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1 Capitulo 1 

 
Introducción 

 

Desde siempre se ha visto como el ser humano llega a configurar la realidad por medio 

de expresiones artísticas como lo puede ser la escultura o la pintura, hemos notado como el afán 

de comprender el mundo y lo que lo compone ha llevado a la búsqueda de elementos que 

traduzcan sentimientos, posturas políticas o dependiendo de la época elementos de critica sin 

temer por la represaría que traería la explicita expresión de lo que se piensa y siente. 

Es así como el ser humano reconoce el uso de iconografías y simbologías como la piedra 

angular de la obra realizada para su correcto entendimiento no necesariamente explícito. De esta 

manera la obra puede llegar a considerarse en cierto punto una protesta ya que pocos eran los 

indicados para leer y comprender esta serie de iconografías y simbologías; lo que nos lleva a 

comprender que el ejercicio del Diseñador Gráfico no está alejado totalmente de esta necesidad 

de configurar la realidad y dotarla de símbolos que condensen conceptos, ideologías o 

expresiones.  

En las múltiples formas de expresión artística destaca una muy singular, la moda, ya que 

vemos como en la historia esta ha tenido un papel relevante en la traducción de códigos 

culturales tanto estéticos, religiosos o políticos de un lugar o época en específico, retomando el 

ejercicio de utilizar iconografías desde el textil para comunicar; pero resulta interesante como en 

nuestros días la palabra moda que según la Real Academia de la Lengua se define como “Uso, 

modo o costumbre que está en boga durante algún tiempo, o en determinado país” (RAE 2016) 

se ha venido diversificando creando nuevos imaginaros de lo que se entiende de dicha palabra. 

 



 
2 Estos imaginarios dan inicio a múltiples matices culturales contemporáneos llegando a 

ser un collage semiótico  de conceptos e ideas de identidad traducidos en formas de vestir de un 

público en particular. Al identificar estos fenómenos culturales de la apropiación de lo que se 

entiende como moda surgen diversas incógnitas respecto a lo que es la identidad hoy en día y su 

relación con el vestir, el uso de códigos culturales, iconografías y simbologías creadas del 

efímero concepto de moda; paralelo a esta situación surge la inquietud de entender como los 

procesos de industrialización de la moda y producción de prendas llegan a corromper esa idea 

inicial que condensa conceptos y expresiones con las fue concebida una prenda.  

 

 

 

 

 

 

 

 

 

 

 

 

 

 

 



 
3 Situación Problema: 

La moda y su industria siempre han definido aquellas tendencias que el ser humano conocedor o 

no de la misma llega a usar en su cotidiano. Sin embargo en las ultimas décadas se está dando un 

fenómeno de diversificación de la moda; varios grupos culturales mayormente jóvenes adultos se 

están apoderando de la prenda como medio de expresión cultural y estética respondiendo a 

códigos culturales que un grupo específico de la sociedad a la que ellos pertenecen manejan. Esta 

diversificación desmesurada está creando distorsiones de lo que es o no moda, por ello los 

códigos de comunicación de la Alta Costura como de la ropa Pret-à-Porter se están 

reconfigurando de una manera superficial y efímera creando imaginarios conceptuales 

incorrectos. 

Objetivo: 

Desarrollar una herramienta desde el Diseño Gráfico que ayude a un público objetivo a 

esclarecer, comprender, expresar y reflexionar sobre el papel del objeto masivo de moda como 

medio para su expresión e individualización como sujeto único e irrepetible. 

Objetivos Específicos: 

- Analizar los fenómenos actuales de la moda y su industria desde su entendimiento 

histórico y su relación con temáticas afines como el arte, el objeto y la industrialización. 

- Experimentar metodologías disruptivas que logren un entendiendo claro de un público 

objetico especifico y su relación con el objeto masivo de moda como pilar fundamental 

de expresión y estilo de vida. 

- Reflexionar sobre la importancia de desarrollar procesos de co-creación que ayuden al 

entendimiento de la moda como factor clave en procesos de tradición e historicidad 

cultural o individual.  



 
4 Capitulo 2 

 
1.1 Iconografía y Moda 

Desde décadas atrás la moda ha venido siendo un reflejo de los diversos códigos 

culturales que identificaban un tiempo-espacio específico en la historia de un país o región, como 

lo fue 1940 y su primera mitad de década donde el uso de materiales de baja calidad y 

producción reflejaba la crisis generada por la guerra; la falta de materiales obligaba a los 

diseñadores a buscar alternativas acordes con la situación. El uso de materiales sintéticos como 

nueva materia prima y el sentimiento generado por la guerra llega a afectar toda una cultura del 

vestir, las paletas cromáticas se tornan grises y opacas, así como la línea de diferencia del vestido 

masculino y femenino se vuelve más corta formalmente. Tras estos acontecimientos políticos y 

culturas podemos afirmar ciegamente que la moda y el vestir responden a factores externos que 

llegan a generar cambios drásticos en la cotidianidad del individuo. Sin embargo no solo hechos 

como grandes guerras llegan a forzar un cambio cultural en el colectivo; rebeliones más internas 

en el ser humano pueden ser el detonante creativo de nuevos lenguajes. Resulta interesante como 

ciertos periodos de la historia llegan a ser más relevantes en ser detonantes de nuevos códigos 

culturales y como otros periodos no lo llegan a ser, Lipovetsky (1990) menciona: 

 

(…)en las civilizaciones orientales en las que la ropa no ha admitido más que 

excepcionales modificaciones: el kimono japonés ha permanecido inalterable durante 

siglos; en China entre los siglos XVIII y XIX el atavió femenino no experimentó ninguna 

verdadera trasformación (p. 28).  

 



 
5 Esto nos ayuda a comprender que hay diversos factores que rigen los cambios relevantes 

en la moda, Lipovetsky plantea como la cultura influye en ese caso en específico, aun así resulta 

interesante lo que ocurre en Europa más exactamente en Francia sabiendo  que esta es el centro 

de la evolución del vestido en occidente. François Boucher (1965) menciona que la moda en 

sentido estricto apenas sale a luz antes de mediados del siglo XIV, momento en que se impone 

esencialmente por la aparición de un tipo de vestido radicalmente nuevo, diferenciado sólo en 

razón del sexo: corto y ajustado para el hombre, largo y envolviendo el cuerpo para la mujer 

(Lipovetsky, 1990, p. 29), modelos que a comienzos del siglo XX fueron dejados atrás por una 

nueva revolución cultural. 

Gabrielle Chanel fue uno de los iconos que dieron el inicio al nuevo significado del 

vestido y las prendas, liberando a la mujer del corsé o la falda hobble dotando de iconografías a 

esta liberación, la mujer deja ataduras y se encamina a un estilo de vida libre en la toma de 

decisiones. Una vez más se ve como la prenda nace y refleja un pensamiento especifico de un 

tiempo-espacio específico, por otra parte es conveniente indagar sobre lo que sucede a priori en 

el individuo y su toma de decisiones; si se indaga sobre la infancia de Gabrielle se concluye que 

ciertas experiencias forjaron actos a posteriori, como lo pudo ser su infancia y las vivencias que 

tuvo en el orfanato; dichas experiencias  llegan a resonar con el pasar de los años, si hablamos 

del gusto por el color negro de Chanel se puede ver directamente relacionado con su niñez y el 

vestuario que usaba, llevando este color a una re significación iconográfica por parte de esta 

mujer, lo que antes era símbolo de reclusión ahora se vuelve símbolo de liberación.  

Clotaire Rapaille (2007) afirma que cada uno de nosotros tiene una relación única con sus 

padres, hermanos y familia, que le da forma a nuestros guiones mentales individuales y crean 

nuestra identidad (Rapaille, p. 43), comprendiendo así que el entorno y personas con las que el 



 
6 sujeto interactúa está directamente conectados con su configuración propia del mundo, si se 

amplia y mezcla el espectro de elementos como los padres y familia a una vista general de 

experiencias y recuerdos se puede entender que los códigos culturales hacen parte de la 

configuración de la realidad de un individuo y de su identidad. Es así como la moda en su 

sentido más técnico siempre estará ligada al intangible juego de iconografías dotadas por la 

cultura, creando identidades culturales de algún periodo histórico, sin embargo la identidad 

individual llega a ser compleja, comprendiendo que el hombre se somete al colectivo cultural en 

el que se ve atrapo, surge entonces la extraña relación de la moda y el individuo, al comprender 

que estos dos están dotados de experiencias, recuerdos y simbologías pero solo uno de ellos, la 

moda, hace juez  en lo que el individuo debe expresar con la prenda. 

Al ir saltando por las distintas décadas de la evolución de la moda vemos como el 

individuo se llega a apropiar más y más de la prenda como extensión de su cuerpo y expresión 

del pensamiento, claro está que este situación se da por las grietas que las guerras generaron en 

la moda y en  la alta costura. Si se retrocede de nuevo en el tiempo se observa como la alta 

costura en su comienzo fue la expresión del ingenio individual del diseñador, el trabajo artesanal 

implantado en los prendas dejaba claro que la prenda evolucionaba en arte, término que según la 

Real Academia de la Lengua se define como “Manifestación de la actividad humana mediante la 

cual se interpreta lo real o se plasma lo imaginado con recursos plásticos, lingüísticos o sonoros” 

(RAE 2016). La interpretación de lo que acontece lleva a que nuevos lenguajes sean imaginados 

y adaptados; como sucedió en 1947 donde Christian Dior genera una estética en vestido 

renovada evocando directamente la finalización de la guerra, el New Look, como se le catalogó a 

los vestidos de Dior de aquella época comenzaban a generar la necesidad de un lavado de cara 



 
7 tras varios años de guerra, una vez más la moda es acompañada de situaciones que dotan de 

iconografías directas o indirectas a las prendas. 

Podría resultar correcto llamar revolución a estos nuevos imaginarios en los diseñadores 

y los individuos provocados por estos hechos históricos, sin embargo lo que se puede llamar 

revolución y su definición según la Real Academia de la Lengua  que es “cambio profundo, 

generalmente violento, en las estructuras políticas y socioeconómicas de una comunidad 

nacional” (RAE 2016) lleva a comprender que la moda y las grandes casas de Alta Costura dejan 

de ser el pilar que guía lo que es estéticamente correcto vestir. Lipovetsky (1990) nos menciona: 

 

La manera de vestir, que ya no se transmite de generación en generación y conoce una 

multitud de variaciones y pequeñas opciones, proporciona la ocasión de desprenderse de 

las normas antiguas, de apreciar más individualmente las formas, de afirmar un gusto más 

personal (p. 40) 

 

Es así como el individuo comienza a cuestionarse sobre lo que es correcto vestir y lo que 

es correcto expresar por este mismo medio, sin embargo la moda comprende estos cambios en el 

individuo que están ligados en gran parte a los cambios culturales y la globalización de la 

palabra moda, creando el Pret-à-Porter a inicios del siglo XX, donde las prendas dejan de ser a 

medida y se vuelven estándares a diferencia de su idea inicial de Haute Couture donde la prenda 

es confeccionada a medida. La moda comienza a globalizarse dejando atrás las casas de Alta 

Costura y comienza su diversificación y reorganización en la cultura masiva. Susana Saulquín 

(2010) menciona:  



 
8 Algunas de las claves que ayudan a vislumbrar la próxima organización se refieren al 

paulatino desvanecimiento de las fronteras que separaban, hasta ahora, la moda 

indumentaria, la no moda y la anti-moda. La moda entendida como cambio permanente 

de la producción de prendas con fabricación y difusión masiva (…) alta costura, la 

confección seriada, el Pret-à-Porter (…) La no moda (…) con el estilo estable y de 

carácter fijo, que indica pertenencia (…) como los usados por gitanos, judíos ortodoxos 

(…) La anti-moda, en cambio, utiliza el vestido como medio de expresar la oposición a 

los valores centrales de la sociedad (…) Esta protesta, hecha vestimenta, permite algunas 

veces comunicar un estilo de vida alternativo (p.75)  

 

Lo que lleva a entender como en los años 60´s la revolución del movimiento Hippie crea 

prendas que reflejan ideales y filosofías no totales de una gran población pero si los suficientes 

para marcar una época en el transcurso de la historia. Una vez más notamos como la moda y las 

prendas adquieren valores iconográficos muy grandes. Desde los locos años 20´s hasta los 60´s 

se ve como la industria de la moda va adoptando comportamientos dependiendo de su contexto, 

pero es en este último lapso de tiempo donde se entiende de manera completa que la prenda es 

una extensión de la expresión del ser humano y como nos dice Susana Saulquín, la moda se 

divide en tres grandes contextos generando posturas variadas de lo que hoy en día se puede 

conocer como moda. El individuo comienza a reconocer su propia individualidad, comienza 

experimentar con ella, factores como lo es la música llegan a cumplir un papel relevante en la 

búsqueda de identidad que complemente la moda, se puede apreciar en los 80´s y 90´s al ver 

como las piezas musicales, el entorno que rodea a la prenda se carga de simbolismo, no es 

casualidad que en las pasarelas se reproduzca música especifica o se hagan en lugar específicos, 



 
9 la moda se conjuga con otras expresiones artísticas para ser un todo sin embargo Friedrich A. 

Hayek (1948) nos menciona que el individualismo verdadero es un intento por conocer las 

fuerzas que determinan la vida social del hombre (p.6). 

Lo que nos afirma que al identificarnos como individuo único siempre habrá factores o 

fuerzas que pueden llegar a ubicarnos en algún grupo que responde a ciertos códigos culturales. 

Y es ahí en donde se observan conductas de consumo ligadas a un estereotipo especifico de 

personas o estilo, lo que no está lejos de conjugar lo que representa la moda, la no moda y la 

anti-moda que mencionaba Saulquín, aun así es primordial entender como el individuo en busca 

de identidad única termina una vez más encasillado en lo ya establecido en el contexto que 

decidió hacer parte. Lipovetsky (1990) menciona que la moda es un sistema original de 

regulación y de presión sociales. Sus cambios presentan un carácter apremiante, se acompañan 

del –deber- de adopción y de asimilación, se impone más o menos obligatoriamente a un medio 

social determinado (p.41), si se toma a la cultura punk de nuestros días se comprende como su 

ideal de “contra-cultura” a nivel de moda termina auto refutándose al crear iconografías que se 

estandarizan en su contexto cultural. Sin embargo llegar a comprender totalmente ciertos códigos 

culturales podría llevar a un camino investigativo no necesariamente relevante en este momento, 

aunque debe tenerse en cuenta.  

Si se retoma a la relación que surge entre lo que menciona Saulquín, Lipovetsky y Hayek 

en torno al individuo y la moda se puede identificar una nueva corriente de consumo la cual 

identifica códigos de la Alta Costura, La no moda y la anti-moda, dicha cultura responde a la 

masificación de la prenda y la apropiación de esta por medio de códigos culturales implantados 

por las marcas, surge la cultura de la reconfiguración del Pret-à-Porter, cultura adoptada por la 

cultura joven como nos menciona Lipovetsky (1990):   



 
10 (…) el surgimiento de la –cultura juvenil- ha sido un elemento esencial en el devenir 

estilístico del Pret-à-Porter. Cultura (…) vinculada (…) al poder adquisitivo (…) pero que se 

revela, más a fondo, como una manifestación ampliada de la dinámica democrático-

individualista (p.128). 

De este modo se entiende como se viene reconfigurando la palabra moda en tiempos 

contemporáneos y como un público al que décadas atrás era casi invisible en esta temática del 

vestir toma relevancia y poder en lo que ahora es el modo de consumo y de significación de la 

prenda más notable y en crecimiento. Tal como se mencionaba, esta ruptura obedeció a hechos 

históricos que forjaron en cierta forma un carácter critico en la juventud hacia el mundo.  

 

1.2 Diversificación de la moda en el individuo 
 

De una manera u otra la moda se ha venido acercando de manera presta al colectivo que 

ansía ser identificado, catalogado y aceptado en algún contexto cultural que responda a ciertos 

códigos culturales con los que el individuo se identifique; esta situación no está lejana a lo que 

sucedía décadas atrás, sin embargo  al identificarse esta –cultural juvenil- que nos menciona 

Lipovetsky se identifica un mercado emergente en la industria del vestir el cual busca la 

estatización de la moda industrial democratizando simbologías muy específicas como lo puede 

ser la firma/marca en la prenda. Dicha renombre del que es acompañado la prenda eleva el valor 

simbólico de la misma comprendiendo en cierto punto como las casas de Alta Costura francesas 

décadas atrás utilizaban esta simbología de la firma para llegar a una exclusividad de marca 

alejándose totalmente de procesos industriales que la masificaran, como Lipovetsky (1990) lo 

llamaba “impersonalidad de la confección industrial”, fenómeno que se reconfigura en nuestros 

días, entendiendo que ciertos códigos llegan a ser obsoletos con esta nueva cultura juvenil.  



 
11 El apoderamiento y transformación de estos códigos cambian absolutamente la 

percepción de lo que puede ser estéticamente correcto en la moda al notar como cada individuo  

dota de significados propios a la prenda, Susana Saulquín (2010) nos dice que los cambios que 

señalan la nueva forma cultural que está emergiendo, y que se hacen evidentes en las formas de 

comunicación que entablan las nuevas generaciones, inducen a la desarticulación de los 

conocidos códigos de prestigio y reputación, y por ende también de las formas de vestir (p.159), 

lo cual lleva al entendimiento de la búsqueda del individuo por su identidad. El afán del 

individuo por llegar a resaltar o expresar su pensamiento respecto a algo en particular llega a ser 

el detonante de esta desarticulación de códigos de antaño que nos menciona Saulquín.  

Es en este punto donde resulta interesante encontrar posturas de antaño frente a una 

democratización de la moda y su reestructuración cultural, teniendo siempre claro que estos 

fenómenos no se dan en la totalidad de la industria de la moda, sino en la ya llamada cultura 

juvenil , y ¿por qué este público en específico se toma como estudio?, anteriormente se 

mencionaba como la moda en su globalización acerco al público más general aquellas 

iconografías con las que fueron fundadas grandes casa de Alta Costura como lo es la 

exclusividad o innovación en la prenda por medio de “nuevas marcas” que rescatan estos valores 

de la Alta Costura, y se puede observar con el crecimiento de la estrategia multimarca utilizada 

por INDITEX con ZARA, Bershka o Stradivarius que como se mencionó trae al público 

internacional esos valores Europeos de Moda. Comprendiendo estas marcas y el papel tan 

relevante que cumplen al volver al Pret-à-Porter un agente en la estilización de la moda industrial 

se entiende cómo avanza a pasos agigantados el consumismo en los jóvenes y una vez más su 

afán de distinción lo que crea una problemática notable en el público que busca aquella 

individualización o expresión por medio de la moda. 



 
12 Lipovetsky (1990) nos comparte que con la aparición del Pret-à-Porter y de sus 

primeros anuncios, se desencadena una mutación no sólo estética, sino simbólica. La serie 

industrial sale del anonimato y se personaliza ganando una imagen de marca (p.128), una vez 

más se muestra como la industrialización crea el imaginario que buscan los consumidores, 

llegando a un punto de hipocresía iconográfica donde esta estilización de la moda industrial 

logra que el público desee dichas prendas producidas en serie a precios accesibles, la alta costura 

y su influencia en la moda deja de ser la punta de la pirámide, los nuevos diseñadores hacen 

pareja con la industrialización del producto creando una nueva dinámica en torno a la moda y el 

consumo llegando a compartir estatus con las casas de Alta Costura. Se nota como nacen nuevas 

dinámicas del lenguaje estético en el individuo. Camilo Retana (2014) nos menciona que la 

relación entre identidad y moda está determinada por la dialéctica entre distinción e imitación. 

En esta medida, la moda genera subjetividades tanto a partir de las disrupciones como de las 

adhesiones a las normas vestimentarias (p.325), algo que resulta cierto al notar los hábitos de 

consumo de esta nueva cultura juvenil en relación a su nuevo imaginario de moda, la moda se 

empieza a diversificar culturalmente.  

Esta diversificación responde a una lectura de los códigos culturales bajo los que la 

cultura joven actúa, Rapaille (2007) nos menciona que el primer principio del código cultural es 

que la única manera efectiva de entender lo que la gente verdaderamente quiere decir es ignorar 

lo que dicen (p.32), abordando esta cita se comprende que para llegar a descifrar iconografías de 

un individuo se debe ver más allá de la primera impresión de lo quiere, este fenómeno es el que 

no se llega a utilizar en las nuevas marcas de moda de hoy, la primera impresión estética basada 

en las tendencias hace de piedra angular de estos “nuevos” lenguajes conociendo solo un 

superficial imaginario del individuo mismo imaginario heredado de las grandes casas de Alta 



 
13 Costura a nivel estético creando un eterno ciclo de consumismo basado en las decisiones 

pluralistas de las tendencias. Si se llega a entender de manera más profunda y se rompe esa 

superficialidad que brindan las tendencias se puede llegar a un punto creativo interesante con el 

individuo y de esta manera reconocer la forma indicada de expresión de este por medio de la 

prenda, Martin Raymond (2010) nos menciona:  

 

Una tendencia puede ser emocional, intelectual e incluso espiritual. A grandes rasgos, 

una tendencia se puede definir como la direccionen la que algo (…) tiende a moverse y 

que tiene como consecuente efecto en la cultura (p.14) 

 

Si se aborda esta cita se podría llegar a un punto de cruce entre lo que nos propone 

Raymond y lo que se ve en nuestros días como tendencia en la moda, si se llega a entender que la 

tendencia puede ser espiritual en algún punto, inmediatamente se separa del sector moda 

industrial, fenómeno que de alguna manera puede llegar estar equivocado. Con el surgimiento de 

nuevos diseñadores se observa como el carácter espiritual no necesariamente dogmático puede 

impregnar a las prendas que se diseña, pero se vuelve a la encrucijada del individuo como base 

de identidad al este no estar involucrado en la construcción no técnica sino simbólica de la 

prenda, una vez más se ven barreras entre la moda y la identidad del individuo que termina 

siendo una identidad colectiva. De igual manera se llega a entender que la búsqueda de identidad 

al vestir esta cohibida en algún punto por la creación de lo que hoy en día se entiende como 

tendencia para el consumo, el sujeto deja de ser primordial al despojarlo de sus códigos 

culturales y estandarizarlos para su industrialización y comercialización, esta situación se vuelve 

cíclica como lo es ya la moda, pero debemos entenderlo no desde la prenda sino desde el sentido 



 
14 de búsqueda, destrucción, apropiación y estandarización de códigos culturales de la persona 

como lo hace la industria de la moda, Gina Gutiérrez (2012) nos menciona que la moda siempre 

estuvo vinculada a la copia (p.4), lo que confirma que en algún punto de una línea imaginaria de 

A y B el sujeto y sus expresiones únicas de cómo percibe la realidad se corrompen, de igual 

manera es evidente como estas rupturas en lo que se puede llamar estilo propio llegan a ser 

causadas por la reinterpretación del código y su pérdida de significado con el que pudo ser 

concebido, evolucionando hacia el consumo el implanta en los demás sujetos la idea errónea de 

identidad en la prenda, (…) aunque sus gustos muestren armonía estética, sus lecciones siempre 

serán fruto de tendencias colectivas, mas no, una libre expresión de sus propia personalidad 

(Gina Gutiérrez, 2012, p.4), sin embargo este modelo de decisión por la tendencia y no por 

individuo puede llegar a comportarse de forma distinta al ir más allá en el entendimiento de la 

psiquis del sujeto, claro está si se le conoce de forma correcta,  Rapaille (2007) nos dice que:  

 

Cuando se les hacen preguntas directas acerca de sus intereses y preferencias, la gente 

tiende a dar las respuestas que ellos creen que el encuestador quiere oír. Una vez más, 

estos no es porque tengan la intención de confundir. Es por que la gente responde a estas 

preguntas con sus certezas, que es la parte de sus cerebros que controla la inteligencia en 

vez de la emoción o el instinto (p.32) 

 

 Estos hechos no están alejados de la realidad, ya que cada individuo en algún punto no 

llega a reflexionar sobre lo que dice o hace, dejando en segundo o tercer plano lo que realmente 

siente, es ahí donde la moda llega a fallar al no identificar claramente lo que quiere el individuo, 

sin embargo la industria tiene sus reglas y dichas reglas se llegan a respetar por la misma razón 



 
15 que se mencionaba anteriormente, el sujeto expresa lo primero que cree. Por ello es 

conveniente reflexionar sobre el papel del consumidor que realmente quiere encontrar una 

identidad que de alguna manera u otra salga del modelo cíclico que es la moda. Si se llega a 

comprender al individuo como ser humano expresivo y no como un objeto sin emociones se 

encontraría un punto interesante que la moda no ha tratado, pero para ello se debe abandonar 

ciertos modelos ya establecidos en la industria, modelos que abogan por el colectivo y no por lo 

individual; se debe identificar en el individuo lo que puede llegar a significar no la ropa, quizás 

lo que siente con ella, como la percibe y de esta manera identificar el proceso por el cual el 

individuo se separe de esas primeras certezas y se mueva en una dirección donde identifique la 

fuente de un primer encuentro con la prenda, momento en donde más que adquirirla, se creó una 

conexión, conexión que va más allá de la estética y se basa en códigos adquiridos con 

experiencias pasadas, se crea un nuevo proceso, como Rapaille (2007) nos menciona:  

 

Este proceso les ayuda a acceder a una parte diferente de sus cerebros. Las respuestas que 

dan ahora provienen de sus cerebros reptiles, el lugar donde se albergan los instintos. Es 

en nuestro cerebro reptil donde se encuentran las respuestas verdaderas (p.34) 

  

 Los proceso que Rapaille utiliza y narra a manera de experiencia muestran como al 

abordar a un público desde una postura de forastero en una temática puede llegar a ser más 

efectivo al obtener información de dicho público; tratando temáticas no necesariamente 

relacionadas con el tema principal pero si con temáticas más internas en el grupo y así encontrar 

respuesta sinceras frente a la temática principal, situación que contrasta con los métodos de 

investigación de la moda donde la estética es el pilar de la interpretación del individuo y esto se 



 
16 ve con el ejercicio de los coolhunters, según Lucía García Vázquez (2014) El Coolhunter (…) 

es un analista de tendencias. Un Coolhunter se dedica a identificar y analizar tendencias, 

extrayendo información útil y relevante de acuerdo a los objetivos que tenga él o su cliente 

(Trabajo Fin de Grado), Universidad de Zaragoza, España. Se comprende como este ejercicio 

cumple el papel de identificar, de recolectar material que de indicios de lo que en ese instante 

está de moda en el vestir, pero nuevamente este ejercicio de observación no pasa de la 

superficialidad de la estética y no llega al entendimiento del por qué y el cómo de la prenda, 

Lucía García Vázquez (2014) el 80% del trabajo del Coolhunter (…) se realiza de forma digital 

(p.14), lo cual no permite que el estudio del individuo sea más interno y la comprensión de la 

realidad del mismo no sobrepase de una fotografía o una primera charla generando superficiales  

definiciones como mencionaba Rapaille, sin embargo se debe tener en cuenta que este ejercicio 

es la base económica de las marcas basadas en el Pret-à-Porter Estilizado.   

 Está claro a primera vista que el ejercicio del Coolhunter comprende un análisis social 

complejo al tener en cuenta que se debe filtrar demasiada información visual y cultural donde se 

haga el estudio, aun así se sigue dejando en segundo plano al individuo como ente de expresión 

por medio de la prenda. De este modo queda el espacio vacío para el estudio de lo que puede 

realmente significar una prenda en el cotidiano de un individuo. En su texto “El Código 

Cultural” Rapaille nos muestra como algunos factores externos afectan al individuo en su 

configuración de la realidad, Rapaille (2007) nos dice que las emociones son las claves del 

aprendizaje, las claves para dejar una impronta. Entre más fuerte es la emoción, más claramente 

se aprende la experiencia (p.5), si se reflexiona sobre esto queda claro que el uso de ciertas 

prendas que porta el individuo llega a estar ligado con algo más que la estética, condiciones 

sociales, culturales o ideológicas comprenden la decisión de lo que es moda, si se retoma a la 



 
17 cultura juvenil que menciona Susana Saulquín se entiende como las experiencias sociales 

cumplen un papel relevante en el vestir de este público, Lipovetsky (1990) menciona que nunca 

consumimos un objeto por sí mismo o por su valor de uso, sino (…) en razón del prestigio, del 

estatus y del rango social que confiere (p.193) , conductas ya reconocidas en esta cultura juvenil 

apoyadas de aquellos códigos heredados por las casas de Alta Costura como lo puede ser el 

prestigio denotan el afán de aceptación e identificación, pero una vez más, ¿bajo que costo?, la 

estandarización de lo individual llega a industrializar los códigos culturales del individuo. 

 
1.3 Aura e Industrialización:  

 

Los múltiples puntos de vistas de los autores tratados llevan a replantear como el 

individuo y la prenda funcionan entre sí, entendiendo que el vestido como medio para cubrir el 

cuerpo evolucionó para definir códigos culturales de un tiempo-espacio en particular y ahora 

muta en una forma de expresión o protesta frente a múltiples aspectos de la cotidianidad, sin 

embargo los mismos procesos de exteriorización del individuo para con las prendas se ve 

modificado por la industria de la moda corrompiendo así aquellos códigos culturales con los 

cuales el individuo se identificada creando así una estandarización de ideologías que se 

encuentra en el eterno circulo vicio al que pertenece la moda y su industria.  

El individuo como esencia prima de la expresión en el vestido se abandona para dar paso 

a la industrialización de su ser, donde la moda llega a desconocer aquellos códigos culturales 

íntimos del individuo. De igual manera se puede observar este fenómeno de estandarización en 

los códigos y su malformación, producto de los procesos industriales de los cuales hoy día es 

protagonista el arte, específicamente la obra de arte. Walter Benjamin (2003) nos menciona que 

en principio, la obra de arte ha sido siempre reproducible. Lo que había sido hecho por seres 



 
18 humanos podía siempre ser re-hecho o imitado por otros humanos (p.39) pero los efectos de la 

reproductibilidad llegan a transformar la obra en sí misma, el pasar del tiempo llega a 

inmortalizar una obra de arte volviéndola atemporal y brinda al espectador un deleite visual de la 

expresión del artista. La obra se presta para su libre interpretación, hoy día el individuo  es libre 

de interpretar lo que ve a su antojo. Surgen entonces grupos sociales los cuales toman el poder de 

la interpretación de la obra, poder conferido por el estudio meticuloso del arte y todos aquellos 

factores no visibles atrás de lo estético en la obra como lo puede ser el entendimiento de origen 

del autor y como su época y cultura lo configuraron para llegar a dicha expresión artística. Desde 

cierto punto estos grupos cumplen un papel relevante al ser el portavoz de lo que puede llegar a 

significar la obra o las intenciones con las cueles fue realizada, y como su juicio como 

conocedores de arte puede llegar a las masas no familiarizadas con lo que hay detrás de la obra, 

sino con la estética que representa.  

Es en esa situación donde la obra se somete a la apreciación masiva donde su significado 

comienza a mutar en lo que se pudo enseñar en masa respecto a la obra o al significado 

individual que le da el sujeto a la misma, sea cual sea el camino de interpretación que se tome 

frente a la obra sale a la vista un punto interesante, y es el papel que la obra va adquiriendo, ya 

no como forma de expresión de un individuo ante la realidad en algún espacio-tiempo sino 

comienza jugar el papel de objeto-producto masivo de consumo. Este acercamiento cultural de la 

obra de arte hacia todo el público se convierte en el medio idóneo para que la obra llegue a sitios 

que su autor no creería que llegara, sin embargo como se mencionó anteriormente este proceso 

cambia la lectura original de la obra, a esto se le suma como la industrialización convierte esa 

obra única e irrepetible en souvenirs llevándola cada vez más lejos pero alejándola de su 

significado. Estos procesos son inevitables en la contante globalización pero lo que se busca no 



 
19 es detener dichos procesos, sino comprenderlos y reflexionar de cómo la esencia, los códigos 

culturales y las iconografías de la obra se alejan cada vez más de ella en su afán de 

contemplación máxima en el mundo. Baudrillard (2010) nos menciona que:  

 

No cabe duda que no es el tiempo real, sino que son los signos, o indicios culturales del 

tiempo, lo que se recupera en el objeto antiguo (p.84) 

 

Se entiende como el viaje de la obra en su reproducción masiva o sus viajes para 

exposiciones alejan su significado, pero como Baudrillard propone, son el entendimiento y 

conocimiento de las iconografías que la obra posee las que salven a la misma obra. En relación a 

la moda y las prendas se entiende como el no conocimiento de lo que esta atrás del vestido, que 

es el individuo, llega reflejar a la prenda solo como un “trapo” bello estéticamente susceptible a 

explotación monetaria por la industria. Si se entiende a la obra como al vestido de una manera 

más íntima y cercana al sujeto u autor se llegaría a un ejercicio interesante de conocimiento 

cultural con ciertos públicos, rompiendo de algún modo el ejercicio de comprar por comprar 

prendas o souvenirs de obras de arte.  

Si se entiende a la obra de arte y a la prenda como una máquina del tiempo que guarda 

infinidad de datos, historias y contextos directamente se entiende al individuo y como este puede 

llegar a ser un agente de reconfiguración de la moda, no marcando tendencias, sino llevando a 

otros al entendimiento de estos códigos que guardan las prendas. Un fenómeno que sucede 

igualmente en el arte, teniendo en cuenta que si se estudia a fondo las iconografías y códigos que 

el autor dejó plasmado en la obra se podrá tener un acercamiento más íntimo a aquella del 

significado. Walter Benjamin (2003) nos dice que: La historia a la que la obra de arte ha estado 



 
20 sometida a lo largo de su permanencia es algo que atañe exclusivamente a ésta, su existencia 

única (p.42). Se observa como la carga histórica de una obra de arte la dota de un valor 

intangible pero relevante para su entendimiento y apreciación estética, haciéndola única e 

irrepetible, sin embargo se pude ver afecta por su reproductibilidad física y estética mas no 

conceptual e iconográfica, “todo el ámbito de la autenticidad escapa a la reproductibilidad 

técnica” (Walter Benjamin, 2003, p.43). Entendiendo estos planteamientos se llega a un punto 

donde llevar ese entendimiento de aquellos códigos e historicidad de manera correcta junto a la 

obra se puede tornar complejo; los públicos que observan la obra son tan variados que llegar a la 

totalidad no llega a ser imaginable, tras esto se reflexiona sobre el camino correcto a tomar para 

la correcta comunicación de la obra en su totalidad, estética y conceptual, creando así grupos 

sociales de alguna manera exclusiva, grupos que lleguen a la obra y no que la obra llegue a ellos, 

ya que aunque se trate de mostrar de manera colectiva lo que la obra llega a significar, el aquí y 

el ahora al que la obra se ve atada desvaloriza a la misma. Walter Benjamin (2003) nos menciona 

que (…) su significación social no es pensable sin su lado destructivo, catártico: la liquidación 

del valor tradicional de la herencia cultural (p.45). 

Si se llega a comprender la relación del individuo con la obra de arte de manera privada o 

intima se puede hablar de una reflexión personal que lleva a l individuo a conocer la obra en todo 

su esplendor estético y conceptual, claro está siempre y cuando el individuo este abierto a querer 

generar esta relación, Baudrillard (2010) Estos objetos constituyen, en el entorno privado, una 

esfera más privada aún: no son tanto objetos de posesión (…) son evasión de la cotidianidad y la 

evasión nunca es tan radical como la evasión del tiempo (…) El objeto funcional es ausencia del 

ser (p.91), el sujeto abandona su tiempo-espacio para entender el de la obra de arte, el sujeto 

abandona su ser para entender la razón de la existencia de la obra, es así como la función 



 
21 implantada en la obra de arte como objeto de contemplación/decoración puede llegar a ser 

modificada. Al tener en cuenta que la obra de arte se constituye de valores intangibles 

construidos por su historicidad, códigos culturales, iconografías y la perspectiva emocional y 

racional del artista frente a la realidad se podría mencionar que estos valores intangibles son el 

Aura de la obra. Al entender al Aura como ese valor intangible que acompaña a la obra de arte se 

puede relacionar directamente con la relación que existe entre sujeto y prenda, al ser la prenda un 

primer acercamiento estético de lo que pude ser el individuo, y acto seguido, el individuo 

representa aquellos valores intangibles. Walter Benjamin (2003) nos menciona que (…) lo que se 

marchita de la obra en la época de su reproductibilidad técnica es su aura (p.44); si se llama a 

esto autenticidad que se origina desde un punto génesis donde el autor fue el puente entre su 

esencia y la obra entendemos como los procesos de reproducción masiva afectan estos valores, 

sin embargo si se toman esos valores y son transmitidos como tradición al pasar las décadas se 

generara un testimonio histórico de lo que el autor es en su obra. Los condicionamientos sociales 

a los cuales responde la mayoría de las personas, como el no conocimiento o el no tener las 

herramientas indicadas para conocer el más allá de la obra es el causante de la decadencia del 

aura en la obra, el tener contacto cercano con las cosas no indica que haya un contacto real con lo 

que puede significar la obra. Cuando se hablaba del papel de los Coolhunters en su trabajo de 

identificar tendencias se entendía como el contacto de estos con la “tendencia” era en cierto 

punto superficial al no querer indagar más en el individuo que la porta, sin embargo como se 

dedujo, los intereses económicos juegan un papel relevante en este ámbito. Se hace claro que la 

necesidad de apropiarse de un objeto (o prenda) se sustenta en “imagen”, en reproducciones 

vacías de cualquier otra intención. Al reconocer la unicidad de la obra y se reconoce la tradición 

conformada por códigos culturales de la época, se reconfigura la lectura de la obra, creando un 



 
22 culto a la mima, culto que identifica los valores únicos de la obra y la reconoce como 

autentica, reconoce su aura, y es ahí donde la obra es recatada de la industria y el colectivo que 

deforma su significado, no se puede cambiar el consumo del arte como medio netamente visual y 

popular, pero  si se pude reconocer aquellos grupos que deseen comprenderla. La comprensión 

total de la obra en ciertos grupos toma un valor de ritual, toma un valor de exclusividad 

fundamentada en el conocimiento y no en lo estético, comprendiendo que este último igualmente 

juega un papel relevante en la lectura de la obra. Sin embargo Walter Benjamin (2003) nos dice 

que el valor ritual prácticamente exige que la obra de arte sea mantenida en lo oculto (p.53), 

precio que se estaría pensando tomar por el bien de la tradición a la cual la obra obedece, de 

igual manera se debe comprender que las masas allegadas a este comportamiento de culto son 

mucho más amplias y han comenzado una transformación y reconfiguración de los mismos actos 

de participación. Lipovetsky (1990) en relación a la moda dice: 

 

Nunca como en nuestras sociedades ha experimentado el cambio en materia de 

orientación cultural e ideológica una precipitación semejante, nunca ha estado tan 

sometido a la pasión (p.270) 

 

Es evidente como en mayor medida la apropiación y el entendimiento del lenguaje, el 

arte y la moda se vuelve cada vez más íntimo en cada individuo y como este lo usa para su 

expresión cultural. Al analizar estos factores desde el punto de vista de la industrialización, la 

moda y el aura encontramos conexiones interesantes basadas en el individuo y su relación con el 

producto, el entorno y su constante búsqueda de individualidad; Benjamin nos plantea la perdida 

de aura por culpa de procesos de industrialización, Saulquín no muestra como la nueva cultura 



 
23 juvenil se apodera de la moda como industria para dotarla de algún modo de su personalidad 

individual y Lipovetsky nos comenta de cómo la moda con su historicidad ha venido mutando en 

diversas interpretaciones de la misma. Saulquín (2006) nos dice que si bien, cada persona es un 

ser único y especial, el rasgo que mejor delinea su personalidad consiste en la organización 

singular de aquello que la rodea. Entonces, si posee la necesaria unidad interna, cada 

personalidad será capaz de una singular impronta (p.279) 

Abordando estas temáticas se encuentra relevante como el sujeto ha perdido parte de su 

individualidad al someterse a los procesos inevitables de la producción en masa y dictámenes de 

estética, desde al arte hasta la moda se intenta encontrar aquella salida que denote singularidad 

en una sociedad cada vez es más industrializada y estandarizada, Gina Gutiérrez-Cabrera (2012) 

nos dice que se puede evidenciar que quien se conoce a sí mismo, hace de la elección de aquello 

que lo rodea algo consciente, y puede separar lo que no concuerda con sus gustos porque no 

expresa su personalidad (p.37), solo si se es consciente de todo lo que nos compone (valores o 

virtudes) y estos se relacionan directamente con la prenda se llega a reconfigurar el significado 

de la prenda dotándola de estos valores intangibles del sujeto, creando así una prenda con aura, 

con historicidad, con significado, alejándose completamente de la industria de la moda y  su 

estandarización del estilo llegando así al redescubriendo al individuo como único; nace así la 

incógnita de este proyecto, ya conociendo estos postulados si el Diseñador Gráfico puede llegar a 

ser un puente para el entendimiento del Aura en el objeto masivo de moda y de esta formar 

construir bases creativas para una marca emergente de moda que responda a los principios de no 

industrialización,   y se concentre en el valor aurático de la prenda y el individuo. Esta incógnita 

se abordara en la metodología del proyecto y se trataran los autores consultados para ver como 

sus postulados pueden ser implementados de forma armónica con los objetivos del proyecto.  



 
24 Capitulo 3 

Metodología: 

Al tener en cuenta como los postulados de los autores citados en cierto punto hablan sobre 

valores intangibles en el individuo se opta por una Metodología Aplicada en el proyecto, dicha 

metodología busca comprender y aplicar lo mencionado en el marco teórico con el fin de cumplir 

con los objetivos del proyecto. Es así como se plantean “n” etapas proyectuales: 

 

Etapa I: 

Esta primera etapa toma como referencia la Investigación Documental para comprender de qué 

manera algunos autores abordan distintos puntos que conforman el proyecto, como lo es el Aura, 

la industrialización y la moda para que de esta manera se pueda encontrar puntos de intersección 

de dichas temáticas para poder determinar la manera adecuada de introducción del Diseño 

Gráfico y así crear herramientas indicadas que identifiquen estos fenómenos para posteriormente 

nazca un producto gráfico.  

Desarrollo: 

En esta etapa se decidió comprender aquellos términos que nacían de la problemática proyectual, 

de igual manera el estudio de los postulados que manejan los autores muestra no solo un 

entendimiento de términos sino que lleva a un análisis de contexto. Al tomar como pilar 

investigativo los libros “El Imperio de lo Efímero” de Lipovetsky y “La obra de arte en la época 

de su reproductibilidad técnica” de Walter Benjamin se busca comprender el papel de la moda 

frente a la industrialización, de igual manera se referencian autores como Saulquín, Rapaille, 

Gina Gutiérrez, Baudrillard, Lucía García, Boucher, Hayek, Retana, Raymond, para comprender 



 
25 como factores culturales contemporáneos y de antaño hacen parte de esta relación de moda e 

industria y como el Diseño Gráfico se relaciona con estos factores.  

Etapa II: 

En este etapa se realizó un estado del arte con profesionales  afines con el tema moda, dichos 

profesionales presentan su punto de vista desde su campo como lo es: el Diseño Gráfico, el 

Diseño Industrial, el Diseño de Modas y el Branding. De igual manera se realizaron 

entrevistas/charlas con dichos profesionales donde exponían sus posiciones frente a la moda y la 

industria pero aún más relevante frente al termino Aura. 

Desarrollo:  

El desarrollo de esta etapa fue mediante tres entrevistas: 

1. Carlos Angoa, Diseñador Gráfico y de Modas Mexicano con posgrado en Diseño Textil. 

Con Carlos se exploró como la moda y su papel en la cultura influye de manera 

significativa en el individuo que la porta, más específicamente en los estampados que 

componen la prenda y como estos mismos hablan de realidades sociales de un tiempo-

espacio específico. La entrevista se realizó vía chat de Facebook de la cual hay registro. 

2. Janeth Puentes, Diseñadora Industrial, Especialista en Gerencia de Diseño UBA y 

Magister en Desarrollo Sostenible UMA. Por medio de esta entrevista se exploró como el 

producto llega a revalorizar a las personas brindándoles un estado social con el producto 

que adquieren para lograr un estado mental de placer o satisfacción. De igual manera se 

indago sobre factores que complementan al producto como lo puede ser la estética de su 

material de construcción, sus colores o forma. Entrevista realizada vía email y siendo 

asistente en sus clases. 



 
26 3. Felipe Monroy, Artista Visual con énfasis en Expresión Gráfica, Master en 

Comunicación de Industrias Creativas U. De Alicante. En esta entrevista se menciona 

como las empresas generan imaginarios de pseudo-individualizaciones en las masas por 

medio de estrategias de propuestas de valor implantadas por las marcas. Entrevista que 

sirvió para comprender como funciona el individuo frente a lo que las marcas de moda 

ofrecen desde el Branding para su fidelización. Esta entrevista se realizó vía email y 

siendo asistente en sus clases.  

Etapa III: 

En esta etapa se realizaron una serie de entrevistas (16) a estudiantes que hacen parte del 

grupo objetivo del proyecto, para comprender su percepción y hábitos de consumo respecto a 

la moda como industria y estilo de vida. 

Desarrollo: 

Al tener la oportunidad de entrevistar al público objetivo del proyecto se comprendieron 

teorías que exponían los autores frente a como la prenda llega a representar códigos 

culturales específicos de cada individuo, sin embargó se comprendió que la prenda y su 

adquisición se rige por normas que la industria de la oda impone como las tendencias. De 

igual manera se identificaron problemáticas relacionadas con las identificadas en el proyecto. 

Entrevistas soportadas por material audio-visual. 

Etapa IV: 

En esta etapa se confrontaron las teorías académicas indagadas frente a la realidad del 

público objetivo y su percepción frente a conceptos adquiridos por los autores. 

 

 



 
27 Desarrollo: 

La cuarta fase consistió en comprender el imaginario del público objetivo frente a la moda y 

la industrialización, conceptos base del proyecto, de esta manera se generaron interesantes 

planteamientos frente a errores que las marcas de moda Pret-à-Porter están generando en el 

público, fenómenos que se visualizan en los argumentos de los autores; gracias a este 

reconocimiento de problemáticas se da inicio a posibles acercamientos de lo que podría 

funcionar como producto, basados en la confrontación y reflexión del publico estudiado y los 

autores frente a la realidad de la industria.  

Etapa V: 

En esta etapa se decidió comprender a la moda desde una perspectiva participativa para 

corroborar los datos encontrados en el público objetivo y el análisis teórico propuesto por los 

autores investigados. 

Desarrollo: 

En esta etapa se implementa un estudio de campo. Se asiste a eventos relacionados con la 

fotografía, ilustración y música en torno a la moda. Se realiza un análisis observacional y 

social de los diversos individuos, análisis que muestra como factores externos a la prenda la 

denotan de un valor significativo importante. De igual manera los eventos a los que se asiste 

responden a una perspectiva de la moda no comercial y más experimental, indagando más en 

el sujeto y no en la industria. De estos eventos se obtuvo registro fotográfico. 

Etapa VI: 

En esta última etapa se confrontaron los datos adquiridos desde los diversos nodos que se 

utilizaron en la Investigación Aplicada. 

Desarrollo: 



 
28 Inicialmente se confrontaron los datos obtenidos en el estudio teórico, entrevistas de 

público objetivo, entrevistas de profesionales y estudio de campo para posteriormente 

identificar claramente factores comunes en la problemática proyectual y de este modo dar 

inicio a una posibles conclusiones y soluciones a los objetivos proyectuales.  

 

Conclusiones: 

Etapa I: 

En esta etapa se logró identificar como la industria y la moda llevan una relación muy 

estrecha a través del tiempo, de igual manera se llegaron a diversas conclusiones de cómo la 

moda es afectada por diversos acontecimientos culturales, bélicos, religiosos que llegan a 

considerarse hechos relevantes en la historia del ser humano.  

Se comprendió que con el pasar de las décadas la industria llego a corromper los origines 

artísticos de la Alta Costura, generando así nuevas formas de producción de las prendas, 

llegando a masificar su producción, esto ayudado de la creciente globalización de la industria 

de la moda y su propio apoderamiento de distintas culturas, la moda dejo de ser exclusiva de 

una cultura y se diversifico en el mundo. Por otra parte se entendió como las nuevas culturas 

juveniles llegan a intentar rescatar valores de exclusividad e individualidad que la moda de 

antaño poseía, aunque desconociendo por completo su significado e historicidad el cual es 

devaluado con la producción en masa, esto ayudado de la superficial exploración del 

individuo como ente generador de tendencia y no de significación y expresión propia.  

Al comprender estos fenómenos se identifican problemáticas asociadas a la no 

individualización y expresión del sujeto de una forma honesta de el mismo hacia el mundo 

que lo rodea, situación generada por los estándares estéticos de los cuales la moda es 



 
29 responsable. De estos fenómenos se comienza a indagar de cómo el Diseño Gráfico podría 

abordar esta problemática no desde el cambio de una industria sino desde el entendimiento 

del individuo y sus expresiones con la moda y para la moda.  

Las formas de abordar al individuo en primera instancia y no a la moda e industria permitiría 

un trabajo de reflexión más preciso sobre la realidad del sujeto permitiendo identificar las 

herramientas necesarias desde el Diseño para generar una participación adecuada del sujeto y 

la moda como forma de expresión de él mismo por medio del estudio de la historicidad de 

estos dos llegando a entender el concepto de Aura en el objeto.  

Etapa II: 

En esta etapa se analizaron las entrevistas realizadas a los profesionales respecto a su 

punto de vista desde su campo de acción profesional, campo personal y perspectiva del 

termino Aura, moda e industrialización y como podría ser su relación con el Diseño Gráfico.  

 

- Carlos Angoa:  

Nos comenta como el dibujo puede establecer comunicaciones claras y precisas de cómo 

se perciben los mensajes y de cómo nos relacionamos con la sociedad y hacemos parte de 

la misma como elementos sensibilizadores. De igual manera se menciona como los 

dibujos e ilustraciones plasmadas en una tela/prenda son sistemas de comunicación que 

conforman códigos de comunicación de un contexto especifico, teniendo en cuenta el 

público al cual se dirigen estos sistemas comunicativos, los cuales responden a sistemas 

visuales como base de su cosmovisión, y de este modo se llega a entender que no todas 

las personas utilizan a la moda para comunicarse sabiendo que las prendas pueden ser 



 
30 usadas como un sistema de comunicación increíblemente contundente en cada 

individuo, donde la creación de códigos visuales llega a ser una necesidad en el sujeto. 

Tras lo mencionado por Angoa y relacionado directamente con el Diseño Gráfico se puede 

concluir que:  

- El dibujo, las telas y sus estampados pueden llegar a ser utilizados como códigos de 

comunicación. 

- Los códigos comunicativos creados por medio del dibujo sobre la prenda habla de 

contextos y realidades sociales o individuales.  

- La moda y tendencias entendidas desde un punto de vista reflexivo e individual en cada 

individuo son análisis de aconteceres del mismo. 

- La moda llega a ser un medio comunicativo potente que  puede tocar de manera espiritual 

o cultural a demás individuos.  

- La creación de imágenes es una necesidad comunicativa latente.  

 

- Janeth Puentes:  

Menciona que la moda y su relación con el Diseño Industrial revalorizan por medio de 

objetos o prendas a las personas. De igual manera el Diseño tiene como misión la 

significación y re significación de los productos por medio de la escogencia correcta de 

materiales, colores y estética por mencionar algunos factores relevantes lo cual permite que 

las personas creen y transiten por un “estado mental”  el cual de primera mano podría ser un 

“estatus” económico, cultural o simbólico el cual genera un estado de bienestar en el 

individuo. Se comprendió que la Moda y el Diseño transitan por contextos sociales, 



 
31 psicológicos y sociológicos, entendiendo por otro lado como la industria genera hábitos de 

consumo en el individuo pero bajo lo que la industria nos brinda.  

Se concluye que:  

- La Moda es el diseño más re significativo y revalorizado que hay, el cual marca espacios 

de cambio como se puede observar en la industria femenina con el pasar de las décadas.  

- La lectura de la moda se hace desde la emoción, el cómo me siento y como por medio de 

esta lo proyecto al mundo o a un público en particular.  

- El Diseño Gráfico/Industrial tiene un papel relevante en la significación y re significación 

de los objetos.  

- La moda es un representación de lo que somos o queremos ser. 

- La industrialización ha hecho que el mensaje no este regido por lo que yo quiero sino por 

lo que me dan. 

- Como consumidores el realizar una rebelión contra la moda o el vestuario  no llega a ser 

viable al saber que la moda como industria posee patrones fijos y no mutables. 

- El nacimiento de nuevas dinámicas industriales provocadas por los avances tecnológicos 

crean ambientes donde el intercambio cultural va reconfigurando la forma de crear, se 

torna co-creativo y logra que la masiva reproducción de un diseño deje de significar lo 

mismo.   

 

- Felipe Monroy:  

Menciona que la reproducción masiva genera que las empresas creen el imaginario de que las 

personas poseen opciones de elegir entre elementos supuestamente diferentes para tener una 

noción de individualización y emancipación ante lo común. De igual manera se menciona 



 
32 que los valores de marca juegan un papel relevante en las decisiones de adquisición del 

individuo y esto está directamente relacionado con los códigos culturales a los cueles el 

sujeto obedece por razón de historicidad.  

Tras estos aportes se concluye que:  

- El producto se debe entender bajo los valores de marca a los cuales cierto público 

objetivo obedece e identifica. 

- Los valores de marca se utilizan como base para futuras re configuraciones formales e 

iconográficas del producto.  

- Al generar experiencias de re configuración del objeto se debe delimitar muy bien el 

target y encontrar que este mismo responda a los valores de marca.  

- Se debe definir objetivamente el modelo económico a seguir, ya que competir con marcas 

ya establecidas en el imaginario del individuo no resultaría conveniente. 

- Si se entiende como marca-firma-exclusiva a los ejercicios de re configuración del objeto 

basado en valores de marca ya establecidos tendría un mayor potencial económico.  

 

Etapa III:  

Al realizar las entrevistas al  grupo objetivo al cual se dirige el proyecto se 

concluye que: 

- Los hábitos de consumo con marcas Pret-à-Porter no están directamente relacionadas con 

iconografías propias del sujeto. 

- El imaginario que prestan estas marcas en torno a la individualización se encuentra 

distorsionado.  



 
33 - El público objetivo entiende como la exteriorización de sus códigos culturales se ve 

detenida por estas marcas y su masificación de las prendas. 

- Existe un deseo de expresión por medio de la prenda que se hace visible en pequeñas 

maneras en las que el sujeto interviene una prenda. 

- Existe historicidad en prendas no socialmente expuestas por los individuos, creando un 

concepto de culto alrededor de la misma para un único e individual entendimiento.  

- La prenda está directamente e inconscientemente relacionada con el estado de ánimo del 

individuo.  

- El deseo de tomar la moda como expresión del Ser esta muy delimitado a ciertos 

individuos y a ciertos ideales de los mismos. La moda como expresión se tornó exclusiva 

a ciertos contextos y targets.  

*Parte de los encuestados. El material restante corresponde a entrevistas grabadas en audio y video. 

 

Etapa IV: 

En esta etapa se identificaron factores teóricos y experimentales relevantes para el 

entendimiento de términos como Aura, Moda e Industrialización los cuales se relacionaron 

con las entrevistas hechas al público objetivo para concluir desde cada autor pilar del 

proyecto que:  



 
34 - Lipovetsky: nos menciona como los valores culturales e iconográficos de un grupo en 

específico puede llegar a perdurar inmutable en tiempo gracias a el valor de la tradición, 

sin embargo al abandonar ciertos valores o códigos se da inicio a una nueva 

configuración más individual del sujeto hacia la prenda, esto confrontado con ciertas 

tendencias de consumo y re significación que realiza la cultura juvenil de la que habla el 

autor nos muestra como la prenda se reconfigura culturalmente para responder a valores 

propiamente estéticos o de estatus que este puede ofrecer dejando en segundo plano la 

tradición que la misma puede tener. Lo cual se evidencia en las entrevistas al notar como 

la adquisición de prendas en el público objetivo deja de responder en cierto punto a 

valores culturales del sujeto para responder a códigos culturales masivos implantados por 

la moda como industria y generadora de tendencia. 

- Walter Benjamin: dice que el objeto (obra de arte) al ser sometido a procesos industriales 

de reproducción para su masificación cultural se aleja de su origen y de su razón de ser 

con la que fue concebida, olvidando así rastros de historicidad para ubicarse 

estrictamente al hoy en día, evadiendo aquellos factores tiempo-especio con los que el 

artista se vio involucrado para la realización de la misma.  

 

 

 

 

 

 Al conocer como la obra de arte pierde aquellos valores intangibles se comprende como 

esa esencia con la que fue realizada va desapareciendo, el aura se va corrompiendo y 



 
35 desapareciendo al acercarse más al hoy y al público masivo. Situación inminente en épocas de 

industrialización y globalización, sin embargo se plantea la posibilidad de devolverle a la obra 

sus atributos de culto y ritual, factores los cuales cierto público puede hacer, se propone el 

estudio y conocimiento de la obra y todas su icnográficas y códigos desde una perspectiva 

exclusiva e íntima. Situación que se puede abordar a la temática moda, atrayendo al individuo a 

un entendimiento de la prenda como pieza de arte que comunica una historicidad y unos códigos 

culturales que alguien le dio o que él le puede dar, convirtiendo así la prenda masiva en una 

prenda resignificada desde el individuo y su expresión por medio de la misma.  

 

Etapa V: 

Ya al tener una postura frente a la Moda, Industria y Aura desde planteamientos 

empíricos y profesionales se decidió ver desde otra perspectiva el fenómeno moda, para ello se 

asistió al evento Issue- El arte de lo Anti- fashion  el 9 de abril del presente año, evento realizado 

por el Colectivo Issue; en este evento se encontraban formas de expresión como la fotografía , la 

moda, la ilustración y la pasarela desde una perspectiva totalmente distinta a la moda de antaño y 

los estándares típicos de la misma. Desde un análisis observacional y social que se realizó en 

dicho evento, se contrastaron las teorías académicas sobre Aura y códigos culturales en la moda 

y como los individuos asistentes al evento se apropiaban de estos factores desde una posición 

única e individual; el evento demostraba como cada sujeto interpretaba lo que para él era 

estéticamente correcto, planteando la reflexión de cómo un público objetivo a pesar de asistir a 

un evento con título moda y lo que esta palabra denota (tendencias masivas) llega a darle su 

propio significado a la palabra y de esta manera genera expresiones del ser por medio de la 

prenda, encontrando de este modo el aura en la prenda. De igual manera se reflexionó sobre 



 
36 factores como la hora del evento, la iluminación, las proyecciones, el lugar y la música hacen 

un papel relevante que el cual llega a crear memorias en cada individuo para que en la posteridad 

el hecho de portar la prenda conlleve un valor histórico, de tiempo-espacio y tradición. Las 

siguientes imágenes soportan la asistencia del evento: 

 

 

 

 

 

 

 

 

  

  

 

 

Elaboración propia (2016). Issue El Arte de Antifashion.  

 

Recuperado el 11 de ABRIL de 2016 de : https://www.facebook.com/events/1588775184775427/?active_tab=discussion 



 
37 Etapa VI: 

Al analizar cada postulado e información suministrada en la investigación se encontró 

que hay factores/conceptos en común entre los distintos autores y entrevistados, y al cruzar estos 

factores se descubre que hay ciertos conceptos que se acercan más al sujeto y su expresión 

individual con las prendas. Al decantar los diversos factores se escogieron los más relevantes 

para el acercamiento y entendimiento del aura del sujeto consigo mismo así como estos mismos 

sirven para el entendimiento del Diseñador Gráfico hacia el individuo y la moda del mismo. La 

siguiente tabla muestra el cruce, decantación y escogencia de los factores indicados para el 

desarrollo del proyecto y del producto gráfico:  

 

 

 

 

 

 

 



 
38 Reflexión: 

A lo largo del estudio de los postulados estudiados, las entrevistas y el trabajo de campo 

se comprendió que la moda cumple un papel comunicativo muy fuerte y relevante en la historia 

pasada, presente y próxima, sin embargo la interpretación de esta no es total en cada individuo, 

hay demasiadas posturas frente al papel de la moda y su industria como ente netamente estético, 

de estatus o solo de prendas para cubrir el cuerpo. Por este motivo se encuentra gratificante 

identificar cierto público objetivo que aunque responde a la industria de la masificación de la 

prenda, siempre están en búsqueda del entendimiento de la misma y como esta cumple un papel 

relevante en sus vidas, dejando de ser un trapo para cubrirse o encajar y se resignifica como parte 

esencial de sus expresiones frente a la realidad y es utilizada como objeto de culto y ritual que se 

carga de experiencias e historia elevando de ese modo su valor emocional lo cual se traduce en el 

aura del sujeto aplicada a la prenda, el vestido deja de ser masivo cuando se interviene y se le 

configura de una manera única e intangible. Sin embargo se sabe que estos procesos de re 

significación han llevado su tiempo en estos individuos, donde la historia de cada día impregna 

la prenda y de este modo se entiende que el papel de significación de la moda necesita de una 

herramienta que sea utilizada por aquellas personas que deseen expresar su aura, historicidad e 

iconografías en la prenda para demostrar su individualidad no al mundo sino a personas que 

busquen el mismo objetivo.  

 

 

 

 

 



 
39 Capitulo 4 

Propuesta de Diseño: 

Las experiencias adquiridas en este proyecto concluyen en la creación de un objeto 

contenedor que desde el Diseño Gráfico pueda mostrar, explorar, comprender, estudiar y 

reflexionar  sobre la temática de la moda en la industria de la masificación del objeto y como a 

partir  de este entendimiento se pude explorar su reconfiguración a partir de un individuo en 

particular, abandonando todo rastro de estandarización estética y concentrarse en el imaginario 

del sujeto y su forma de expresión frente a la prenda. 

El modelo bajo el cual trabajara este objeto contenedor es el de la tabla de cruce de 

conceptos (p.37), de este modo al indagar sobre y con el sujeto se llega a un acercamiento intimo 

para lograr encontrar el aura en el objeto masivo de moda y poder documentar para su posteridad 

creando así historicidad alrededor del sujeto y la prenda. 

Para tener un acercamiento correcto con el individuo se tendrá en cuenta el deseo del 

mismo de participar en el ejercicio. El acercamiento tendrá como base un Modelo Audio-visual 

Documental, el cual tendrá como herramientas primarias la cámara fotográfica, las entrevistas no 

estructuradas, seguimiento en video y uso de material gráfico/ilustración/dibujo/escritos que el 

individuo crea necesario para expresar su visión de la realidad enfocado en la moda. 

El material registrado y suministrado hará de puente para que alguien más pueda conocer 

los procesos creativos y expresivos del sujeto documentado, generado en el espectador especifico 

un modelo para que el mismo pueda llegar a esos resultados expresivos. 

Al contar con material netamente grafico como lo posibilitan las cámaras, las grabadoras 

de voz y los scanner se hace posible contener todo este material en un objeto, el cual se decidió 

que sea un Foto Álbum Biográfico el cual contara con diversos casos de individuos en busca del 



 
40 aura en sus prendas, de igual manera el libro contara con elementos que permitan interactuar 

al lector directamente con lo leído y visto apropiándose totalmente de aquel Foto Álbum 

Biográfico. A continuación se mostrara el modelo de implementación de los factores que dotaran 

al libro de su contenido: 

 

 

  

  

  

  

  

  

  

  

  

  

  

  

  

  

  

  

  



 
41   

En el proceso que se llevara a cabo en diseño se tomara todo el material gráfico, escrito y 

audio-visual recolectado y se conceptualizara desde la idea base del Aura y Experiencia 

generando un lenguaje grafico idóneo para mostrar el material gráfico, Sin embargo se recurre a 

la Tabla de cruce de conceptos y su estructura de Acercamiento al Aura para poder tener una 

idea clara del orden y la intención de lectura del libro. La estructura temática de acercamiento al 

individuo se distribuye de manera concéntrica la siguiente manera: 

 

 

 

 

 

 

 

 

 

 

 

 

- Comenzando con “3” como inicio de cada capítulo, haciendo un acercamiento a los 

contextos, la estética, los códigos culturales  que rigen al individuo. 

- Tomado a “2” como parte media hacia el acercamiento del Aura, conociendo aquellos 

ritos, iconografías y procesos de intervención que tiene el individuo con la prenda. 



 
42 - Para finalizar capitulo se mostrara aquellas emociones impregnadas en la prenda, 

aquellas historias que la acompañan para finalmente ver como el sujeto  deja su impronta 

el  prenda.  

 

Al hacer estos tres recorridos se comprenderá de qué manera el sujeto encuentra y 

expresa el aura por medio de la prenda, desvinculándola totalmente de los procesos de 

masificación los cuales la moda impone. De igual manera al comprender a este libro como un 

Foto Álbum Biográfico se crearan piezas que estén preparadas para la posteridad y su posible 

estudio  como base creativa de una marca emergente, al reconocer no solo tendencias en los 

individuos sino comprender todo lo que llega a componer al sujeto y como este lo expresa por 

medio de la moda. 

A continuación se mostraran algunas imágenes de la propuesta de diseño en su interior, 

teniendo en cuenta aspectos desde el Diseño Gráfico y Editorial para que el libro responda a su 

contenido desde su diagramación y uso de recursos que nutran el lenguaje visual del mismo.  

Cabe mencionar que el desarrollo de este material editorial con su correcto uso puede 

llegar a ser una herramienta de creación de valores de marca si así se desea, de igual forma se 

comprenderían conceptos más allá de lo que las tendencias masivas puedan comunicar. 

 

 

 

 

 

 



 
43  

Tercer circulo: 

 

Como se mencionaba anteriormente la estructura de cada capítulo (el que corresponde a 

un individuo en particular del público objetivo) responderá a un orden concéntrico. Al comenzar 

por el nivel más lejano del sujeto mismo se toma como referencia al contexto, estética, cultura y 

tendencia a la cual el sujeto pertenece, comprendiendo aquellos códigos estéticos y culturales 

que hacen del individuo parte de un grupo. Se toma como ejemplo al músico, poeta y pintor, Pete 

Doherty, ya que este al someterse a esta herramienta se puede contemplar más allá de la fama, se 

puede contemplar su individualidad. 

Desde el Diseño: Se busca traducir el contexto del individuo visualmente por medio de 

escogencia tipográfica acorde, diagramación y lenguaje visual adecuado a esta etapa de 



 
44 “superficialidad” donde el individuo aun es masivo y responde ante un grupo cultural amplio. 

En esta etapa los componentes visuales mostraran la superficialidad del individuo, fenómeno que 

mutara al acercarse más al individuo y su aura. 

 

Segundo Circulo: 

 

Al explorar de manera formal e iconográfica al individuo por medio de las herramientas 

de estudio (métodos experimentales) y se adquiere el suficiente material audio-visual se llega a 

decantar material visual e informativo a comparación del tercer circulo, ya que las bases para 

generar un lenguaje grafico acorde son:  la creación, iconografía, culto y rito, haciendo de estos 

factores un filtro metodológico. 



 
45 Desde el diseño: Se busca entender e identificar aquellos lenguajes y códigos 

culturales que el individuo usa para comprender su entorno desde una perspectiva más intima, de 

esta manera el diseño y diagramación de moldean a estos principios, depurando la página para 

dar relevancia a factores más indicados para este círculo.  

 

Primer Círculo: 

 

Si se llega explorar de manera correcta aquellas iconografías que componen al individuo 

se comprende cómo estas responden a una historicidad que conlleva desde recuerdos hasta 

emociones de algún tiempo-espacio en especial el cual es el comienzo de todo aquello que el 

individuo es. Los scans de las libretas que se muestran pertenecen a Doherty, son escritas y 

dibujadas por él. 



 
46 Desde el Diseño: Al comprender y reflexionar sobre la historicidad que tiene una 

prenda la cual el sujeto aprecia inmensamente este se desliga totalmente de aquellos factores 

externos como las tendencias o códigos culturales masivos, entendiendo así únicamente a su 

individualidad y como esta puede tener gran relevancia en sus códigos de comunicación 

reflejados al vestir, es en ese instante donde el sujeto reflexiona del aura que posee aquel objeto 

masivo de moda. Este fenómeno una vez más se ve reflejado en la limpieza de las paginas pero 

aún más interesante es cuando el individuo deja de aparecer en este círculo y solo se encuentran 

objetos, texturas, dibujos, escritos de cómo él se puede o está sintiendo y como estos elementos 

comunicativos invaden la prenda. 

 

 

 

 

 

 

 

 

 

 

 

 

 

 



 
47 Conclusiones: 

- Al desarrollar una pieza editorial que indague de manera disruptiva con medios 

experimentales para lograr captar la esencia de un pequeño segundo o acción, puede 

atrapar en el tiempo aquellos códigos culturales, iconografías e historicidad de un objeto 

para su posterior estudio y comprensión. 

- Este proyecto pretende desarrollar métodos de estudio de tendencias distintos a los 

existentes, enfocándose exclusivamente en el entendimiento del individuo y su relación 

con la prenda convirtiendo a la prenda como una máquina del tiempo que guarda 

infinidad de información. 

-  Se pretende construir metodologías experimentales en el estudio de un público objetivo 

como base creativa de una posible marca, al entender de manera supremamente intima 

los códigos culturales del individuo y su relación con un objeto de deseo.  

- El proyecto desea mostrar como los procesos de industrialización nos alejan de nuestro 

autoconocimiento en la toma de decisiones de adquisición de productos de moda, 

logrando generar una reflexión en el sujeto sobre lo que realmente significa portar una 

prenda y como esta puede ser un medio de comunicación que aún no exploramos.  

- Finalmente se entiende al proyecto como un primer paso en el entendimiento de un 

público objetivo potencialmente creativo para la co-creacion de nuevos lenguajes, 

códigos, iconografías y valores que se pueden utilizar en la creación de una filosofía de 

marca que responda no a la protesta sino a la reconfiguración del objeto masivo de moda.  
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