
de entrevistas semi-estructuradas, las cuales fueron realizadas por los estudi-
antes a través de conversaciones telefónicas y encuentros virtuales. Lo anteri-
or se realizó por medio de las plataformas ya mencionadas.
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Resultados y Discusión

Conocer Carepa a través de la virtualidad fue un ejercicio complejo que re-
quirió un doble esfuerzo por parte de los estudiantes, ya que debían ganarse 
la confianza de la población de Carepa y entender en detalle el territorio que 
se iba a intervenir. Con el fin de que los alumnos superaran la imposibilidad 
de la investigación in situ, se aprovechó el uso de las herramientas digitales 
para establecer, con los habitantes de Carepa, conversaciones y entrevistas 
desarrolladas a la distancia. La información recolectada a través de Google 
Earth y posteriormente analizada de forma manual a partir de categorías 
construidas por los estudiantes, previo al trabajo de campo, permitió iden-
tificar diversas problemáticas asociadas a la falta de espacios para el en-
cuentro y la socialización en el espacio público, así como el estado en que 
se encuentran las áreas deportivas y recreativas de Carepa, localizadas de 
forma dispersa en la estructura urbana de la cabecera municipal y con una 
marcada carencia de equipamientos hacia la parte sur de la cabecera. 
 Sobre el aspecto recreacional, especialmente asociado con la población 
infantil, fue posible conocer que los pocos espacios existentes se encuentran 
con un alto grado de decadencia y abandono, además de contar con pocos 
elementos de mobiliario, convirtiéndose en áreas abandonas, cubiertas por 
malezas, que no permiten el fácil acceso a estos sitios para que los niños 
improvisen algún tipo de juego y permanezcan por tiempo prolongado.
 Las áreas que actualmente están destinadas para el deporte son las 
siguientes: un espacio polideportivo con una cancha de fútbol y una pista 
de atletismo en pésimas condiciones; un diamante de softbol, al que no le 
funcionan los drenajes; una cancha de voleibol y dos canchas de basquetbol 
en condiciones similares. A esta lista se suman una serie de placas polide-
portivas ubicadas en la urbanización Jorge Eliécer Gaitán, en el parque de 
Pueblo Nuevo, en el barrio La Cadena, en el barrio 11 de Noviembre de Zu-
ngo Embarcadero, en el barrio La Pradera, en el barrio Papagayo V y en las 
escuelas de Piedras Blancas, José́ María Muñoz y Casaverde, y una cancha 
de fútbol en el barrio Gaitán. 
 Al revisar el tema relacionado con las prácticas humanas, fue posible 
conocer, a través de las personas entrevistadas, que la mayoría prefiere salir 
en horas de la tarde, debido a las altas temperaturas que caracterizan la 
región. En este contexto, los participantes prefieren salir cuando cae el sol y 
las tardes se tornan frescas, para relacionarse con los vecinos en los quicios 
de sus casas, aceras y lugares aledaños a la vivienda, solos o acompañados 
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de sus hijos o parientes más cercanos. Otras de las prácticas mencionadas 
fue la realización de pícnics al aire libre, a pesar de las altas temperaturas, 
en compañía de hijos o amigos, sin importar los pocos espacios verdes que 
existen para llevar a cabo dicha actividad, y el uso de la bicicleta como prin-
cipal medio de transporte, superando el transporte público.
 Al considerar las diferentes realidades y necesidades cotidianas de la 
población, fue posible entender que, la diversidad de usos que acontecen 
en el espacio público se convierten en insumos para la elaboración de es-
trategias que ayudan a mejorar la experiencia cotidiana de madres, niños, 
jóvenes, adultos mayores y personas con diversas capacidades, dando lugar 
a una serie de requerimientos de diseño, en los que se consideran los sigui-
entes aspectos: 

• Plantear sistemas de mobiliario inclusivo para los diferentes tipos de 
población que habitan en un mismo espacio, como niños, jóvenes, 
madres gestantes, adultos y adultos mayores, considerando el tema del 
clima y las altas temperaturas a las que se expone la comunidad cuando 
se encuentra en el espacio público.

• Considerar prácticas culturales de la población en el espacio público como 
el juego para los niños, la reunión de adultos y el descanso en forma sed-
ente (sentado), con apoyos isquiáticos, para generar momentos de pausa 
y descanso en personas que tengan dificultades para permanecer de pie 
o simplemente que quieran descansar sin sentarse sobre una superficie. 

• Examinar el tema de la sombra, debido al clima y a las fuertes tempera-
turas que caracterizan este territorio, con el fin de generar propuestas de 
diseño de mobiliario que incluyan la presencia de cubiertas o sombras 
para la protección del sol y el calor.

• Incluir materiales resistentes a la intemperie, como maderas plásticas, y 
diseños óptimos para el espacio público, teniendo en cuenta la fijación 
al piso, para prevención de hurto u otros actos vandálicos. 

• Vincular referentes identitarios del territorio a las propuestas de diseño 
en términos de materiales, colores, texturas y nombres con los que las 
personas de Carepa se identifiquen.

 Con el fin de repensar el espacio privado y el espacio público, consid-
erando que las personas hacen parte de una red de relaciones múltiples y 
simultaneas que se desenvuelven tanto en el hogar como fuera de este, los 
estudiantes generaron un sistema de mobiliario y señalética para que las 
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personas puedan permanecer al aire libre, disfrutar del clima, identificarse 
con su territorio, generar sentido de pertenencia y apropiación del espacio 
transformado, mientras realizan diferentes actividades al aire libre, ya que 
la desigualdad en el acceso y el uso de espacios públicos, en Carepa específi-
camente, es uno de los aspectos que deben repensarse con el fin de mejorar 
la calidad de vida de quienes utilizan este tipo de espacios.
 Las propuestas de diseño que resultaron de esta investigación estu-
vieron conformadas por diferentes tipos de bancas, mesas y otras superfi-
cies, en múltiples alturas, para promover la posición sedente e isquiática, 
además de perforaciones en los muebles para la implementación de para-
soles comerciales, que la fundación Greenland donó a sus propietarios el 
día de la entrega de las llaves de sus apartamentos como acto simbólico. 
Esta iniciativa se hizo con el fin de generar algún tipo de sombra y protec-
ción para las altas temperaturas, mientras las personas hacen uso del nuevo 
parque (ver Figura 1). Otros elementos complementarios que constituyeron 
este sistema fueron objetos de señalética, elementos de parqueo de bicicle-
tas y separadores de cerramiento para la protección de árboles, jardineras y 
otros espacios del proyecto residencial que requieren protección, como los 
árboles recién plantados o aislamientos temporales.

Figura 1:  Proyecto y pícnic Papagayo
Fuente: Autoría propia. 
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Considerando la necesidad de reforzar la apropiación y uso de estos espa-
cios, se tomaron referentes identitarios de la naturaleza, como la proximi-
dad a orilla que tiene el río Carepa y el material de piedra, utilizado en el 
diseño de los suelos en el espacio público, donde fue instalado el mobiliario 
público final (ver Figura 2).

Figura 2:  Proyecto Fresca de 6 y pícnic Papagayo
Fuente: Autoría propia. 

Para este sistema, también se incluyó el diseño de algunos muebles estruc-
turales en acero, dirigidos a la población infantil. Estos muebles fueron pen-
sados para ser usados por los niños residentes y vecinos; por tanto, se espe-
ra que los pequeños usuarios utilicen estos elementos de forma intuitiva o 
como mejor los guíe su imaginación (ver Figura 3). 
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 El interés por incluir propuestas relacionadas con la lúdica para este 
sistema de mobiliario nace en respuesta a la época de urbanización que 
crece a pasos agigantados y de coloca al ser humano en un universo espacial 
cada vez más pequeño y estricto. En este sentido, Pinheiro (2012) señala:

Esta problemática se hace cada vez más grave para los niños que tienen dificultad 
de encontrar espacios, medios, profesionales y compañeros con iguales intereses 
de cumplir sus objetivos lúdicos. El niño de hoy está insertado en una sociedad 
multicultural generadora de contradicciones y conflictos, industrializada, 
informatizada (…) y materialista, orientada para competir y el consumo. (p. 13)

 En este sentido, la práctica lúdica de los niños precisa ser ampliada 
para espacios públicos, durante los tiempos de ocio, promoviendo una rel-
ación entre pares y [motivando] la apropiación de espacios posibles para 
jugar. El lúdico no puede restringirse solamente a los espacios ya institucio-
nalizados como: el espacio de casa o de la escuela. (p. 14)

Figura 3:  Proyecto Tricolor. Sistema lúdico interactivo para jugar
Fuente: Autoría propia. 
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Después de realizar una revisión detallada sobre los aspectos que se incluyeron 
para diseñar espacios públicos de calidad y así promover la interacción social, 
se elaboraron las propuestas de diseño en escala 1:5, para ser enviadas hasta el 
municipio de Carepa, con el fin de realizar una validación a distancia con la co-
munidad y vincular la perspectiva de los usuarios y la participación de algunos 
ingenieros y arquitectos responsables del proyecto habitacional. 
 Cabe señalar que, si no existe un diseño donde participen directamente 
sus propios gestores como diseñadores industriales, gráficos, arquitectos, 
administradores y promotores de obras urbanas, se corre el riesgo de en-
tregar un espacio indiferente para la comunidad receptora y los beneficios 
que se esperan. En este sentido, Utrilla y Jiménez (2010) manifiesta: “Existen 
espacios públicos que a menudo son limitados porque solo permiten la par-
ticipación pasiva de los demás o para acciones predeterminadas” (p. 123), 
sin generar conexiones entre el lugar construido y la vida de las personas.
 Para llevar a cabo el ejercicio de validación a distancia, se crearon pro-
tocolos que permitieran fundamentar aspectos de diseño consultados a los 
habitantes y personas responsables del proyecto, así, analizar gustos y pref-
erencias asociados con acabados, formas, ubicación en el espacio y aproba-
ción general de la propuesta. Estos protocolos fueron legitimados por medio 
de los modelos a escala enviados a Carepa, para que la misma comunidad 
tomara decisiones complementarias de los diseños: disposición y ubicación 
en el parque público del proyecto habitacional.
 Así las cosas, hacer la validación a distancia no fue un impedimento 
para que los estudiantes identificaran problemas o falencias en las propues-
tas y ajustar los diseños en términos de dimensiones, número de piezas, ubi-
cación en el espacio, modulación, colores y acabados, antes de proceder a la 
fabricación definitiva para Carepa. Después de terminar los últimos ajustes, 
se enviaron los planos técnicos al municipio con nuevas maquetas en escala 
para ser fabricados directamente en Urabá con proveedores locales y de esta 
forma promover la industria y el empleo en la zona, además de reducir los 
costos de producción, envío e instalación de los mismos. Así, la fundación 
contó de forma directa con la propuesta de mobiliario y brindó un espacio 
complementario a la vivienda, para que la población receptora se sintiera 
identificada y desarrollara un sentido de pertenencia a través de un ejerci-
cio de escucha, donde los mismos habitantes ayudaron a los estudiantes de 
diseño en la creación de este mobiliario (ver Figura 4).
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Conclusiones

El confinamiento y sus consecuencias pusieron en crisis no solo a las empre-
sas, sino también a la academia, ya que cambió de manera radical las for-
mas tradicionales de actuar e impartir conocimiento. No obstante, la misma 
problemática ha promovido la adopción de nuevas estrategias con el fin de 
resolver situaciones como la movilidad y la presencialidad, a través de la 
virtualidad y el empleo de plataformas digitales, las cuales se convirtieron 
en un beneficio para el ámbito educativo, al tiempo que cambiaba el para-
digma en las prácticas pedagógicas docentes. 
 Ante la imposibilidad de estar en tiempo real en el sitio de la investi-
gación, el uso de herramientas digitales como los mapas de Google Earth 
permitió conocer aspectos físicos: los establecimientos, la infraestructura y 
las principales calles de Carepa, que de otra manera no hubiese sido posible. 
Al combinar esta herramienta con los teléfonos inteligentes y las redes socia-
les, fue posible llevar a cabo conversaciones informales y entrevistas con la 
comunidad a distancia, y asi recolectar datos y construir los requerimientos 

Figura 4:  Validación con maquetas en escala 1:5
Fuente: Autoría propia. 
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de diseño necesarios para un proyecto de mobiliario urbano, que dignifique 
la posibilidad de estar en el espacio público y satisfacer las necesidades bási-
cas expresadas en el Plan de Ordenamiento Territorial (POT), tales como 
entretenimiento, ocio, esparcimiento y comodidad, que pueden generar los 
espacios destinados al encuentro y la socialización de forma igualitaria.
 En este sentido, se reconoce una relación entre la ciberetnografía como 
método que le aporta al ejercicio de investigación-creación, ya que permite 
reunir un numero importante de especificidades de la situación del contexto 
investigado, al tiempo que se visibiliza la realidad estudiada con sus preci-
siones y matices.
 En palabras de Beltrán-Luengas (2021), la investigación-creación y los 
procesos etnográficos se retroalimentan e intercambian, considerando que 
las ciencias sociales y las artes utilizan los recursos de unas y otras con el 
mismo objetivo: hacer emerger la realidad y hacer que se visibilice, a través 
de ella, las vulnerabilidades, afectividades, subjetividades, opresiones y 
desigualdades de las comunidades investigadas.
 Diseñar sistemas de mobiliario que satisfagan las necesidades de di-
versos grupos dentro de una misma población requiere pensar en espacios 
incluyentes que motiven a los sujetos a mejorar su interrelación y propiciar 
el contacto y la convivencia entre ellos. Si se quiere aumentar los niveles 
de satisfacción de los nuevos habitantes, es necesario reflexionar sobre la 
disminución de la brecha urbana que se asocia con la disparidad espacial y 
la calidad de los lugares donde viven las personas con menos recursos. Para 
cerrar esta brecha, la investigación social y cualitativa, desde la virtualidad, 
se convirtió en una herramienta complementaria al permitir acercarse de 
otras maneras a los actores sociales en el territorio y recibir sus aportes para 
enriquecer las propuestas de diseño mobiliario, que hoy hacen parte del es-
pacio público de este proyecto habitacional. Esto permite entender que, al 
trascender en el diseño funcional y practicar un diseño integral y dignifica-
dor centrado en necesidades reales de las personas como usuarios finales, se 
puede generar mayor satisfacción y mejor experiencia de uso posible, con el 
mínimo esfuerzo de las personas a las que se dirigen los diseños.
 Con la intensión de llevar un poco del diseño que se trabaja en las aulas 
de Medellín hasta el municipio de Carepa, sin perder la identidad cultural 
propia del lugar, se estableció que, parte de los requerimientos de diseño 
debían generar propuestas funcionales, que prestaran el servicio de con-
fort y comodidad en el espacio público, sin dejar a un lado la satisfacción 
de las necesidades sociales y culturales de las mismas personas, para que 
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funcionen como generadores de identidad y, de esta forma, promover una 
mayor apropiación, cuidado y conservación de este sistema de mobiliario 
urbano por parte de los habitantes del proyecto habitacional.
 Esto permite entender que el rol del diseño juega un papel fundamen-
tal en el espacio público, porque tiene la capacidad de facilitar, navegar y 
capturar conocimientos que, al ofrecer nuevos entendimientos situados, 
contribuye a desarrollar marcos que habiliten nuevas soluciones. 
 A diferencia de otras formas de investigación, la praxis del diseño per-
mite cuestionar las distintas realidades, pero también actuar sobre ellas. 
Cuando se busca extraer las voces y la participación de personas que regu-
larmente son excluidas de estos procesos, es posible ver que su contribución 
fortalece las soluciones creativas e innovadoras. 
 Al dar prioridad a los receptores de los diseños, como fue en este caso 
la población de Carepa, para conocer gustos, preferencias y necesidades 
reales y ser aplicadas a un espacio complementario de un proyecto de vivi-
enda de interés social, que pocas veces tiene la posibilidad de responder más 
allá del déficit habitacional, permite entender que las mejoras del entorno 
inmediato de cualquier espacio construido también influyen en la mejora de 
la calidad de vida y el bienestar de sus habitantes. 
 Finalmente, cabe destacar que, la integración del diseñador en el con-
texto trabajado y la modificación en la perspectiva de su rol habitual dentro 
de los procesos de ideación y actividades de diseño ya no recaen únicamente 
en la disciplina, aunque siga siendo una pieza clave durante todo proceso 
proyectual. En este caso, se entiende que el quehacer del diseño se convierte 
en una agencia colectiva de cambio creativo que puede transformar la per-
cepción sobre la participación de los usuarios o receptores de los proyectos 
de diseño, trascendiendo en el ámbito académico o profesional. Ya no se 
trata únicamente de darle forma a los objetos, sino reconocerse como agen-
tes de cambio y sujetos facilitadores en los procesos de diseño en los que las 
acciones crean nuevas funciones, prácticas y significados asociados con la 
resolución de problemas y la construcción de sentido.
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