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PRÓLOGO 

 

"Procesos creativos en las artes. Co-crear desde la interdisciplinariedad" es una obra que 

recoge una rica diversidad de experiencias y reflexiones sobre la creación artística 

contemporánea, subrayando la importancia de la colaboración interdisciplinaria en el 

desarrollo de proyectos educativos y artísticos. Este libro busca mostrar cómo la integración 

de diferentes disciplinas no solo enriquece el proceso creativo, sino que también potencia la 

capacidad del arte para ser un agente de cambio social y educativo. 

 Uno de los textos destacados, "Al borde de la extinción", narra un proyecto innovador 

en el cual estudiantes de preparatoria combinan danza, música y creación literaria para 

desarrollar un performance basado en un texto literario inédito. La narrativa, protagonizada 

por cucarachas que observan el ocaso de la humanidad, sirve como una poderosa metáfora 

para reflexionar sobre la extinción y la responsabilidad humana en la protección del medio 

ambiente. Este proyecto interdisciplinario no solo fomentó habilidades artísticas y 

académicas entre los estudiantes, sino que también los involucró como protagonistas activos 

en la promoción de la conciencia ambiental, demostrando cómo el arte puede ser una 

herramienta eficaz para la educación integral y la formación de agentes de cambio social. 

 En "De la idea a la creación del documental Xochitiotzin: vida y color", se detalla 

meticulosamente el proceso de concepción, desarrollo y producción de un documental que 

explora la vida y obra del maestro Desiderio Hernández Xochitiotzin, un artista 

multidisciplinario cuya contribución al patrimonio cultural es inmensa. El documental se 

centra en la profunda conexión entre el artista y su entorno geográfico, especialmente la 

montaña Matlalcueyetl, un elemento recurrente en su obra. A través de entrevistas y una 

cuidadosa investigación documental, el proyecto busca reconstruir la memoria individual y 

colectiva de Xochitiotzin, ofreciendo una visión multidimensional de su legado y destacando 

su influencia en la historia y cultura de Tlaxcala y Puebla. Este documental no solo pretende 

preservar la memoria cultural y artística del maestro, sino también inspirar a las nuevas 

generaciones a valorar y continuar su legado. 



 El texto "El Cómic Foro de procesos creativos" analiza el uso del cómic como una 

herramienta narrativa y visual que ha permitido a los estudiantes expresar sus experiencias 

físicas y emocionales durante la pandemia de COVID-19. El proyecto "Expoficómic", 

surgido en la Benemérita Universidad Autónoma de Puebla (BUAP), buscó potenciar la 

creatividad de los estudiantes de Arte Digital y Artes Plásticas a través de la creación de 

cómics sobre temas variados como el amor y la memoria. Este proyecto, liderado por 

profesores comprometidos, permitió a los estudiantes desarrollar habilidades narrativas y 

visuales, adaptándose a las restricciones de la modalidad virtual durante la pandemia. El 

festival FICOMICS BUAP, organizado por la Dirección General de Bibliotecas de la BUAP, 

ha sido una plataforma importante para incentivar la lectura y la creación de cómics, 

consolidándose como un evento de relevancia local e internacional y destacando la 

importancia del cómic en la promoción cultural y la innovación creativa. 

 La exposición "Sustancia expresiva: polifonías de los cuerpos", concebida por 

docentes y personal administrativo de la Escuela de Artes Plásticas y Audiovisuales (ARPA 

BUAP), surge como una respuesta creativa al reto post-pandémico para la comunidad 

universitaria. Inspirada en la Agenda 2030, esta exposición explora la autopoiesis como 

motor creativo, desde la introspección individual hasta la manifestación en colectividades. 

Basada en la teoría de Maturana sobre autopoiesis, la exposición muestra la interacción activa 

entre artistas, obras y espectadores, revelándose como un sistema dinámico que explora la 

complejidad de la identidad humana. Dividida en cuatro áreas distintas, la exposición incluyó 

35 obras artísticas, teatro de cámara, improvisación musical y proyecciones audiovisuales, 

así como 20 ponencias en el patio central del museo. Este proyecto multidisciplinario no solo 

desafió los límites convencionales del arte, sino que también fomentó un diálogo 

enriquecedor entre el espectador y las obras, promoviendo la introspección, la colaboración 

colectiva y la expresión de una diversidad de voces. 

 Finalmente, el documento "El proceso creativo interdisciplinario como elemento 

formativo. El performance Un año con Platero" es un proyecto del Cuerpo Académico 

BUAP-CA-352 “Creación In Crescendo”, basado en la obra "Platero y yo" de Juan Ramón 

Jiménez. Este proyecto interdisciplinario buscó acercar al público infantil a la obra literaria 

mediante una experiencia estética que combinó literatura, música, artes plásticas y teatro. 



Respaldado por teorías reconocidas sobre la importancia del arte en la educación integral, el 

proyecto fomentó el interés en "Platero y yo" y ofreció una experiencia educativa y estética 

enriquecedora. A través de una metodología que incluyó el análisis del texto, el desarrollo de 

propuestas escénicas y musicales y la colaboración interdisciplinaria entre docentes y 

alumnos, el proyecto demostró ser una herramienta efectiva para sensibilizar y educar al 

público infantil, resaltando la importancia de la integración de saberes y la colaboración 

interdisciplinaria en la educación artística. 

 En resumen, "Procesos creativos en las artes. Co-crear desde la interdisciplinariedad" 

es una invitación a explorar nuevas metodologías y enfoques en la educación artística y las 

artes, destacando la importancia de la colaboración y la integración de saberes para generar 

un impacto positivo en la sociedad. Esta obra es un testimonio de cómo el arte y la creatividad 

pueden ser herramientas poderosas para la educación integral y el cambio social, 

promoviendo una conciencia ambiental y social entre los estudiantes y el público en general. 

 

 

 Myrna Dalia Rodríguez Vidal 
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Al borde de la extinción:                                                                                             

Performance consciente y sensible sobre la realidad ambiental desde la mirada de 

jóvenes de educación media superior 

Díaz Mortera Leopoldo 1  Mendoza Bernabe Melissa Isaaly2 

Resumen    

“Al borde de la extinción: la historia no contada de la humanidad” es un proyecto 

interdisciplinario con estudiantes de preparatoria, a través de un proceso creativo y trabajo 

colaborativo, en el que docentes y estudiantes de danza, música y creación literaria colaboran 

en un performance a partir de un texto literario inédito donde las cucarachas cuentan el ocaso 

de la raza humana y siguen a los pocos sobrevivientes que luchan por superar la inminente 

extinción. 

El objetivo de este performance fue mostrar cómo el proceso creativo, artístico, colaborativo 

(Gouzouasis, 2013), fomenta en el estudiantado habilidades humanas y académicas desde la 

práctica y la reflexión, promueve su protagonismo como agentes de cambio e incidencia 

social moviendo al espectador para que reconsidere sus acciones y la responsabilidad que 

tienen en el cuidado de la casa común. Este artículo detalla las fases creativas: planeación, 

ejecución, desarrollo, evaluación y reflexión (Latorre, 2005) de los acuerdos y decisiones 

tomadas entre docentes acompañantes y equipos estudiantiles para lograr el performance, así 

como sugerencias para replicar esta estrategia pedagógica como parte del desarrollo integral 

en los estudiantes.    

Palabras clave: Creación literaria, música, danza, educación artística, educación media 

superior. 

                                                
1 Coordinador Académico de la Preparatoria IBERO Puebla, Master en Creación Literaria y Maestría en 

Educación. Es Comunicólogo, Maestro en Educación y Master en Creación Literaria. Cuenta con 15 años de 

experiencia educativa y acompañamiento en procesos de formación docente. Actualmente es Coordinador 

Académico en la Preparatoria IBERO Puebla. 
2 Maestra en Artes Inter y Transdisciplinariedad y en Educación y Desarrollo Humano. Es Maestra en Educación 

y Desarrollo Humano por la UPAEP y en Artes Inter y Transdisciplinariedad por la BUAP. Trabaja en las líneas 

de investigación de educación artística desde una mirada integral y la formación de los docentes-artísticas. 



 

Abstract 

"At the Edge of Extinction: The Untold History of Humanity" is an interdisciplinary project 

involving high school students through a creative process and collaborative work. In this 

initiative, dance, music and literary creation teachers and students collaborated based on an 

unpublished literary text in which cockroaches narrate the decline of the human race, 

following the few human survivors who are struggling to overcome imminent extinction. 

The objective of this performance was to demonstrate how the creative, artistic, and 

collaborative process (Gouzouasis, 2013) fosters human and academic skills in students 

through practice and reflection. It promotes their protagonism as agents of change and social 

impact, compelling the audience to reconsider their actions and the responsibility they bear 

for the care of the common home. This article outlines the creative phases, including 

planning, execution, development, evaluation, and reflection (Latorre, 2005), highlighting 

the agreements and decisions made between the accompanying teachers and student teams 

to achieve the performance. Additionally, suggestions are provided for replicating this 

pedagogical strategy as part of comprehensive student development. 

Keywords: Literary creation, music, dance, artistic education, higher secondary education 

Introducción  

El Aprendizaje Basado en Proyectos (ABP) es una propuesta metodológica que permite la 

articulación de diferentes áreas del conocimiento (La Secretaría de Educación Pública (SEP), 

2022; Navarrete et al., 2021), específicamente, en el nivel educativo medio superior, existe 

una gran oportunidad para promover espacios reflexivos y creativos para realizar propuestas 

que enmarquen un tema en específico bajo una postura crítica. Existen varios referentes que 

respaldan al arte como un lugar de coincidencia y creatividad para que los estudiantes 

propongan proyectos educativos que les involucren (Graeme Chalmers, 2003; Eisner, 2004; 

Rodrigo y Rodrigo, 2012).  

Bajo estos fundamentos teóricos y metodológicos, se estructuran las bases de un proyecto 

artísticos para estudiantes de preparatoria bajo la línea de un tema ecológico/científico. Los 

docentes en diálogo con sus estudiantes propusieron las temáticas, pero el contenido para dar 



sentido y significado desde las experiencias, saberes e intereses es exclusivamente de los 

estudiantes. Los jóvenes reconocen estos proyectos como espacios creativos, atractivos y 

lúdicos, en los que optan por un trabajo colaborativo que trasciende el estudio independiente, 

el abordaje inconexo y tradicional, pues se trata de una actividad que no es vista como tarea 

obligatoria, sino parte de una actividad que se apropian y en la que desdoblan sus intereses y 

habilidades, ganando seguridad en sus talentos, en su capacidad para resolver problemas y 

lograr acuerdos para conseguir metas comunes.   

Impacto 

Compartir los procesos creativos que se realizan de los grupos de interés artísticos, como 

evidencia de los alcances que la pedagogía ignaciana ofrece en los procesos de incidencia 

para transformar el mundo y favorecer las estrategias educativas en la formación integral de 

las y los jóvenes en el nivel medio superior. 

Contexto 

Para cualquier persona que se acerca a la educación como profesión, puede parecer 

abrumadora la cantidad de modelos, paradigmas y posibilidades de aproximación al 

fenómeno educativo y las prácticas que devienen de este, también hay que considerar los 

contextos particulares donde se inserta esa educación y por supuesto, la propuesta o la visión, 

misión y filosofía que cada institución tiene para conseguir el perfil de egreso que declara en 

sus planes de estudio. Por si esto no fuera suficiente para desbordar a quienes se dedican a la 

docencia, en 2023, para la educación media superior inicia un proceso de transición del 

modelo por competencias a una propuesta a partir de metas, trayectorias y progresiones de 

aprendizaje que supone cambiar nuestro paradigma educativo y la forma de enseñar. 

En esta diversidad pedagógica y en plena transición a un nuevo modelo educativo propuesto 

por el gobierno actual, hay elementos que se mantienen, e incluso adquieren mayor relevancia 

por su valor pedagógico, pero sobre todo por su probada utilidad y resultados significativos 

en la formación de jóvenes, tal es el caso del juego para facilitar y reforzar el aprendizaje, las 

artes para contribuir en la formación integral desde la dimensión estética y la sensibilidad 

personal, así como la transversalidad e interdisciplinariedad que a decir de Marín, Inciarte y 

Paredes (2017) citados por Rodelo, Torres, Jay y Flórez (2020, p. 128), plantean que:  



(…) aplicar la transversalidad en el currículo, implica la interacción de varias 

disciplinas, entendida como el diálogo y la colaboración de éstas para lograr la meta 

de un conocimiento novedoso y globalizador. Lo que requiere una didáctica 

interdisciplinaria evitando barreras de dispersión y fragmentación disciplinar. 

Las y los docentes luchan a diario con la fragmentación del conocimiento, no sólo en las 

disciplinas o materias, sino también a nivel curricular, pues es evidente que resulta 

especialmente difícil la articulación y transversalización de temas que por relevantes que 

sean, si bien se abordan desde distintas asignaturas y con enfoques disciplinares diversos, al 

final no se logra que la mayoría de las y los estudiantes vean estos temas como un todo y su 

variedad de materias como aproximaciones a la complejidad de la realidad y de las maneras 

de abordar, problematizar y resolver los retos locales y globales. 

Considerando el contexto anterior, en este trabajo académico se abordará cómo se lograron 

resolver algunas de las dificultades planteadas anteriormente, integrando conocimientos y 

transversalizando el tema del cuidado, en varias dimensiones y desde perspectivas diferentes, 

a partir de la creación de un performance en el que el proceso creativo, artístico, colaborativo 

(Gouzouasis, 2013), fomenta en las y los estudiantes competencias humanas y académicas 

desde la práctica y la reflexión, promueve su protagonismo como agentes de cambio e 

incidencia social movilizando la emoción y el razonamiento del público espectador, para que 

reflexionen sobre sus acciones y la responsabilidad que tienen en el cuidado de la casa 

común. Este artículo detalla las fases creativas: planeación, ejecución, desarrollo, evaluación 

y reflexión (Latorre, 2005) de los acuerdos y decisiones tomadas entre los docentes 

acompañantes y los equipos estudiantiles para lograr la muestra del performance, así como 

sugerencias para replicar esta estrategia pedagógica como parte del desarrollo integral de los 

estudiantes. 

Resolución de Problemas y Trabajo colaborativo 

Al comienzo del semestre de otoño 2022, en agosto, se acordó entre los docentes del área de 

Artes de la Preparatoria Ibero Puebla desarrollar una propuesta interdisciplinar de trabajo a 

partir de un tema que fuera transversal, el tema elegido fue la Ciencia Básica para el 

Desarrollo Sostenible, considerando que es el que la ONU elige para la celebración 

internacional del 2022 (Noche de las Estrellas, 2022), y para que el proyecto pudiera ser 



presentado por estudiantes en este evento a nivel nacional que tiene más de noventa sedes; 

es importante mencionar que la Ibero es una de las muchas instituciones que son invitadas a 

participar cada año, pero este evento está organizado anualmente por:  

(…) la Academia Mexicana de Ciencias (AMC), la Universidad Nacional Autónoma 

de México (UNAM), el Instituto de Astronomía de la UNAM (IA), el Instituto 

Politécnico Nacional (IPN), el Instituto Nacional de Astrofísica, Óptica y Electrónica 

(INAOE), la Asociación Mexicana de Planetarios (AMPAC), la Agencia Espacial 

Mexicana (AEM) y las Sociedades Astronómicas de la Noche de las Estrellas 

(SANDE).” (NDLE, 2022). 

Una vez establecido el tema, se revisaron las disciplinas del área artística que podrían 

participar en el proyecto. Es importante mencionar que hay dos modalidades para estos 

Talleres de Arte: como asignatura no curricular que es obligatoria y está dentro del horario de 

clase y como Grupos de Interés que son talleres extra curriculares, fuera del horario 

académico y como su nombre lo indica son opcionales, sólo sí el estudiante quiere participar 

y hay un número mínimo de integrantes estos grupos se abren, entre la variada oferta que se 

tiene sólo tres grupos tuvieron condiciones para colaborar, Creación Literaria, Música y 

Danza; una vez acordado qué disciplinas participan en el diseño, desarrollo y ejecución del 

proyecto se planteó la posibilidad de que los acuerdos se realizarán entre las y los estudiantes, 

la primera propuesta surgió del Grupo de Creación Literaria, quienes propusieron crear un 

guion o relato para ser contado o narrado ante el público, mientras el grupo de Música 

improvisaba para crear un fondo que acentuará una atmósfera. Adicionalmente se plantearon 

dos posibilidades para la participación de danza que sus coreografías estuvieran de manera 

simultánea con la lectura o que entre cada dos o tres textos se tuviera una presentación que 

coreografiará o expresará a partir de la danza los sentimientos que las obras literarias estaban 

construyendo. Al final se optó por la segunda opción. 

Es así como se establecieron las bases de la colaboración, lo primero fue tener una estructura 

de los relatos para que los otros dos talleres pudieran trabajar en los acordes para la música 

y los pasos y momentos para la danza. Se creó un cronograma que establecía fechas 

específicas de entrega para permitir que los otros dos talleres tuvieran tiempo suficiente para 

construir y ensayar su parte. Esto supuso organización personal, plazos como equipos y 



diálogo continuo para resolver imprevistos y solucionar o proponer alternativas para la 

consolidación de la obra final. 

Integración de conocimientos, transversalización e interdisciplinariedad 

Para el desarrollo de la historia, las y los estudiantes tuvieron que retomar los conocimientos 

de las materias de ciencias experimentales, química y biología, pero también relacionaron 

temas y conocimientos de sus materias de ciencias sociales, filosofía, construcción del 

conocimiento y ética de primero a quinto semestre; es importante mencionar que estos 

talleres al ser abiertos y libres para la comunidad estudiantil son además multigrado, 

conformándose con estudiantes de los tres años escolares.  

El tema del cuidado permite un abordaje desde varias perspectivas, pues el cuidado de la casa 

común implica ir desde lo personal (hábitos alimenticios, prevención de adicciones y 

conductas de riesgo, etc.) hasta lo colectivo, lo comunitario y lo global que contempla el 

cuidado del medio ambiente y el desarrollo sostenible. Adicional a lo anterior, las y los 

estudiantes investigaron y revisaron los Objetivos de Desarrollo Sostenible en los que en 

septiembre de 2015 “(…) los líderes mundiales adoptaron un conjunto de objetivos globales 

para erradicar la pobreza, proteger el planeta y asegurar la prosperidad para todos como parte 

de una nueva agenda de desarrollo sostenible” (ONU). Son 17 objetivos en total los que 

propone la ONU: fin de la pobreza, hambre cero, salud y bienestar, educación de calidad, 

igualdad de género, agua limpia y saneamiento, energía asequible y no contaminante, trabajo 

decente y crecimiento económico, industria, innovación e infraestructura, reducción de las 

desigualdades, ciudades y comunidades sostenibles, producción y consumo responsables, 

acción por el clima, vida submarina, vida de ecosistemas terrestres, paz, justicia e 

instituciones sólidas, alianzas para lograr los objetivos. 

Una vez establecido el tema transversal, las y los estudiantes eligieron de los diecisiete 

objetivos cuál o cuáles podrían estar implícitos o explícitos en sus historias, es decir, por un 

lado, tenían el reto de hacer una historia inédita en el contexto de un momento histórico 

específico de la humanidad y, por otro lado, insertar uno o más de estos objetivos de 

desarrollo sostenible para mover a la reflexión. Considerando la magnitud de la tarea, es de 

esperar que no se vean claramente estos últimos, pues en el intento de ser fieles a la historia 

que están contando y tomando en cuenta que son estudiantes de educación media que apenas 



comienzan a estudiar y aplicar los principios teóricos de la escritura literaria, les era difícil 

introducir los objetivos sin que pareciera artificial o forzado en el relato.  

Es de destacar que los intentos de introducir dichos objetivos en sus relatos en ocasiones 

tuvieron frutos, es posible inferir que están ahí en algunos relatos y en otros es bastante más 

evidente, pero independientemente de que puedan o no observarse debe tomarse en 

consideración el logro que la motivación de escribir un texto de ficción les lleve a investigar, 

revisar distintos documentos y páginas e informarse sobre el tema para crear las condiciones 

ideales para la narración que tenían en mente, trascendiendo el acto creativo y convirtiéndolo 

en un aliciente para entender mejor el mundo en el que viven y los retos que enfrentamos 

como humanidad ante las crisis actuales. Adicionalmente está la dificultad de bocetar una 

idea que permitiera a las y los demás considerar desde donde escribirían su relato para que, 

sin tener un cuento terminado sino solo ideas enmarcadas en un periodo histórico, cada 

estudiante pudiera trabajar individualmente un cuento que se conectara para dar la sensación 

de continuidad o al menos algún elemento que pudiera conectar y sobre todo que no tuviera 

saltos o retrocesos que perdieran la ilación de las historias que debían formar un solo relato. 

Debido a las dificultades señaladas anteriormente, se optó porque entre todo el grupo, 

aproximadamente nueve estudiantes de los cuáles solo siete terminaron la asignación, 

establecieran los momentos históricos que servirían de contexto para establecer el tiempo o 

época de la narración. Definidos estos momentos históricos cada estudiante eligió el que 

prefería utilizar para su ficción y así bocetaron las ideas para que no tuvieran que esperar a 

que hubiera un relato terminado para dar continuidad. Este ejercicio permitió avanzar de 

manera simultánea en todos los relatos y crear una cohesión y coherencia que pretende dar 

la sensación de una historia continua. 

Al finalizar la escritura, revisión y corrección de los textos en un periodo de 

aproximadamente tres semanas, se pudieron compartir los relatos con los estudiantes de los 

Grupos de Interés de Danza y Música. Ambos talleres comenzaron tanto el trabajo de 

sensibilización, como el de preparación para la integración en un performance que 

promoviera la reflexión a partir de la sensibilidad y la expresión física y artística, moviendo 

la razón a través de la emoción. 

Proceso creativo, artístico y colaborativo  



En el modelo educativo de las instituciones encomendadas a la Compañía de Jesús se resalta 

el énfasis en la formación integral, entendida esta como la propone la Asociación de Colegios 

Jesuitas de Colombia (ACODESI), para el estudio y comprensión de la complejidad que hay 

en la formación de personas que no solo sean académicamente competentes, sino 

humanamente solidarios, compasivos y comprometidos con su realidad y sobre todo con los 

más necesitados de la sociedad, mediante una propuesta que establece procesos, etapas e 

indicadores que permitan abordar esta formación. 

En este orden de ideas, el proyecto de un performance tenía la consigna de no ser sólo una 

actividad lúdica, centrada en el arte, sino una actividad que promoviera la formación integral, 

pues: 

El desarrollo de la humanidad hacia ideales de “paz, libertad y justicia social”, se constituye 

en un reto para la educación de hoy. Por esta razón las actuales reflexiones y debates sobre 

educación proponen el horizonte de la formación integral como una de las máximas 

aspiraciones de la educación, pero así mismo consideran que es una de las metas más difíciles 

de lograr. (Pérez, 2005) 

Formar de manera integral es también un reto que pone en evidencia la fragmentación de las 

intenciones pedagógicas y los propósitos formativos, que muchas veces no alcanzan a 

articular todos los ámbitos de la educación para que el estudiante dimensione cómo la 

diversidad de materias y temas están abonando a aspectos que trascienden la mera 

transmisión de conocimiento y la dimensión cognitiva.  

Cuando se decidió realizar un performance artístico como proyecto interdisciplinar a partir 

de un tema transversal, se planteó que debería estar enfocado en los estudiantes, es decir, que 

no fueran los docentes quienes articularán el proyecto, sino que solo pusieran las condiciones 

para que los estudiantes tuvieran todo el protagonismo, responsabilidad y libertad para hacer 

las cosas, equivocarse, rectificar y aprender de sus errores, sólo así podrían formarse y 

desarrollar de manera integral todas sus dimensiones. 

La otra consideración en este proyecto fue que los estudiantes debían colaborar y resolver 

entre ellos, el acompañamiento docente en este sentido era para ayudarles en los acuerdos y 

la solución de conflictos, pero no en la dirección o indicación de lo que debía o cómo debía 

hacerse algo. La colaboración es fundamental tanto en la formación integral como en el 



aprendizaje de las competencias ciudadanas que permiten la resolución pacífica de problemas 

y conflictos, pero además “es clave para desarrollar el talento de las personas, ya que quienes 

cuentan con un mayor desarrollo de las competencias se convierten en ejemplo para los 

demás y en una fuente de estimulación y creatividad.” (Vázquez et al., 2017, P. 336) 

El proceso creativo no se centra en sí mismo, es decir, la creatividad no surge de la intención 

de ser creativos, sino de la convergencia, la conexión de ideas diversas y la colaboración con 

las y los otros, encuentros con lo distinto, con los otros que no piensan igual que yo y 

enriquecen mi propia experiencia; en los Grupos de Interés artístico el proceso creativo es un 

proceso colaborativo, incluso en ámbitos que originalmente o tradicionalmente están ligados 

a la soledad y el silencio, como la creación literaria, pues todo proceso artístico se comparte, 

se cuestiona y se construye en colectivo.  

Arte y creatividad son complementos que buscan en esta formación integral desarrollar 

simultáneamente habilidades humanas y académicas desde la práctica y la reflexión, pues 

desarrollar el humanismo y mover la voluntad al bien común sin mejorar las competencias 

académicas puede provocar que las y los jóvenes no tengan la capacidad para afrontar los 

retos y resolver los problemas que les ocupan y preocupan, de igual manera mejorar lo 

académico sin promover el compromiso para ser mejores personas y sobre todo ser personas 

para los demás es abonar al individualismo y el éxito personal en detrimento de la sociedad.  

Es por estas razones que fomentar el arte y la creatividad como pilares de la educación, 

privilegia el protagonismo del educando en su proceso de aprendizaje y como agente de 

cambio e incidencia social, movilizando sus emociones y razonamiento, para que se convierta 

en personas que fortalezcan su confianza y liderazgo para construir sentidos de vida más 

deseables y humanos. 

La Presentación 

Una vez terminadas las fases de planeación, se realizaron sólo dos ensayos previos a la 

presentación en el evento “La Noche de las Estrellas”, durante la puesta en escena, las y los 

estudiantes tuvieron que sobreponerse a los nervios que provocan las inseguridades y dudas 

de exponerse y exponer lo que se siente personal e íntimo, pues es producto de desdoblar su 

sensibilidad, talento y particular visión de las preocupaciones personales por la incertidumbre 



de un futuro habitable, es decir, pareciera que lo que presentan no es algo que crearon, sino 

algo que gestaron, es como desnudar el interior para quedar expuestos y eso provoca angustia. 

Por cada dos relatos leídos, acompañados de la improvisación musical, había una muestra de 

danza que con sus formas propias de comunicar reforzaba, ampliaba o profundizaba el tema 

del performance. Al final, es difícil saber el impacto que esta propuesta puede tener en los 

espectadores, pero más que dar ideas, el proyecto buscaba dejar la semilla de la esperanza y 

la invitación a formar parte del cambio que requiere tener un mundo para todos, una realidad 

más justa y humana; sin embargo, la invitación también la reciben aquellos que la hacen, 

pues buscando sensibilizar sobre un tema importante, cada estudiante se abre a esas 

realidades que al tratar de llevarlas a otros, les tocan y provocan de manera personal. 

Como parte de los procesos del modelo pedagógico de las instituciones educativas 

encomendadas a la Compañía de Jesús, el Paradigma Pedagógico Ignaciano contempla la 

reflexión y evaluación como parte de un proceso continuo que permita mejorar y desarrollar 

un pensamiento crítico, en el caso de los Grupos de Interés y a diferencia de las clases 

curriculares, el proceso de evaluación pasa de la heteroevaluación, centrada en el docente al 

de coevaluación y autoevaluación centrada en las y los estudiantes. Del mismo modo, a 

diferencia de los procesos de evaluación ordinarios de las asignaturas académicas, en las que 

los estudiantes suelen tener dificultades para asumir sus errores y aceptar las consecuencias, 

en los grupos de interés los estudiantes suelen ser críticos y autocríticos, de tal manera que 

muchas veces el rol docente estriba en no permitir la autoflagelación pues pueden ser muy 

duros al momento de identificar sus áreas de oportunidad, pues llegan a sentirlos como 

fracasos y no como errores susceptibles de convertirse en aprendizajes para mejorar.     

Sugerencias a manera de conclusión 

Para replicar esta estrategia pedagógica como parte del desarrollo integral de los estudiantes 

es importante tener en cuenta que las y los docentes debemos superar el miedo al error. Si no 

dejamos que los estudiantes sean los protagonistas de su propio aprendizaje y se equivoquen, 

corrijan cuando sea posible, distingan y acepten cuando no se pueda corregir, estamos 

condenando a los estudiantes a esperar la validación, a evitar el riesgo y delegar la 

responsabilidad a alguien más para evitar asumir las consecuencias de sus decisiones y actos. 



No es el performance lo que debe replicarse, sino la experiencia pedagógica del trabajo 

colaborativo, interdisciplinar y transversal. Para eso se requiere creatividad, voluntad, tiempo 

y disposición, pues requiere que las y los docentes tengamos acuerdos claros y objetivos 

definidos para evitar la tentación de controlar, dirigir y apropiarse de lo que debe ser del 

estudiante, para el estudiante y con el estudiante. Acompañar no es dirigir, y tampoco es soltar 

completamente, tiene muchas aristas que dependen de los lugares, las personas y los tiempos 

de que se dispone para conseguir el logro de la experiencia pedagógica. 

Evitar convertir los medios en fines sería la última recomendación, de manera indicativa, más 

no limitativa. La finalidad no era el performance, el proyecto era el medio para que el 

aprendizaje fuera significativo, los proyectos no son el fin de una experiencia pedagógica, 

sino el medio para que el estudiante conozca y reconozca sus talentos y habilidades, los 

desarrolle y los mejore, descubra posibilidades de ejercer su liderazgo, aprenda a resolver y 

trabajar en equipo, pero sobre todo, pierda el miedo a tomar riesgos y cometer errores, para 

aprender de ellos, pues dejar de intentar las cosas por miedo a equivocarse es indeseable en 

un proceso formativo. 

Por último, se comparten en el siguiente anexo, algunos fragmentos y reflexiones de las 

historias creadas por las y los estudiantes de la Preparatoria IBERO Puebla, del Taller de 

Creación Literaria.   

Anexo  

Fragmentos de la historia 

Introducción: 

Por Sebastián González Grajales 

Ya decía la cucaracha sabía ‘nuestra especie solo sabía hacer tres cosas con respecto a los 

humanos: Sobrevivir de ellos. Poblar a pesar de ellos y observar su nacimiento, esplendor y 

ocaso’.  A lo largo de su historia, los humanos tuvieron incontables relatos los cuales narran 

sus hazañas, pero detrás de cada narración existe una sombra, aquella que pocos se atreven a 

traer a la luz. 



El fin de la humanidad parecía llegar en cada momento de su historia, las guerras, la peste, 

las enfermedades, meteoros y la rebelión de las máquinas, entre tantas otras catástrofes que 

amenazaban con acabar su existencia. Sin embargo, ya sea por un golpe de suerte o algún 

personaje o puñado de personajes brillantes y comprometidos, ocurría un nuevo giro 

inesperado que les prolongaba su tiempo sobre esta tierra...Séase así, les ofrecemos la historia 

no contada de la humanidad. 

Comentarios: Desde el comienzo, las y los estudiantes se plantearon la posibilidad de hacer 

una especie de síntesis de nuestra historia de manera ficticia, y caricaturizada, exagerando 

los rasgos que consideraron son una fuente de preocupación y requieren atención por su 

repetida vigencia en nuestra época, a partir de estos elementos querían mostrar las pistas que 

la misma experiencia nos da respecto a las decisiones que pudieron elevar la condición 

humana pero que invariablemente terminan por llevar a la humanidad a lugares en los que 

mostraban que son indignos o in merecedores del mundo que se les dio y los dones que tienen, 

como si ante cada encrucijada se hundieran más. En esta historia contada desde las miradas 

de unas cucarachas, las y los estudiantes sin proponérselo, ni declararlo explícitamente, 

comenzaron a construir un paralelismo que quizá por humanizar a este insecto, quizá porque 

las descripciones y argumentos se parecen mucho a los que las personas plantean, nos 

encontramos a nosotros mismos expuestos, radiografiados y reflejados en lo más detestable 

de nosotros mismos, nos ven como nosotros a ellas, horribles e insoportables, es una suerte 

de espejos confrontados, sin embargo, con más piedad que condena, ellas ven nuestro 

potencial entre todas esas ambiciones, todas esas bajas pasiones que nos llevan una y otra 

vez a torcer el camino y retroceder en eso que llamamos banalmente progreso. 

1. El renacimiento de una cucaracha  

Objetivos de desarrollo sostenible elegido por el estudiante: Salud y Bienestar 

Por Miquel Abraham Soldevila  

Los humanos son raros. Verdaderamente raros e incomprensibles. Soy una cucaracha, una 

del montón. No más que los otros billones de mi especie en este mundo, indetectable en 

tamaño y aparentemente intrascendente. Mi vida es monótona, sólo consiste en buscar un 

lugar seguro para dormir y cualquier cosa para comer, tal como muchos otros insectos y 



animales de este mundo… Bueno, al menos la mayoría de estos. Recientemente capturó mi 

atención una particular especie que igual habita en esta tierra. Aparentemente un 

descendiente del mono que reside con el nombre de “humano”. Pero desde que comencé a 

observar a estos homínidos he notado algo realmente particular.   

Soy consciente de que no dejan de ser simples monos que pelean por todo, pero son obras 

tan bellas como ésta las que me hacen admirar a su raza. Realmente no entiendo cómo ni 

porqué hacen lo que hacen, son seres realmente extraños. Pero en su propia y extraña manera, 

perfectos. 

Análisis: En estos relatos se puede ver un paralelismo entre las cucarachas y los humanos, 

una autopercepción que minimiza la importancia de la propia existencia y una descripción 

centrada en la alineación que recuerda la transformación Kafkiana de un hombre en un 

escarabajo, como una metáfora de los peligros de la cobardía de vivir, de la renuncia a buscar 

más allá de lo mundano y lo superficial y resignarse a una existencia centrada en la 

supervivencia, el trabajo y la satisfacción de las necesidades más básicas. 

2. Primera Guerra Mundial  

Objetivos de desarrollo sostenible elegido por la estudiante: Agua Limpia y Saneamiento 

Por Miriam Ortega Ortega  

Agua y comida  

¿Alguna vez has pensado que te comerías a ti mismo? El problema sería que probablemente 

hayas muerto y que, de alguna forma u otra, tu cuerpo en descomposición sea una fuente de 

alimento, pero también de consciencia. Una vez que tus células hayan sido consumidas e 

integradas a otras formas, ¿no crees que se llevarían consigo un pedacito de alma? La materia 

se transforma, una serie de acontecimientos hizo que ocuparas cierta masa, cosas que alguna 

vez fueron una rama, una piedra, tu progenitor, la tostada que comiste, lo que has sido y lo 

que serás, es realmente un emblema.  

Pero no tienes que perderte en tus oscuros pensamientos, ya que es muy probable que 

termines siendo una forma con menor inteligencia, una que aparente ser mundana e 

insignificante. Probablemente seas una cría de las ratas que tienen un nido al lado, de las 



trabajadoras hormigas, un hongo, o tal vez un poco de todo. De una cápsula, a una pequeña 

criatura con cascarón con seis patas y un par de antenas. Así es como terminé atrapado en 

una forma autómata, programada para sobrevivir por puro instinto, a seguir el comando de 

mis compañeras.   

Análisis: En este fragmento del relato, que toma como punto de partida la primera gran 

guerra mundial, es posible observar la complejidad de diversos temas que se me mezclan con 

una preocupación existencial y una reflexión filosófica, entre los temas que destacan son la 

mezcla de las Humanidades, Ciencias Sociales, Naturales y Experimentales, pasa de un punto 

de vista fisiológico a interrogarse cuestiones ontológicas y fenomenológicas, de la física a la 

metafísica, si bien sus referentes aunque incipientes y posiblemente aún en proceso de 

asimilación ya están presentes en sus cuestionamientos, cuestionamientos que son por un 

lado interrogantes personales y por otro interrogantes al público receptor. Aunque la historia 

es contada por una cucaracha, nuevamente acontece el juego de los paralelismos, de lo mucho 

que se parece un ser humano alienado, inconsciente y sometido a una criatura que se mueve 

por instinto “Así es como terminé así, atrapado en una forma autómata, programada para 

sobrevivir por puro instinto, a seguir el comando de mis compañeras.” Igual que nuestra 

narradora, toda persona incapaz de tener una consciencia o de seguirla y ser moral y 

éticamente libre termina disolviendo su voluntad y libertad en la masa, reproduciendo lo que 

hacen las demás criaturas del grupo. 

3. Segunda Guerra mundial  

Objetivos de desarrollo sostenible elegido por la estudiante: Hambre cero; Vida de 

Ecosistemas Terrestres 

Por Fernanda Guzmán García  

Aquel primero de septiembre de 1939, fue un día que provocaría una vuelta de 180 grados 

en la humanidad. El fatídico día en cuestión me percaté de la existencia de unos diarios en 

mi hogar, al parecer esto fueron de generaciones anteriores, en estos se narraba sobre hechos 

impactantes que les sucedieron a la especie humana. Actualmente tengo un año y medio, 

quizá mi muerte sea mañana es algo que no puedo predecir y antes de que mi cuerpo deje de 

existir como un ser vivo quiero dejar un recuerdo de mí.  



En la nueva colonia conocí a otra hembra de mi especia, ella también había sufrido gracias a 

aquella guerra, pero ahora nos teníamos el uno al otro y esperaba que pudiéramos fallecer 

juntas, pero al poco tiempo que nuestras crías nacieran lo que menos deseaba ocurrió, nuestra 

colonia fue el blanco de una bomba, una bomba de la cual con suerte pude huir con mis crías, 

una bomba que me quitaría una pata y la compañía de mi amada. Llegué a una ubicación 

segura para mí y mis pequeñas crías, me esforcé para crear una pequeña colonia para que mis 

crías pudieran crecer y para que los demás ejemplares de mi especie se refugiaran. Desde 

todos los hechos narrados anteriormente ya pasaron cuatro meses y mi colonia ha crecido, 

pero aún no sé qué haré cuando vuelva a ser destruida.  

Análisis: en estos dos fragmentos del relato situado en la 2ª Guerra Mundial podemos ver 

por un lado la necesidad de dejar huella, de dar testimonio de su tiempo y por el otro la 

consciencia de la inevitable tragedia que acecha, la pérdida, la angustia y lo inexorable que 

se vuelve el destino ante la guerra y sus horrores. Aunque parece que se centrará en la 

imposibilidad de un futuro por saber que este se cierra rodeado de horrores, el hecho de tener 

una pareja, descendencia y sobre todo buscar un nuevo comienzo en medio de la 

desesperación nos habla sutilmente de la fuerza interior surge de la esperanza, pero no hay 

esperanza sin amor, el amor por los que ya no están, por los que se quedan y merece la pena 

luchar e incluso por los que vendrán. No es el amor romántico, sino el filial, pues la 

supervivencia depende de la capacidad de pensar más en los demás, de ver a la propia especie 

como una extensión de nosotros mismos y de nuestra familia.  

4. La Lunaracha y el fin de la guerra fría 

Objetivos de desarrollo sostenible elegido por la estudiante: Industria, Innovación e 

infraestructura   

Por Jimena López Cárcamo  

Estando en las instalaciones de la NASA, escuchaba a dos hombres mantener una 

conversación que a simple vista parecía cordial. Si te quedabas lo suficiente, podías advertir 

como la sonrisa desaparecía por el pequeño instante en el que su compañero fijaba la vista 

en cualquier otro punto. La tensión hecha de duda y paranoia era palpable, y casi asfixiante 

para un cuerpo pequeño como el mío.  



(…) me vi envuelta en la misma situación, que los humanos, que se llamaban a sí mismos 

americanos, habían hecho ya un hábito: buscar señales, así fueran mínimas, de simpatía o 

aprobación de cualquier idea comunista en cualquier persona. Al principio fue divertido, 

verlos pelear y acusarse unos a otros de traicionar a su país, pero después de un tiempo se 

tornó aburrido. Yo quería nuevas experiencias y aventuras, a mí no me importaba ganar una 

tonta guerra política.  

Era triste pensar que la única motivación para explorar fuera de este mundo era simplemente 

demostrar poder. No debería importarme, mientras que ellos se señalaban unos a otros yo 

tenía oportunidad de colarme a la nave que llegaría a la Luna. Sería la primera cucaracha 

espacial, y fundaría mi propia tierra, solo para cucarachas. Pero antes tenía que deshacerme 

de los tres astronautas que se interponían entre “Lunaracha” (como había decidido nombrar 

al satélite) y yo.  

Comencé a temer que me descubrieran en el momento que Neil Armstrong se colocó su traje. 

Me hice lo más pequeña que pude en el diminuto espacio que quedaba entre su pie y mi 

cuerpo. En otras circunstancias habría escalado por su pierna para darle un buen susto, pero 

tenía que enfocarme en mi misión.   

(…) Pero de repente la roca se acabó, y empezó un piso brillante. No creí que la Luna tuviera 

el mismo gusto de los humanos. Seguí mi camino hasta que me topé con otro humano, pero 

este no llevaba traje y sostenía una cámara en dirección a la nave. Tardé unos segundos en 

procesar lo que estaba pasando, no había llegado a la Luna. Todo era una escena para engañar 

a los rusos. Fue solo cuestión de meses para que la URSS se diera por vencida y tiempo 

después se desintegrará completamente. Los americanos habían ganado con una mentira 

como medalla. 

Análisis: En el cuarto relato, situado en la Guerra fría y teniendo como escenario la carrera 

espacial, vemos una cucaracha que siguiendo la trayectoria desde el primer relato en el que 

el mero instinto de supervivencia y el asombro que provoca la humanidad, pasando por la 

esperanza de fundar una colonia y abrir posibilidades a futuro para su descendencia, ahora 

hay una necesidad de autor realización y conquista, de superar la propia condición para 

trascender. Mientras la cucaracha desea llegar al espacio por razones más nobles, que no 

justifican sus intenciones más viles para lograr sus objetivos, algo muy Maquiavélico donde 



el fin justifica los medios, le es fácil ver el egoísmo, la desconfianza y la mezquindad que 

reina entre aquellos que al principio le parecen divertidos con sus suspicacias y después le 

parecen despreciables “Era triste pensar que la única motivación para explorar fuera de este 

mundo era simplemente demostrar poder”. La misma búsqueda de poder y la misma carrera 

por ganar que pareciera estar detrás de todos los tropiezos y guerras. Al final, la historia 

termina con una sentencia contundente, ganar a toda costa, vivir una mentira o en la mentira 

con tal de obtener lo que se proponen, otra maquiavélica sentencia que pone en evidencia 

una cultura que desprecia la vida y la verdad cuando ganar y tener poder son la meta.   

5. Apocalipsis: El corazón de la capital 

Objetivos de desarrollo sostenible elegido por el estudiante: Ciudades y comunidades 

sostenibles; Producción y Consumo Responsables 

La leyenda de la cucaracha errante - El corazón de la capital 

Por Sebastián González Grajales  

Al comienzo no había nada, solo un espacio oscuro. Finalmente, de entre esa eterna oscuridad 

unas pequeñas luces rodearon el cielo negro e impregnaron imágenes de lo que solía ser un 

mundo. Leyendas de lo que solía ser una tierra prometida, lugar que no conociese hambre o 

sufrimiento, muerte o peste. Fue una idea que pasó de boca en boca, esperando algún día ser 

encontrada, antiguo hogar de gigantes, el llamado “Corazón de la capital”. 

Aquel sitio que amó en realidad no era más que un cementerio de gigantes, con comida llena 

de plástico y agua intoxicada, pero en cierta medida, consumible. La cucaracha, pasó al lado 

de cada tumba, para ver un gran abismo a sus pies. ¿Era esta otra prueba? Realmente no lo 

sabía. Tal vez el verdadero corazón estaba del otro lado. Por lo que caminó, y vio al vacío. 

No pudo describir lo que vio, le faltaban palabras, pero lo que se sabe es que aquel lugar 

misterioso estaba tan destruido que tan solo el peso de una cucaracha era suficiente para que 

no pudiera regresar, y todo alrededor suya colapsará… al otro lado.  

Eso es lo que cuentan las leyendas del bajo mundo, pero no se sabe la realidad. Tan solo es 

una de las versiones de una historia antigua, de la cual muchos saben muy poco. Por mí parte, 

soy solo una escribana más esperando que todo sea mentira. Esperando que mi hija regrese… 



sentada, al lado de la ciudad…Pequeño coloso, vuelto polvo… Todo en un abrir y cerrar de 

ojos.  

Análisis: la quinta historia deja de lado los momentos conocidos y se aventura a una distopía 

donde la humanidad alcanzó el punto más bajo. El mundo está destruido y los humanos son 

prácticamente un recuerdo, la protagonista entonces comienza un viaje bíblico en busca de 

la tierra prometida, para encontrarse que “Aquel sitio que amó en realidad no era más que un 

cementerio de gigantes”, esta fábula es una advertencia de nuestra ciega confianza en la 

capacidad, los avance y el desarrollo tecnológico son la respuesta a los problemas globales 

más importantes, pero la realidad es que sin voluntad y preocupación real por mejorar las 

condiciones humanas no hay cambio posible y estamos condenados, aquello que creemos es 

nuestra salvación podría condenarnos pues no es en sí la tecnología sino su uso lo que hace 

la diferencia para la humanidad.     

6. Desplazamiento de Humanos 

Objetivos de desarrollo sostenible elegido por la estudiante: Paz, justicia e instituciones 

sólidas; Vida de Ecosistemas Terrestres 

Por Samara Rodríguez Chacón  

El cielo aún estaba rojo. Podía notarlo arriba de las pocas plantas que quedaban. No parecía 

haber movimiento, al menos, no el de los humanos, que apenas hace unas horas aún corrían 

por todo el lugar.   

Los edificios apenas se mantenían en pie, los recorrí intentando encontrar a alguien, pero sólo 

podía ver sus siluetas, todas cómo si se hubieran desvanecido en pleno movimiento, eran 

como los negativos de una fotografía que daban cuenta de que ahí estuvieron.  

Comenzaba a preguntarme qué sería del mundo ahora. Sin aquellos humanos caminando y 

pisando todo a su paso, sin la constante destrucción y el permanente cambio de todo aquello 

que existe. Con aquellos nuevos seres que se levantaron tras lo sucedido, con sus 

extremidades más alargadas, y más altos que sus predecesores. ¿Ellos también causarían un 

boom en el futuro? ¿O serían el comienzo de un nuevo mundo?  



El boom no fue nada sorprendente. Todos sabíamos que podía pasar, que pasaría. Era 

inevitable, previsible, predecible y sucedió. La única pregunta era cuándo ocurriría, y si nos 

llevarían con ellos también. Ahora que sucedió y las cosas están como están, creo que está 

claro que no, aquí seguimos. Sólo ellos han desaparecido. Ellos y sus animales, ellos y todo 

lo que les fue importante y no cuidaron. Todo se ha ido, y en cuestión de unas horas. Pudo 

evitarse, sí. Pero ellos jamás escuchan, no se escuchan entre ellos, ni a ellos mismos. Lo 

sabían, pero fingieron demencia, estaban sordos hasta para oír la de sus consciencias. Los 

pocos de ellos que se dieron cuenta del problema, por convicción o indiferencia, se callaron 

y también sucumbieron. Abandonados. Ellos crearon un plan de emergencia, mientras se 

ocultaban de su propia especie.  

Estos laboratorios en los que crecí. Donde mi familia ha vivido por generaciones, ocultándose 

de las personas que no paran, siempre con sus batas blancas. Aquellos a los que me 

acostumbré, y que creía ya conocer de memoria, ahora parecían irreconocibles. Era como si, 

a partir del boom, no hubiera desaparecido todo lo que me era familiar, sino que se me envió 

a mí a otra dimensión. Sé bien que eso es mucho menos probable, por no decir imposible, 

pero todo se siente tan diferente que, si no hubiera crecido aquí, y escuchado a los científicos 

toda mi vida, creería que así fue.  

Relato esto para que alguien, en algún futuro, sepa que lo que suceda a partir de ahora ya no 

es decisión de los humanos. No más. Ahora mismo, justo frente a mí, tengo el cable que 

decidirá su futuro. El cable está conectado a dos cápsulas. Dos, con los nombres "Adán" y 

"Eva". Dentro de ellas hay dos humanos, dormidos, congelados. Y arriba de estas hay un reloj 

con una cuenta regresiva. 50 años, once meses, veintitrés días y cuatro horas. En ese tiempo, 

las cápsulas se abrirán y la humanidad renacerá. Todo, claro, si no decido morder este cable 

y detener el proceso. Si el cable se va, la humanidad se va para siempre. Lo único que Adán 

y Eva pueden hacer ahora es escuchar y esperar a que una simple cucaracha decida su destino. 

Decida si merecen otra oportunidad, si viven o mueren. Mientras pienso si dejarles a su 

suerte, colocó entre mis mandíbulas el delicioso plástico del cable y pienso si vale la pena 

luchar contra el impulso de comenzar a morder…  

Análisis: En la penúltima entrega vemos el ocaso de la humanidad con la posibilidad de un 

nuevo comienzo, otra referencia bíblica que alude el comienzo de la humanidad desde otra 



perspectiva, pues dios es una cucaracha, aquí la protagonista parece recorrer uno de los 

puntos clave donde ocurre el principio del fin. Paradójicamente, un laboratorio donde podrían 

haber resuelto los problemas de la humanidad es donde la condenan, se pone en evidencia la 

incomunicación, la falta de escucha, la ambición desmedida que puede arriesgarlo todo por 

ganar algo. Al final, en sintonía con el tono bíblico de la historia que antecede, descubre a 

unos modernos Adán y Eva que esperan despertar de un sueño inducido en cámaras 

criogénicas para poder rescatar lo que quede de la humanidad y tener un nuevo comienzo. La 

historia deja un final abierto en el que el lector puede decidir si debiese o no cerrar las 

mandíbulas en torno a ese cable, si la humanidad merece o no una segunda oportunidad 

después de todas las evidencias y el daño que han causado a ellos mismos y al planeta. Este 

recurso pone en evidencia si el lector tiene un pensamiento optimista o pesimista y si puede 

vislumbrar la esperanza en medio de la desesperación. 

7. La esperanza 

Objetivos de desarrollo sostenible elegido por el estudiante: Energía Asequible y No 

Contaminante; Acción por el Clima 

Por Oliver Molina Rugerio  

Hacía años que no veía algo tan inusual, muchas de nosotras no habíamos visto uno en nuestra 

vida y pensamos que eran un mito, pero era igual a las descripciones de las historias de los 

ancianos. Un humano había salido de lo que parecía una madriguera hecha de chatarra: el 

techo era de lámina de cobre mientras que las paredes estaban montadas con partes de coches 

de antaño y tenía decoraciones verdes que nunca había visto en mi vida,  se mecían 

suavemente con el aire y el hombre las rociaba con agua; su indumentaria era bastante fea y 

desaliñada, traía una capa de cuero brillante y desgastada con un gorro que le cubría todo el 

rostro y una armadura hecha de huesos de animales como búfalos y cocodrilos, incluso sentí 

que se parecía a una de las nuestras, quise observarlo más a detalle, pero el tiempo no me 

dejó pues había caído la noche fría y oscura.  

El humano pasaba cada día y cada noche limpiando los escombros del páramo, parecía 

motivado o más bien esperanzado, el humano siguió así durante semanas, yo no entendía por 



qué el humano hacía todas esas cosas, pero para lo que fuera todo este sin sentido, yo solo 

espero que pueda ver la luz y luego mostrársela a los demás en el clan.  

(...) Encontré al humano al que vigilaba en un inicio, estaba sonriendo mientras regaba una 

de esas cosas verdes, me lancé al ataque ciega de furia, fue todo muy rápido, él me notó de 

inmediato y de un manotazo salí volando, en ese momento llena de ira me volví a lanzar 

contra él y éste que ya parecía más preparado me recibió y cuando aterricé me agarró con la 

mano, deteniéndome como si fuera insignificante e inofensiva, al final me pinch     ó con una 

aguja, el humano se fue triste y mientras se marchaba me dijo algo que extrañamente pude 

entender “lo siento”, generó en mí un sentimiento extraño que nunca había antes había 

experimentado, noté como me abandonaron las fuerzas, así que sin pensarlo comencé a 

moverme tratando de sobrevivir sin saber con qué futuro ni objetivo, al final ya agonizando 

vi al cielo y encontré una rara bola amarilla brillante, era hermosa, sin darme cuenta el 

humano con su accionar me mostró una nueva luz y al final sentí que estaba en paz.  

Análisis: El último relato, haciendo honor a su nombre, nos deja vislumbrar que al igual que 

la fama que tienen estas cucarachas de resistentes y capaces de sobrevivir en las 

circunstancias más adversas, la humanidad tiene una resiliencia admirable y una capacidad 

de supervivencia asombrosa. Pero está condenado a sucumbir si no es capaz de vencer sus 

impulsos violentos y sus apetitos, ambiciones y apegos voraces que son al final de estos 

relatos los verdaderos monstruos, no son los hombres y mujeres los monstruos de estas 

historias, pues algunos se contraponen y luchan contra sus pulsiones y contra aquellos que se 

dejan llevar por la ambición, el poder y el egoísmo. Al final, después de un acto cruel parece 

haber un viso de arrepentimiento y compasión, el acto del humano parece más una reacción 

y no una acción consciente, por lo que el personaje hace las paces con la idea que tenía de 

aquel hombre y termina perdonándolo y perdonándose.  

En este cierre de los relatos, el amor a la naturaleza representado en el cuidado de la planta, 

considerando la planta como un símbolo de la naturaleza, el perdón y la compasión en medio 

de los deseos de venganza, la confusión y el egoísmo nos muestran que en la humanidad hay 

una dualidad que se contrapone para darnos a elegir no entre lo bueno y lo malo, sino entre 

lo bueno y lo mejor, entendiendo lo mejor como aquello que nos lleve al bien común, al 

cuidado de los otros y del planeta. 
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De la idea a la creación del documental Xochitiotzin: vida y color 

Serrano Arias Tanit Guadalupe 3 Zamora Machuca Jorge 4  

Resumen 

En este trabajo se expone el proceso desde la idea, la metodología, el acercamiento teórico 

hasta la creación de un documental intitulado Xochitiotzin: Vida y color, que recupera el 

legado de la vida y obra del Mtro. Desiderio Hernández Xochitiotzin, quien fuera un artista 

multidisciplinario, investigador, docente fundador de la Escuela de Arquitectura de la 

Benemérita Universidad Autónoma de Puebla, gestor y promotor del patrimonio cultural.  

La presencia recurrente de la montaña Matlalcueyetl en su obra, emerge como un elemento 

conductor en el documental, sumergiendo al espectador en los paisajes que inspiraron al 

artista, profundizando en la conexión íntima entre su arte y el entorno geográfico. El guion 

se construye desde metáforas visuales, con una búsqueda de equilibrio entre la palabra y la 

imagen. Todo el proceso creativo artístico e histórico resulta en una obra audiovisual donde 

la poesía y la narrativa son ejes conductores, complementando así lo documental con lo 

poético; una algarabía de color y sonidos.  

Palabras clave: cine documental, arte, pintura, investigación, patrimonio cultural. 
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3 Benemérita Universidad Autónoma de Puebla. Doctora en Educación, Maestra en Historia y Licenciada en 

Comunicación por la BUAP, y Maestra en Desarrollo de Competencias Docentes por el IUP-CIFE. Es 

profesora-investigadora de tiempo completo y coordinadora del Colegio de Cinematografía en la Escuela de 

Artes Plásticas y Audiovisuales-BUAP, miembro de Creative Writing Center (CREA ARPA-BUAP) y del 

Cuerpo Académico “Arte, Medio y Narrativas Multi e Interdisciplinarias”. Creadora y conductora de contenido 

digital para TV BUAP. Coordinadora general, curadora y expositora en Sustancia Expresiva: Polifonías de los 

Cuerpos (2022), Comisaria de Exposición en: Moztlah (2023) y Raíces y Esencias. Encuentro entre el pasado 

y el presente (2024). Directora del documental Xochitiotzin: vida y color (2022). Sus líneas de investigación 

son: Historia del Arte, educación y formación de públicos artísticos. 
4Universidad de Oriente. Doctorante en Arte, Cortometraje y Animación, Maestro en Historia por el ICSYH-

BUAP y Licenciado en Comunicación por la BUAP. Cuenta con diversos diplomados en Gestión Cultural, 

Tecnologías de la Comunicación y Educación. Actualmente es docente e investigador en las licenciaturas de 

Diseño Gráfico, Comunicación, Lenguas Extranjeras y Relaciones Internacionales en la Universidad de Oriente. 

Fue director y curador de la exposición "El cuerpo en la lucha-la lucha en el cuerpo", con material de archivo 

expuesto en la UO. Ha participado en diversas exposiciones artísticas colectivas con obra plástica y audiovisual. 

Es productor de materiales audiovisuales, incluyendo podcasts y el documental "Xochitiotzin: vida y color" 

(2022). Sus líneas de investigación son la Historia del Cuerpo, Historia de las Masculinidades, Imagen y 

Significación, e Historia Cultural. 



This paper presents the process from the idea, the methodology, the theoretical approach to 

the creation of a documentary entitled Xochitiotzin: life and color, which recovers the legacy 

of the life and work of Mr. Desiderio Hernández Xochitiotzin, who was a multidisciplinary 

artist, researcher, founding professor of the School of Architecture of the Benemérita 

Universidad Autónoma de Puebla, Manager and promoter of cultural heritage. 

The recurring presence of the Matlalcueyetl mountain in his work emerges as a driving 

element in the documentary, immersing the viewer in the landscapes that inspired the artist, 

deepening the intimate connection between his art and the geographical environment. The 

script is built from visual metaphors, with a search for balance between word and image. The 

entire artistic and historical creative process results in a documentary where poetry and 

narrative are the driving axes, complementing the documentary with the poetic, A hubbub of 

color and sounds.  

Keywords: documentary film, art, painting, research, cultural heritage. 

Introducción 

La contribución artística de artista Desiderio Hernández Xochitiotzin se erige como un 

legado perdurable, por su diversidad y excelencia en variados medios artísticos, desde 

esculturas hasta murales, grabados y vitrales, subrayan su condición como un creador 

extraordinario (Tirado, 2022). Estos atributos, sumados a su habilidad para recoger la 

tradición y plasmar con sensibilidad el entorno, han inspirado la gestación del documental 

Xochitiotzin: vida y color (2022).  

El presente artículo tiene como objetivo describir el proceso creativo y metodológico para la 

realización de este audiovisual dentro del género documental. La directora y productores del 

documental Tanit Guadalupe Serrano Arias y Jorge Zamora Machuca, detallan desde la 

gestación de la idea, la pre-producción, la producción y postproducción de este, se enfatiza 

la importancia de preservar la memoria cultural y el legado artístico de Xochitiotzin, 

destacando su influencia en la historia y cultura de Tlaxcala y Puebla.  

La semilla de este proyecto germinó en el programa de servicio social "Acervo Documental 

y Registro de Memoria" de la Escuela de Artes Plásticas y Audiovisuales (ARPA) de la 

Benemérita Universidad Autónoma de Puebla, a cargo de la Mtra. Tanit Guadalupe Serrano 



Arias, un espacio de acercamiento a la investigación documental que busca preservar la 

memoria de artistas de diversas latitudes y tiempos.  

El aniversario del primer centenario del maestro Xochitiotzin y la conmemoración de su XV 

aniversario luctuoso en el 2022, encendieron la chispa inicial de esta investigación 

documental focalizada y lo que comenzó como un acercamiento modesto, se transformó en 

una búsqueda profunda de la trascendencia artística y humana de este ilustre creador. 

Inicialmente, la investigación tenía el objetivo de la creación de artículos para la 

conmemoración, pero, al pasar los días, se expandió exponencialmente al descubrir la 

multiplicidad de roles que desempeñó este artista como gestor, promotor, fundador y 

educador; y que, a pesar de su prolija obra, su trabajo y su persona, eran poco conocidos en 

latitudes más allá de lo local, es por ello, que se generó una propuesta diversa con artículos 

académicos y la creación de un audiovisual.  

El objetivo del documental Xochitiotzin: vida y color (2022) es recuperar y honrar el legado 

artístico y humano de Desiderio Hernández Xochitiotzin, busca profundizar en la vida y obra 

del artista, explorando su conexión íntima con el entorno geográfico, especialmente la 

montaña Matlalcueyetl, y cómo esta influenció su arte. A través de entrevistas y narraciones, 

el documental presenta una visión multidimensional de Xochitiotzin, destacando su rol 

multidisciplinario. La narrativa se construyó con un equilibrio entre lo visual y lo poético, 

sumergiendo al espectador en los paisajes y la esencia estética de su obra (Serrano, 2022). 

Este proceso creativo para el audiovisual se basó en la fenomenología de la memoria 

(Ricoeur, 2004), desde las interrogantes ¿qué, quién y cómo recuerdan a la persona, la obra, 

el suceso? utilizando la investigación documental y entrevistas con cinco individuos clave 

que conocieron al artista desde diversas perspectivas, como padre, amigo, educador y gestor, 

bajo un enfoque multidimensional para recuperar no solo parte de la memoria individual, 

sino también de la colectiva, trazando así la narrativa fundamental detrás del documental, 

que es una expresión audiovisual de no ficción que busca honrar y revivir la esencia estética 

y humana del legado de Xochitiotzin.  

Xochitiotzin entre textos documentales y la memoria de quienes lo conocieron 



La fase inicial de preproducción del documental se centró en la delimitación de la 

investigación y la recolección de información. Este proceso se nutrió de la investigación 

documental a la que se sumaron Alan Báez, Miguel Bonilla y la Mtra. Tanit Serrano, un 

equipo de historiadores y estudiantes de cinematografía, quienes dieron esbozo a un 

reconocimiento de fuentes documentales y crearon un estado del arte, con datos significativos 

sobre la trayectoria de vida de Xochitiotzin acerca de su lugar de origen, formación educativa 

y desarrollo profesional.  

Desiderio Hernández Xochitiotzin, nacido el 11 de febrero de 1922 en el barrio de Tlacatecpa 

de San Bernardino Contla, Tlaxcala, y trasladado a Puebla a los cuarenta días de edad. En 

una década donde los ecos de la Revolución continuaban, el reparto de tierras estaba en 

promesa, las venganzas y desacuerdos entre líderes se prolongaba; era tiempo de 

inestabilidad política y estancamiento económico (H. Xochitiotzin Ortega, 2018).   

Desarrolló su sensibilidad y sus primeras creaciones en el taller de su abuelo, su formación 

inicial en la Escuela José María Lafragua y posterior ingreso a la Academia de Bellas Artes 

a los 14 años y no a los 19 como tuvo que indicar su abuelo, para que le permitieran acceder. 

En este espacio combinó técnicas académicas con la tradición del taller familiar, juntos 

delinearon su trayectoria de manera empírica y práctica (Guadarrama, 2022; Tirado, 2022). 

Su destacada contribución artística, principalmente en Tlaxcala y Puebla, abarcando murales, 

pinturas de caballete, mosaicos y vitrales. Entre sus obras más destacadas se encuentran los 

frescos y acrílicos en el Seminario Conciliar de Tlaxcala, el mural en el Palacio de Gobierno 

de Tlaxcala, los vitrales de Nuestra Señora de Ocotlán, los mosaicos del Edificio Arlanza y 

el mural en las instalaciones del periódico El Sol de Puebla. Estas creaciones reflejan su 

versatilidad y destreza, mereciendo el reconocimiento de estudiosos que lo han denominado 

el "Diego Rivera de Tlaxcala" (Guadarrama, 2022, p. 81).  

La evolución de la investigación documental se tornó más profunda a medida que se 

acumulaba un valioso repositorio de las creaciones artísticas del maestro Xochitiotzin. En un 

punto se contempló, la posibilidad de presentar estos hallazgos a través de un artículo, sin 

embargo, persistían cuestionamientos inherentes que exigían una comprensión de quién fue 

Xochitiotzin más allá de su obra, indagando en las motivaciones e inspiraciones que 



alimentaron su creatividad. Esta búsqueda desencadenó la decisión estratégica de 

complementar el diseño metodológico con el despliegue de entrevistas como herramienta de 

investigación (Hernández-Sampieri & Mendoza Torres , 2020). Consiguiendo entonces un 

enfoque alineado con una narrativa que abraza la realidad en constante fluidez, reconociendo 

su naturaleza cambiante y su dependencia de los contextos en los que se desenvuelve, 

otorgando espacio a los puntos de vista personales y la subjetividad. Se estableció un 

ambiente de relación cordial y confianza entre los participantes, definiendo un marco 

propicio para la interacción entre entrevistador y entrevistado (González, 2010). 

El proceso de entrevistas permitió un intercambio genuino y profundo entre quienes 

indagaban y aquellos que compartían su experiencia y conocimiento sobre Xochitiotzin. Se 

seleccionaron a cinco personas clave en la vida o estudio del artista: el Dr. Eduardo Merlo 

Juárez, la Dra. Gloria Tirado Villegas, la Mtra. Citlalli H. Xochitiotzin, la Mtra. Alma 

Guadalupe Martínez Sánchez, el Mtro. Aurelio Leonor Solís, figuras de renombre en el 

ámbito cultural, cuyas aportaciones enriquecieron el entendimiento del individuo tras la 

creación de la memoria documental.  

Este acercamiento, respaldado por un equipo creativo conformado por Monserrat Merlo5, 

Fernanda Robles6, Mario Solís7, Mtro. Jorge Zamora8, Miguel Bonilla9, Alan Báez10 y la 

Mtra. Tanit Guadalupe Serrano Arias11, permitió el levantamiento de entrevistas orales, 

semiestructuradas, bajo la premisa de preservar la memoria, desde una estrategia 

metodológica que no solo buscaban recopilar datos, sino profundizar en la esencia humana 

(Hernández-Sampieri & Mendoza Torres , 2020) del maestro Xochitiotzin. La intención no 

se limitaba a simplemente registrar información, sino a tejer una trama que explorara los 

vínculos íntimos entre el individuo y su legado artístico, indagando en las motivaciones 
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subyacentes que dieron forma a su vasta producción creativa, otorgando así una dimensión 

humana y emocional a la investigación (González, 2010). 

A través del testimonio de personas cercanas, se entreteje lo documental con el recuerdo, 

tejiendo la memoria del artista, por ejemplo, la influencia de su abuelo Felipe, a quien 

llamaba cariñosamente Pa´Lipito, quien lo introdujo a las festividades de Contla y al mundo 

del tren, marcó profundamente su infancia. Esta figura paternal fue crucial en la 

conformación de su identidad, transmitiéndole valores arraigados a la tradición, cultura y fe, 

aspectos que reflejaría en su obra artística (H. Xochitiotzin, 2018). 

Citlalli H. Xochitiotzin, nos brinda un panorama de lo que representó el Mtro. Xochitiotzin, 

su padre: 

[…] un genio y un hombre con una gran capacidad para amar, de amar a la gente sin 

decirlo, fue un hombre muy silencioso, indígena y muy entregado, y eso solo lo 

pueden hacer los genios, que pueden amar sin estar presentes en el protagonismo sino 

demostrándotelo en la práctica. (En González, 2022, párr. 1) 

Al tener este encuentro con la documentación histórica y la memoria viva de quienes lo 

conocieron, se impregna cada rincón de su legado de una manera comprensible de su ser. 

Este fragmento conlleva a una reflexión en varias dimensiones que abarcan la identidad 

cultural, la psicología del artista, la práctica del amor y la entrega en la vida cotidiana, ya que 

su trabajo y su vida estaban impregnados de su herencia indígena, la cual influenció su visión 

del mundo y su arte. La identidad cultural juega un papel esencial en la formación de la 

conciencia individual y colectiva, no solo define su carácter personal, sino que también 

enriquece el patrimonio cultural de su comunidad, aportando una perspectiva única y valiosa 

a la narrativa histórica y artística de México.  

La combinación de fuentes históricas y testimonios personales ofrece una visión integral que 

enriqueció la comprensión no solo del individuo, sino también del contexto cultural y social 

en el que vivió y trabajó. Este enfoque holístico es fundamental en los estudios históricos y 

biográficos, porque permiten captar la esencia del sujeto de estudio, reconociendo tanto sus 

contribuciones tangibles como sus influencias intangibles. 



La primera entrevista con el Mtro. Aurelio Solís, un artista y expresidente de la Unión de 

Artes Plásticas AC del Barrio del Artista, nos sumerge en la génesis de este lugar 

emblemático. Fundado en los años 40, liderado por los hermanos Márquez Figueroa, 

maestros de la Antigua Academia de Bellas Artes y apoyados por Xochitiotzin como co-

fundador, al lado de otros artistas y gestores, quienes convergieron y desarrollaron su talento 

en este espacio, convirtiendo El Barrio del Artista en un epicentro cultural (González, 2022). 

Esta comunidad fungió como un crisol donde las técnicas artísticas y la camaradería se 

fusionaron para dar vida a un espacio donde las artes se convirtieron en lo prioritario12.  

Tampoco olvida al ser humano cuya amistad con la mayoría de las personas era característica 

y que, en su casa, eran bienvenidos todos a compartir sus alimentos. El maestro Aurelio Solís 

(2022) lo recuerda así: 

[…] los grandes hombres siempre son seres sencillos toda la vida […] tuve el placer 

de conocerlo acá y era un gran historiador […] conocedor de […] nuestro México 

[…] el artista marca en mucho la grandeza […] Desiderio siempre la grandeza […] 

un gran historiador, un gran amigo, un gran charlista […] vestido con su camisa o su 

chamarrita de mezclilla […] siempre con grandes conocimientos […]era muy 

importante platicar con él porque cuántas enseñanzas a través de la sencillez13. 

La importancia de la comunidad artística y la colaboración, la integración del arte en la vida 

cotidiana y la virtud de la sencillez en la vida de Xochitiotzin son ejemplo del compromiso 

con el arte y la comunidad que crearon un legado que pervive, transformando el panorama 

cultural y las vidas de aquellos que participaron en ese entorno creativo. Este legado se 

entrelaza con conceptos fundamentales que buscan destacar la identidad cultural y social de 

Tlaxcala, donde figuras como Xochitiotzin no solo dejan huella a través de su arte, sino 

también a través de la promoción de valores y tradiciones. 

La Mtra. Alma Guadalupe Martínez destaca un concepto vital: la "tlaxcaltequidad". Este 

término fusiona la historia, tradiciones y cultura de Tlaxcala, encarnando una llamada a la 

coherencia entre actitudes y valores en pro de la equidad, solidaridad, responsabilidad social 

y respeto dentro de una comunidad. Este concepto se arraiga profundamente en la cultura e 
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historia de Tlaxcala, buscando destacar la participación y relevancia de la cultura tlaxcalteca, 

especialmente a través de los murales y obras artísticas, que se convierten en una voz que 

reivindica y enaltece la esencia y contribuciones de esta cultura en particular14. 

Y en el caso del Mtro. Desiderio H. Xochitiotzin, se observa a través de su trabajo como 

promotor cultural y artista, difundiendo y preservando las tradiciones y costumbres de su 

comunidad a través de su arte y colaborando con otros artistas y actores culturales para crear 

espacios de diálogo, intercambio y aprendizaje. El maestro Desiderio, como artista y gestor 

cultural, encarnó este concepto en su obra, difundiendo y preservando las tradiciones y 

costumbres de su región. Sus murales en el Palacio de Gobierno se erigen como testimonios 

visuales de la historia tlaxcalteca, desde su fundación hasta la independencia, promoviendo 

una narrativa inclusiva y equitativa. En su trato para con ella, fue notoria la calidez humana, 

la sencillez y la calidad para compartir la Historia, las tradiciones y la cultura de Tlaxcala.15  

Esta perspectiva del artista como pilar cultural y humano se complementa con la exploración 

de su identidad, un tema abordado en profundidad por la Dra. Gloria Tirado Villegas, docente 

investigadora del Instituto de Ciencias y Humanidades (BUAP). La Dra. Tirado invita a 

cuestionar si Xochitiotzin es más tlaxcalteca o poblano, dado que su vida y obra están 

marcadamente vinculadas a ambas regiones. Si bien nació en Contla, su desarrollo y legado 

se entretejen con la trama histórica y cultural de Puebla. Su biografía refleja la fusión de 

éstas, Desiderio llegó a Puebla a los 40 días de nacido, quien siguiendo una tradición en la 

que las madres solían dar a luz en su pueblo, permanecer allí durante la cuarentena y eran 

cuidadas por sus familiares. Después de ese tiempo, la familia volvía a su lugar de residencia, 

el niño fue registrado y bautizado en Puebla. Esta circunstancia plantea una perspectiva 

relativa sobre su identidad, cuestionando la etiqueta de "tlaxcalteca", ya que su desarrollo y 

crecimiento ocurrieron principalmente en Puebla. En este sentido, se podría considerar más 

apropiado llamarlo "poblano-tlaxcalteca" debido a su conexión y crianza en Puebla, donde 

se desarrolló la mayor parte de su vida y trayectoria16. 
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Su contribución no solo se limita al ámbito estético, sino que se extiende a la esfera social y 

cultural, destacándose como uno de los fundadores del Barrio del Artista y de la Escuela de 

Arquitectura, sembrando así raíces profundas en la comunidad. Así como un historiador 

autodidacta que asistía a congresos, coloquios y leía cuando podía, para tener argumentos 

firmes que dieran soporte al concepto de la tlaxcaltequidad, reflejado enfáticamente en su 

gran obra de los murales del Palacio de Gobierno en Tlaxcala, donde para poder hacer su 

propuesta creativa recurre a fuentes que le dan solidez como la investigación de Gómez 

Camargo y centra la narrativa en la historia de Tlaxcala, desde su origen fundacional hasta la 

independencia, así como sus referentes y eventos importantes que contribuyeron a la historia 

nacional. Este mural complementa lo visual con la explicación narrada porque para él, los 

murales debían ser comprensibles para todo público sin necesidad de alguien que lo 

explicará. También aquí aporta en sus murales texto en náguatl y español como resultado de 

la reflexión del mestizaje y que ambos deberían estar presentes, en un reconocimiento de la 

equidad de la lengua17.   

En esta línea de exploración de su legado, la entrevista con el Dr. Eduardo Merlo, destacado 

arqueólogo e investigador del INAH, revela una visión profunda y multifacética de 

Xochitiotzin. Merlo destaca su labor como gestor cultural incansable, su naturaleza como 

amigo y su rigurosidad como historiador. La veracidad y detalle en sus obras evidencia el 

minucioso estudio de objetos y escenarios, como en la representación del mercado de 

Ocotelulco en los murales del Palacio de Gobierno que reflejan el compromiso con la 

precisión histórica y cultural. Este mercado, símbolo de la vida económica y cultural de 

Tlaxcala, se convierte en un tributo a la identidad regional, subrayando la riqueza y 

diversidad de su patrimonio cultural18. 

Y como ser humano, el arqueólogo Merlo describe a Desiderio como una persona 

extremadamente atenta, sociable y profundamente preocupada por la situación de su tierra 

natal, especialmente Tlaxcala, debido a su arraigo al territorio de sus ancestros. Xochitiotzin 

siempre estaba dispuesto a recibir a otros en su hogar y compartir su conocimiento. Su 

generosidad se manifestaba también al invitar a comer a aquellos con quienes tenía una 
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estrecha confianza, considerándolos parte de su círculo más íntimo. Su devoción religiosa 

también era destacable, evidenciada por su asistencia regular a la iglesia, priorizando esta 

práctica por encima de otras actividades. Este firme compromiso con sus creencias personales 

se reflejaba en su sinceridad y autenticidad plasmadas con claridad y profundidad en sus 

obras pictóricas19. 

El encuentro con la Mtra. Citlalli H. Xochitiotzin sumerge en una travesía emocional y 

documentada sobre la obra de su padre. Como presidenta de la Fundación Desiderio 

Hernández Xochitiotzin, su labor se enfoca en difundir y promover su legado artístico. A 

través de una mirada profunda a los frescos y murales, se revela la dualidad en la obra del 

artista: una mirada seria a la historia entrelazada con detalles humorísticos y anacronismos 

que humanizan y dan vida a sus representaciones. Asimismo, el énfasis en su familia como 

eje central de inspiración destaca su deseo de plasmar la cotidianidad y el color de su entorno 

en sus obras. Pero también, relata al padre amoroso, fiestero, amigo y compadre, católico y 

devoto a su fe y a su familia20. 

La entrevista se llevó a cabo en el Palacio de Gobierno de Tlaxcala, un lugar para explorar 

en detalle la magnífica obra del maestro. La presidenta Citlalli compartió los secretos ocultos 

en los frescos, mostrando tanto la seriedad discursiva como el sentido del humor de su padre. 

En los frescos, se resaltaba su visión histórica, representando la tlaxcaltequidad, que enfatiza 

una visión diferente de la estigmatizada a los tlaxcaltecas, enfocándose en el desarrollo 

cultural y la herencia tlaxcalteca.  

La identidad familiar era central en la vida y obra de Xochitiotzin, siempre regresaba a la 

importancia de su familia nuclear y extendida, reflejándola en sus obras; un ejemplo notable 

está en los murales que incluyen representaciones de su esposa, hijos, padres y amigos, 

buscando honrarlos y mostrar su relevancia tanto en su vida personal como artística. El 

maestro era un observador perspicaz desde su infancia, impactado por los cambios 

paisajísticos al viajar en tren a su pueblo. Esta observación se reflejó en su obra, con más de 

dos mil representaciones de la Malintzi o Matlalcueyetl. Su inspiración provenía de los 
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atributos de Puebla y Tlaxcala, lugares que retrataba con embeleso y seriedad, mostrando 

paisajes, costumbres, historia e incluso elementos humorísticos en sus creaciones, siempre 

ocultando secretos en su interior para aquellos que miraban con detalle21. 

Estas entrevistas, de las cuales se han mostrado fragmentos, permitieron un acercamiento a 

la obra del maestro Xochitiotzin, impregnada de historia, tradición, amor familiar y la 

complejidad de un alma arraigada a su tierra y a su gente. En los frescos enaltece la riqueza 

cultural histórica, pero también deja testimonio de su fe, su familia y su geografía.  

Hilando historias en el documental 

La etapa de preproducción fue el inicio formal del proyecto, con la delimitación creativa, la 

conformación del equipo creativo y la elaboración del guion se sentaron las bases para dar 

vida al documental. Las entrevistas orales se convirtieron en un pilar esencial para la 

recopilación de información, mientras que el equipo creativo se unió con entusiasmo para 

dar forma a esta ambiciosa tarea.  

Ya en la producción, el proceso de filmación llevaba línea directiva para intentar captar la 

esencia del legado de Xochitiotzin, sin embargo, desde una producción más horizontal, se 

consideraron opiniones y libertad para ciertos procesos creativos que más tarde serían 

grandes aciertos, como tomas o apuntes observacionales. Desde imágenes hasta grabaciones 

de sonido enriquecieron la experiencia visual y sonora, cada paso se centró en transmitir la 

profundidad y la riqueza de su arte. Es importante recalcar, que como gran parte del crew se 

involucró desde la investigación documental, para este momento, conocían a profundidad al 

personaje y sentían interés por el levantamiento de imagen y sonido.  

El material obtenido tanto en el acervo documental como de las entrevistas nutrió 

ampliamente la creación y llegó el momento de la toma de decisiones sobre qué materiales 

quedarían y cuáles tenían que ser guardados. Esta etapa de postproducción concretó el 

ensamble de todas las piezas.  

El diseño sonoro a cargo de Miguel Bonilla permitió darle una identidad única, al crear 

materiales acordes y especiales para cada etapa. La recuperación de atmósferas propias de 
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cada espacio, permiten que el espectador complete sensorialmente la experiencia 

cinematográfica, trasladándolo al espacio que se muestra visualmente. Para lograrlo, Bonilla 

creó estampas sonoras que permiten atmósferas únicas, resultado de amplia investigación y 

de su experiencia como músico, creando un acompañamiento adecuado a cada eje visual.  

El proceso de montaje cinematográfico es una etapa crucial en la postproducción de una 

película, donde se ensamblan todas las piezas visuales y sonoras para dar vida a la narrativa 

filmada (Reisz & Millar, 2003). Bajo la dirección de Jesús Mosqueda, con el apoyo de Miguel 

Bonilla y Fernanda Robles, este proceso adquiere una dimensión artística y técnica 

fundamental. A medida que avanzan las secuencias, se seleccionan cuidadosamente los 

planos y las tomas más efectivas para transmitir la historia de manera coherente y 

emocionante. El montaje no solo implica la yuxtaposición de imágenes, sino también la 

integración de efectos visuales, música y sonido ambiente (Reisz & Millar, 2003), para crear 

una experiencia cinematográfica envolvente. 

Cada decisión de edición contribuye a la construcción del ritmo narrativo y al desarrollo de 

los personajes, permitiendo que la audiencia se sumerja completamente en el mundo creado 

por la película (Pinel, 2004). Además, el montaje es un proceso iterativo que requiere revisión 

y ajustes constantes para alcanzar el equilibrio perfecto entre el arte y la técnica, garantizando 

que la película final sea una obra coherente y emocionante que resuene con el público.  

En este contexto, es relevante destacar un elemento visualmente impactante en la obra del 

Mtro. Xochitiotzin, que se hizo evidente al recorrer los espacios que habitó:  las panorámicas 

de la Matlalcueyetl, a quien el artista le dedicó más de 2000 reproducciones22. Su presencia 

influyó en las decisiones de la dirección, solicitando al área de fotografía fija a cargo de 

Missael Sánchez Arce, la recuperación de la imagen de la montaña en el presente (año 2022), 

y mediante animación digital, elaborada por Víctor M. Morales, se realizaron transiciones a 

la obra pictórica de Xochitiotzin, que funcionan como metáforas visuales y estéticas. 

Para construir la trama del documental, se optó por incorporar la poesía en náhuatl, siguiendo 

la visión del maestro Xochitiotzin en su obra y murales. Él abogaba por un equilibrio entre 
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el castellano (español) y el náhuatl en el contexto actual, reconociéndolos como legado de la 

conquista. En línea con esta premisa, se decidió asignar un tiempo similar tanto a los 

narradores en náhuatl como en español, complementando las estampas artísticas compuestas 

por imágenes y un diseño sonoro. En voz de los narradores, en castellano al Dr. Frank 

Loveland y en náhuatl el traductor y hablante Missael Sánchez Arce (Serrano, 2022).  

Las historias recuperadas del material documental y las entrevistas sirvieron como el hilo 

conductor esencial para la narrativa del documental. Durante la fase de postproducción, este 

tesoro de relatos y anécdotas se convirtió en la columna vertebral, determinando qué 

fragmentos debían conservarse para enriquecer la trama visual. La cuidadosa selección de 

estos relatos permitió revelar la esencia y la conexión emocional del artista con su entorno, 

profundizando en la representación de su vida personal y su impacto en la obra artística. 

El documental se enriqueció con historias personales y relatos recuperados de las entrevistas 

que ofrecían una perspectiva íntima y emocional sobre la vida de nuestro artista estudiado. 

Estos fragmentos, meticulosamente recopilados durante la fase de producción, se 

convirtieron en un mosaico de narrativas que reflejan la pasión, el compromiso y la 

inspiración que impulsaron las creaciones artísticas del Mtro. Xochitiotzin. A través de estas 

historias, se buscó presentar al público una visión más holística y emocional de la vida del 

artista, para la comprensión de su legado y su profunda relación con su entorno y su familia 

(Serrano, 2022). 

Reflexiones Finales 

El proceso de creación del documental ha sido una travesía metodológica, creativa, artística, 

personal y emocional para todos los involucrados. Las lecciones aprendidas, los desafíos 

superados y las perspectivas ganadas resultaron gratificantes. Con cada exhibición, desde la 

Escuela de Artes Plásticas Audiovisuales (BUAP) (2022), El Barrio del Artista (2022), la 

Sala de Arte Miguel N. Lira (2023), el Teatro Principal de la ciudad de Puebla (2023), hasta 

la Cineteca Nacional (2023) y las invitaciones a festivales de cinematografía, instituciones, 

espacios de arte y cine nacionales como internacionales, el documental ha trascendido 

fronteras, alcanzando un público diverso e interesado por conocer la vida y obra del maestro 

Xochitiotzin.  



En el corazón de esta producción late el resultado de una investigación meticulosa y la 

preservación de la memoria colectiva, que se entrelazan para ofrecer una mirada íntima al 

artista. Cada entrevista y encuentro, revela capas profundas de su identidad y conexiones con 

su entorno, invitando al espectador a sumergirse en la complejidad de su existencia y su 

legado cultural.   

La amalgama de técnicas cinematográficas, desde el diseño sonoro hasta la fotografía y 

animación digital, se fusionan para dar vida a este tributo audiovisual. La poesía en náhuatl, 

rescatada en consonancia con la visión del maestro, se convierte en un eco de su filosofía 

sobre la dualidad de lenguajes en la contemporaneidad, ofreciendo una reflexión sobre la 

riqueza cultural y lingüística que enriquece la historia.  

 El recibimiento positivo del público supera las expectativas y llena de satisfacción al equipo 

creativo, reafirma el valor y la relevancia del documental en la difusión del legado de 

Xochitiotzin. Poder presenciar el momento en que el público se sumerge en el mundo de 

Xochitiotzin es la culminación de innumerables horas de trabajo, pasión y dedicación, 

haciendo sentir a sus realizadores que cada esfuerzo ha valido la pena.  

Imagen 1  

Cartel Xochitiotzin: vida y color 
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Nota: Cartel de la película. Realizado por Víctor M. Morales (2022). Derechos reservados 

de la producción.  
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El cómic Foro de procesos creativos:                                                                                

narrativas visuales durante la pandemia 

Luis Daniel Herrera Romero1  Martha Erika Mateos Genis2 

Resumen 

El cómic, a través de su forma narrativa y representación visual, permite plasmar detalles 

físicos, emocionales y perspectivas que enfatizan la interpretación de la historia. Testigo de 

relatos personales y colectivos, y como objeto de estudio en la estética visual y la práctica 

académica, el cómic fue el eje central de este proyecto de investigación y creación llamado 

Expoficómic. 

Expoficómic surgió de potenciar la creatividad y talento de estudiantes de Arte Digital y Artes 

Plásticas de la BUAP durante la pandemia de COVID-19. Bajo la guía de la clase de Arte 

Secuencial y con los pretextos temáticos del crush y el recuerdo, los alumnos crearon cómics 

que plasmaron sus visiones e imaginarios. El laboratorio MOJITO LAB seleccionó diez obras 

para una exposición con fines académicos, creativos y propositivos, presentada en el marco 

del festival Ficómics BUAP 2022, uno de los primeros eventos presenciales tras la pandemia. 

Palabras clave: Narrativas Visuales, Diseño, Metodología visual, Creatividad, Educación. 

Abstract 

Comics, through their narrative form and visual representation, allow the expression of 

physical, emotional details and perspectives that emphasize the interpretation of the story. 

Witness to personal and collective stories, and as an object of study in visual aesthetics and 

                                                
1 Conocido como «Dr. Hipnosis», es profesor-investigador de tiempo completo. Licenciado en Diseño Gráfico, 
con Maestría en Creatividad y Doctorante en Educación. Fundador de la comunidad creativa más grande de 
Puebla, “Pasión&Diseño”, dedicada a promover talentos en el ámbito creativo. Perfil deseable PRODEP. 
Miembro del ARPA Mojito Lab "Laboratorio de Narrativas Visuales" y del Cuerpo Académico Arte, Medio y 
Narrativas Multi e Interdisciplinarias. Líder de Imagen y Diseño en la exposición "Sustancia Expresiva: 
Polifonías de los Cuerpos" y expositor en el Museo de la Memoria Histórica Universitaria. Investiga narrativas 
visuales, educación y diseño gráfico 
2 Maestra en Estética y Arte y Licenciada en Comunicación por la BUAP, Doctorante. Coordinadora de la 
Licenciatura en Mercadotecnia y Medios Digitales a distancia. Profesora Investigadora de Tiempo Completo. 
Miembro del laboratorio ARPA Mojito Lab "Laboratorio de Narrativas Visuales" y del Cuerpo Académico Arte, 
Medio y Narrativas Multi e Interdisciplinarias. Museógrafa y parte del comité organizador y curaduría de la 
exposición "Sustancia expresiva: polifonías de los cuerpos". Sus áreas de interés incluyen cultura digital, 
cultura visual, semiótica visual, narrativas en movimiento, danza y tecnología, y museografía y curaduría en 
exposiciones. 



academic practice, comics were the central axis of this research and creation project called 

Expoficomic. 

Expoficomic emerged from enhancing the creativity and talent of Digital Art and Plastic Arts 

students at BUAP during the COVID-19 pandemic. Under the guidance of the Sequential Art 

course and with the thematic pretexts of the crush and memory, students created comics that 

captured their visions and imaginaries. The MOJITO LAB selected ten final works for an 

exhibition with academic, creative and purposeful goals, presented within the framework of 

the Ficomics BUAP 2022 festival, one of the first face-to-face events after the pandemic. 

Keywords: Visual Narratives, Design, Visual Methodology, Creativity, Education. 

Desde su constitución, la Escuela de Artes Plásticas y Audiovisuales (ARPA) ha sostenido 

una relación intrínsecamente vinculante con la evolución histórica y el avance de la industria 

del cómic. Es menester destacar el evento conmemorativo de puertas abiertas del año 2015, 

el cual se erige como un hito dentro de la cronología institucional. En dicha ocasión, Alex 

Sinclair, distinguido colorista perteneciente a la editorial DC Comics, impartió una 

conferencia donde compartió experiencias de invaluable peso y ofreció recomendaciones 

cruciales para el florecimiento de las incipientes cohortes de artistas digitales. 

En el marco de exploración y expansión académica, la escuela consolidó un vínculo estrecho 

con la embajada de Francia, particularmente mediante la interacción con el representante 

cultural de ese entonces, Raphael Meltz. Reconocido por su fomento al arte secuencial y las 

narrativas visuales, Meltz propició la invitación de ilustres figuras de la Bande Dessinée, 

tales como Mathias Picard, Simon Roussin, Karine Bernardieu y Gregory Jarry. Estos 

diálogos culturales catalizaron la gestación de novelas gráficas dentro de la comunidad 

ARPA, fomentando así una fecunda sinergia de ideas y modalidades estilísticas. 

El reconocimiento del cómic y la creciente prominencia de ARPA en la esfera internacional 

quedaron patentizados a través de la invitación al Festival de la Bande Dessinée de 

Angoulême, uno de los festivales más importante de cómics a nivel mundial. La colaboración 

de la escuela con la Casa del Autor y los delegados de la Ciudad Creativa de Guadalajara 

durante este evento subraya la magnitud de dicho logro. De manera particular, la labor del 

Dr. Paul Majkut resalta en este contexto; en la primavera de 2021, él inauguró un curso de 



Arte Secuencial, ofrecido como electiva para las carreras de Arte Digital, Cinematografía, 

Artes Plásticas y Mercadotecnia y Medios Digitales, enriqueciendo el currículo con una 

robusta fundamentación teórica del cómic. 

Para el semestre otoñal del año en curso, el Mtro. Daniel Herrera contribuyó con una 

perspectiva práctica al impartir la misma asignatura, complementando así la visión 

académica previamente establecida. Este impulso pedagógico marcó el inicio de una 

renovada interacción con el medio del cómic, abarcando aspectos como la adaptación a los 

desafíos de la pandemia, el avance de la digitalización, la superación de obstáculos creativos, 

la implementación de metodologías innovadoras y el apoyo a eventos que realzan la narrativa 

visual. 

La pandemia provocada por la COVID-19 ha precipitado una secuencia de eventos sin 

parangón, coaccionando a la colectividad global a un intersticio de introspección y 

reconsideración de su modus vivendi dentro del espectro sociocultural. Esta era excepcional 

ha inculcado estratos de estrés y ha exigido una reconfiguración en innumerables esferas que 

dependen de la interacción en ámbitos presenciales, extendiéndose desde el sector sanitario 

hasta las esferas del ocio. 

En particular, el sector educativo ha confrontado estos retos de manera directa. El modelo 

educativo presencial tradicional se vio compelido a transmutar hacia una modalidad virtual. 

Aunque ya se avizoraba un tránsito hacia la digitalización, con plataformas y herramientas 

preexistentes delineando el contorno de una sociedad en transición hacia el homo digitalis, 

la irrupción abrupta de un escenario confinado, signado por el aislamiento y la incertidumbre 

social, ha enredado el proceso educativo con complejidades notables. 

En el contexto de la Benemérita Universidad Autónoma de Puebla (BUAP), se contaba 

previamente con infraestructuras educativas digitales de punta, tales como Blackboard y 

Microsoft Teams. Estas plataformas se revelaron como esenciales y funcionales para el 

mantenimiento de la continuidad educativa a distancia, especialmente durante los primeros 

años de la pandemia, que estuvieron marcados por la imprevisibilidad del retorno a la 

normalidad presencial. La transición a un modelo de enseñanza virtual implicó la integración 

de dichas herramientas en métodos pedagógicos cohesionados, gracias a la dedicación y la 

disposición de un cuerpo docente enfocado no solo en la diseminación del conocimiento, sino 



en la creación de un ambiente de aprendizaje estimulante y solidario, a pesar de las 

adversidades impuestas por la pandemia. 

En particular, ARPA, un núcleo de disciplinas artísticas que congrega a una comunidad 

universitaria dotada de sensibilidad y creatividad, se adaptó a esta nueva realidad educativa. 

La implementación del curso de Arte Secuencial, impartido por el Mtro. Daniel Herrera a los 

estudiantes de Arte Digital y Artes Plásticas, se erigió como un catalizador de 

autodescubrimiento. En calidad de individuos y creadores, los estudiantes enfrentaron la 

labor de desarrollar proyectos individuales y colectivos en un marco que excluía la 

posibilidad de interacción directa, un reto que, a su vez, proporcionó una oportunidad para 

meditar acerca del papel del arte y, específicamente, del cómic como una forma de narrativa 

visual en tiempos de crisis. 

La intersección entre los cómics y el autoconocimiento es una dimensión de estudio 

fascinante que se extiende hasta los albores de la publicación de cómics. Históricamente, este 

medio ha servido como una herramienta efectiva para la introspección temática sobre la 

identidad y el autoconocimiento. Investigaciones indican que los cómics, mediante su 

narrativa visual y el uso estratégico de metáforas, pueden actuar como una herramienta 

potente para el examen de la identidad personal (Versaci, 2001). Los protagonistas de estas 

obras a menudo enfrentan dilemas que les instan a explorar su autoconcepción, a encarar 

aspectos velados de su ser y a evolucionar como individuos (McCloud, 1993). 

El proceso de autoconocimiento trasciende la introspección, instaurando una interacción 

dinámica con el entorno y con los otros individuos. En esta dinámica, los cómics actúan como 

un espejo ficticio, posibilitando que tanto lectores como creadores examinen su propia 

identidad, miedos, deseos y su ubicación en el tejido social, tal como sugiere Brown (1997). 

La empatía que surge de la conexión con los personajes de los cómics puede generar un 

ámbito propicio para la reflexión y el autoconocimiento, según lo argumenta Zunshine 

(2012). 

Además, se ha reconocido a los cómics como un medio útil en contextos educativos y 

terapéuticos, ya que asisten a las personas en la comprensión y expresión de sus emociones 

y experiencias, promoviendo así el autoconocimiento y la resiliencia (Cary, 2004). Haen 

(2012) resalta su eficacia dentro de la terapia artística como herramientas para la 



introspección y la exploración del yo. En este marco, el curso de Arte Secuencial de la 

Benemérita Universidad Autónoma de Puebla busca dotar a los estudiantes de las 

competencias necesarias para entender y aplicar los procesos inherentes al arte secuencial en 

sus variadas manifestaciones. Se provee un cuerpo de conocimiento teórico y se revisan 

métodos para representar acciones, secuencias temporales y movimientos. Mientras se 

enfatiza la importancia de referentes consolidados en el ámbito, se presta especial atención a 

elementos como el color y la interacción entre texto e imagen. 

Dentro de las diversas formas artísticas examinadas en el programa, el cómic ha emergido 

como una de las más atractivas y, por tanto, ha sido seleccionado como el medio óptimo para 

la expresión estudiantil. Chaparro (2017) describe el cómic como un "lenguaje de naturaleza 

secuencial, cuya manifestación gráfica se articula bajo un criterio de síntesis 

predominantemente narrativo; visualizado a través de una serie de viñetas que conforman 

secuencias definidas por convenciones y códigos". En el contexto de este proyecto, se adoptó 

el cómic como medio para construir mundos alternativos frente a una realidad restringida por 

la pandemia (McCloud, 1993). 

La investigación se centró en los estudiantes de sexto semestre de la Escuela de Artes 

Plásticas y Audiovisuales de BUAP, durante los periodos de otoño 2021 y primavera 2022. 

Este colectivo, conocido por su inclinación hacia la creatividad, la narrativa y los contextos 

tanto inventados como vivenciales, se distingue por su implicación en procesos y productos 

artísticos, su voluntad para colaborar en equipos interdisciplinarios y su capacidad crítica en 

relación con su obra, el conocimiento y la creatividad. Guerra (2018) proporciona un análisis 

que ilustra la situación y el rol de los estudiantes, los cuales deben adoptar posturas críticas 

y creativas al reconocer el potencial del cómic en un entorno académico. 

Este proyecto ha tomado en cuenta las nuevas dinámicas de trabajo a distancia, ajustando los 

tiempos y aplicando protocolos sanitarios para asegurar actividades seguras, como la 

grabación de videos. Las sesiones creativas y las revisiones se han realizado mediante la 

plataforma Teams. Según Rodríguez (2020), la efectividad de la enseñanza en línea 

trasciende la mera traslación de procesos educativos a formatos digitales, demandando un 

diseño cuidadoso con estrategias y evaluaciones bien definidas. El propósito va más allá de 

la simple adaptación digital, buscando potenciar la habilidad para traducir ideas en narrativas 



ricas, tanto en texto como en imagen, aspecto también resaltado por Kress & Van Leeuwen 

(2001). 

 

Para el desarrollo del contenido narrativo dentro del cómic, se seleccionaron pretextos 

temáticos que sirvieran de cimiento para la creación de historias. Tales pretextos abarcaron 

conceptos como crush, deseos prohibidos y recuerdos, brindando así una base conceptual 

rica para la exploración creativa de los estudiantes. 

El concepto de "crush", prevalente entre las juventudes contemporáneas y afianzado en el 

contexto digital, alude a una atracción platónica o un amor no correspondido, que 

comúnmente emerge en las etapas juveniles. Este fenómeno coloca al sujeto en un estado de 

ansiedad, se manifiesta recurrentemente en sueños y domina los pensamientos diurnos. Los 

objetos del crush pueden pertenecer a círculos sociales próximos o distantes y, aunque 

puedan no tener conocimiento de la existencia del individuo que los idolatra, existe una 

latente esperanza de un eventual encuentro o interacción. La intensidad de estas emociones 

y la constante idealización del objeto de afecto pueden desencadenar una serie de recuerdos 

y sensaciones que, aunque efímeros, son profundamente significativos para el individuo. 

Avanzando en esta línea de pensamiento, es crucial considerar cómo estos sentimientos 

intensos se relacionan intrínsecamente con la naturaleza de los recuerdos. Siguiendo a Gustav 

Flaubert, quien postulaba que los estímulos sensoriales captados del entorno pueden gatillar 

la emergencia de memorias, encontramos un paralelismo interesante. Detalles aparentemente 

triviales, tales como una melodía, un aroma, una jornada pluviosa o un artículo doméstico 

antiguo, tienen el potencial de transportarnos a episodios previamente vividos. En este 

sentido, el recuerdo, impulsado por emociones intensas como las experimentadas en un 

crush, actúa como una entidad que desafía y se yuxtapone al olvido. Los recuerdos evocados 

por estas experiencias platónicas o amores no correspondidos pueden ser especialmente 

vívidos y persistentes, subrayando cómo las emociones intensas fortalecen la conexión entre 

el presente y nuestros recuerdos pasados. 

A partir de las reflexiones estudiantiles respecto a sus creaciones en el medio del cómic, se 

identificaron varios tópicos recurrentes. Entre estos, se incluyeron la transformación personal 



y la asunción de las repercusiones de las propias acciones, la indagación de la comedia dentro 

del marco de la tragedia y la sexualidad considerada prohibida, la experiencia de pérdida y 

la capacidad de adaptación. Asimismo, se reconocieron alusiones a elementos culturales 

endémicos, particularmente aquellos asociados al folclore mexicano, como la figura de la 

Rosa de Guadalupe. Adicionalmente, se abordaron la angustia ligada a los crushes y la fusión 

de lo romántico con lo paranormal para forjar narrativas cautivantes. 

El proyecto de cómics se articuló en dos fases distintivas: una durante el otoño de 2021, 

ejecutada completamente en remoto; y una segunda en la primavera de 2022, que adoptó un 

formato híbrido, manteniendo la creación a distancia, pero abriendo la posibilidad de sesiones 

presenciales en el otoño de 2022. Esta última fase coincidió con la participación en el 

programa de FICOMICS BUAP 2022. 

 

MOJITO LAB: Métodos Visuales 

La discusión sobre métodos visuales se sitúa en la confluencia de lo narrativo y lo creativo, 

abarcando la representación gráfica en el ámbito de la investigación, que emerge tanto de lo 

académico como de lo cotidiano y extraordinario. Un método visual está conformado por 

estructuras reconocibles y se caracteriza por una narrativa que se expresa a través de 

imágenes tanto orgánicas como generadas artificialmente. Es un sistema dotado de 

flexibilidad, que propicia la apertura y fomenta la proposición (Spencer, 2011). La relevancia 

de dichos métodos se torna patente en la era del homo digitalis, marcada por la integración 

de imagen y texto, otorgando a la narrativa visual un papel central no sólo en su génesis sino 

en su acogida, interpretación y repercusión dentro de una cultura que tradicionalmente la ha 

valorizado. La muestra específica en cuestión, se originó a partir de la creación de un cómic 

como ejercicio principal de la asignatura de narrativa secuencial. En un contexto de pandemia 

y a distancia, se definieron directrices para orientar el proceso creativo. Posteriormente, se 

contempló la integración de este esfuerzo con el festival internacional de cómics, 

FICOMICS, mediante una exposición de las obras más destacadas de los alumnos. Se 

analizó, además, la difusión de estos trabajos a través de canales como los medios 

institucionales de la universidad, redes sociales y otros formatos multimedia. 



Se subraya la pertinencia de los enfoques visuales, donde lo visual se erige como "una forma 

inmediata y auténtica" (Spencer, 2011). En este marco, los métodos visuales no solo encarnan 

relatos orales y textos formales, sino que también emergen como fundamentos paralelos o 

bases para la investigación en humanidades y artes, constituyéndose en una "disciplina de las 

imágenes". Así, lo visual se impone como un elemento esencial en la narrativa, desde su 

concepción hasta su impacto. 

La FICOMICS BUAP es una iniciativa de magnitud significativa organizada por la Dirección 

General de Bibliotecas de la Benemérita Universidad Autónoma de Puebla (BUAP). A través 

del tiempo, este festival ha demostrado la importancia de incentivar la lectura mediante el 

cómic, un medio que, pese a su tendencia a ser subvalorado, posee una gran potencia en 

términos de narrativa y expresión visual (McCloud, 1993). La Biblioteca Central 

Universitaria BUAP, albergando con orgullo la primera Comicteca de Puebla, dispone de un 

extenso acervo de cómics accesible tanto para el público en general como para la comunidad 

universitaria. Este fondo bibliográfico sirve como instrumento para que los entusiastas del 

cómic organicen grupos de lectura y participen en talleres. Por su parte, ARPA alberga el 

Encuentro de Autores de Cómic, un foro que permite a creadores con trayectoria y 

emergentes intercambiar conocimientos y experiencias. 

FICOMICS ha tenido el privilegio de contar con la presencia de una diversidad de 

especialistas, editoriales, ilustradores y autores de renombre de México, tales como Sixto 

Valencia, creador de Memín Pinguín; Jis y Trino, cerebros detrás de Santos; René Del Valle, 

creador de Kalimán; y Raúl Cruz Figueroa, conocido por RACRUFI, Arte fantástico. Más 

allá de estos nombres establecidos, el evento ha funcionado como una plataforma para el 

desarrollo de nuevos talentos, consolidando su rol como impulsor de la creatividad y la 

innovación en el ámbito del cómic. En 2022, los días 1, 2 y 3 de septiembre, FICOMICS se 

erigió como un acontecimiento de relevancia tanto a nivel local como nacional, siendo uno 

de los primeros eventos masivos de la universidad en marcar el retorno a la normalidad post-

pandemia. A nivel internacional, contó con colaboradores y participantes que buscan 

expandir su labor más allá de las fronteras nacionales, evidenciando la importancia de 

festivales como FICOMICS en la promoción cultural y en la consolidación de redes creativas 

internacionales (Bourdieu, 1993). 



En el marco de esta iniciativa académica y artística, la asignatura de Arte Secuencial, en 

colaboración con Mojito Lab, se propuso expandir la difusión del cómic más allá del ámbito 

digital, que había predominado durante la pandemia, hacia una modalidad presencial. Este 

enfoque se integró estratégicamente con el evento FICOMICS, culminando en la 

conceptualización y realización de “EXPOFICOMICS”, una exposición que subraya el 

compromiso de la universidad y de ARPA con la promoción del cómic como medio de lectura 

y expresión artística. 

EXPOFICOMICS emergió como una expansión natural del festival FICOMICS, tejiendo los 

esfuerzos del laboratorio Mojito Lab con la inventiva de los estudiantes del curso de Arte 

Secuencial. La exposición se convirtió en una plataforma invaluable para exhibir y discutir 

las obras estudiantiles, fomentando simultáneamente la apreciación del cómic en el ámbito 

universitario. 

Una característica sobresaliente de EXPOFICOMICS fue la oportunidad de interacción 

directa, permitiendo a los jóvenes artistas involucrarse activamente en el montaje y 

presentación de sus obras, una experiencia práctica que fortaleció su sentido de pertenencia 

y responsabilidad hacia sus creaciones. La curaduría de la muestra estuvo a cargo del Mtro. 

Luis Daniel Herrera Romero, mientras que la Mtra. Erika Mateos proporcionó los textos 

expositivos, asegurando un equilibrio entre la visión creativa de los alumnos y la perspectiva 

académica. 

La exposición se distinguió por la presencia de Humberto, un personaje que fungió como 

símbolo de conexión entre los diversos entes participantes: FICOMICS, EXPOFICOMICS, 

ARPA, MOJITO LAB y la propia asignatura de Arte Secuencial. Humberto infundió un 

carácter juguetón y cohesivo al evento. En este empeño, ARPA desempeñó un rol crucial 

proporcionando soporte logístico y administrativo durante la inauguración y el transcurso de 

EXPOFICOMICS. Este esfuerzo fue complementado por el apoyo de la Dirección General 

de Bibliotecas de la BUAP, demostrando así el respaldo institucional a la iniciativa. 

 

La participación de expertos en el dominio del cómic, como el colombiano Pablo Guerra y 

los mexicanos Carlos Sallas y Gustavo Cosio, fortaleció el lazo entre ARPA y FICOMICS. 



A través de conferencias y talleres, ofrecieron retroalimentación constructiva y contribuyeron 

al enriquecimiento del proceso educativo. Paralelamente, la faceta digital de 

EXPOFICOMICS fue gestionada por estudiantes de Mercadotecnia y Medios Digitales, 

quienes crearon contenido para las redes sociales de Mojito Lab, promocionando la 

inauguración y capturando la esencia del evento. Contribuyeron además a fortalecer la 

identidad de EXPOFICOMICS a través de hashtags estratégicos como #AsíSeVivióFicomics 

y #MojitoLab, así como mediante la producción de un video que resonó entre la comunidad 

estudiantil de ARPA. 

Eventos como FICOMICS y EXPOFICOMICS han evidenciado su importancia en la 

promoción de la lectura y en la percepción de los cómics como una forma legítima de arte y 

de narrativa (Priego, 2012). Estos eventos no solo celebran la diversidad y riqueza de la 

creatividad nacional, sino que también propician un reconocimiento más profundo de la 

capacidad del cómic para tratar asuntos sociales y políticos (Foster, 2017). No obstante, se 

identifica una necesidad patente de un soporte académico más robusto en este dominio. La 

integración de estudios especializados en cómic dentro de las instituciones de educación 

superior podría legitimar aún más este medio como un campo de estudio valioso y 

polifacético (Beaty & Weiner, 2009). La sinergia entre universidades, como la Benemérita 

Universidad Autónoma de Puebla, y las exposiciones de cómics fomenta la realización de 

investigaciones, el debate académico y la conservación y producción de recursos 

relacionados con el cómic. 

El respaldo académico es, por ende, fundamental para el enriquecimiento de las exposiciones 

culturales de cómic en México. Colaboraciones de esta índole pueden amplificar las 

audiencias, estimular la investigación y la crítica y contribuir significativamente al paisaje 

cultural mexicano (Pustz, 2009). 

EXPOFICOMICS, por lo tanto, trasciende la mera exhibición del talento estudiantil para 

reflejar la importancia de las exposiciones de cómic en el contexto educativo universitario. 

Al integrar la enseñanza, la práctica creativa y la interacción comunitaria, se ilustra el papel 

del cómic como medio para el aprendizaje, la expresión y la reflexión cultural. 

Conclusión 



La pandemia de COVID-19, con sus inherentes desafíos, también ha catalizado un período 

de introspección y creatividad en el ámbito artístico, particularmente en el sector del cómic. 

Durante este tiempo, la confección de cómics ha ofrecido a los estudiantes de la Escuela de 

Artes Plásticas y Audiovisuales (ARPA) de la BUAP un canal para la exploración de intereses 

personales y la expresión de sus pensamientos, emociones y vivencias a través de una 

narrativa visual (Rhode & Thompson, 2019). 

Temáticas universales como el amor platónico y los recuerdos han actuado como impulsores 

para la creación de narrativas tanto individuales como colectivas, reflejadas en los cómics 

estudiantiles. Este proceso creativo no solo ha permitido el desarrollo de destrezas artísticas 

y narrativas, sino también una meditación sobre su propio contexto y entorno en una era de 

transformación y desafíos (Priego, 2012). Estos cómics, engendrados durante la pandemia y 

con el soporte de la universidad y ARPA, no solo se han presentado en exposiciones como 

EXPOFICOMICS y FICOMICS BUAP, sino que también se han difundido en formatos 

digitales, gracias a la colaboración con Mojito Lab. Dicha difusión ha expandido su alcance, 

llegando a una audiencia más extensa y diversa, y promoviendo un intercambio entre los 

autores y sus lectores. 
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El proceso creativo artístico en la exposición Sustancia expresiva: polifonías de los 
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Resumen  

La exposición Sustancia expresiva: polifonías de los cuerpos, concebida por docentes y 

personal administrativo de la Escuela de Artes Plásticas y Audiovisuales (ARPA BUAP), 

surge como respuesta al reto postpandémico para la Comunidad Universitaria. Inspirada en 

la Agenda 2030, este proyecto se gestó de enero a noviembre de 2022, explorando la 

autopoiesis como motor creativo, desde lo individual en cuerpo: materia y lo introspectivo, 

hasta manifestarse en colectividades. 
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A través de este artículo se comparte el proceso creativo de la exposición que, desde la 

autopoiesis, basada en la teoría de Maturana, enmarca la interacción activa entre artistas, 

obras y espectadores. La exhibición muestra la interdisciplinariedad y la investigación con 

sensibilidad, manifestando una constante autorreferencia entre obras y una autoorganización 

artística que se revela como un sistema dinámico y explora la complejidad de la identidad 

humana.  

Palabras clave: Arte, exposición multidisciplinaria, autopoiesis, cuerpos, sustancia 

expresiva. 

Abstract 

The exhibition Expressive substance: polyphonies of the bodies, conceived by teachers and 

administrative staff of the School of Plastic and Audiovisual Arts (ARPA BUAP), arises as 

a response to the post-pandemic challenge for the University Community. Inspired by the 

2030 Agenda, this project was developed from January to November 2022, exploring 

autopoiesis as a creative engine, from the individual in the body: matter and the introspective, 

to manifesting itself in communities 

Through this article, the creative process of the exhibition is shared, which, from autopoiesis, 

based on Maturana's theory, frames the active interaction between artists, works and 

spectators. The exhibition shows interdisciplinarity and sensitive research, manifesting a 

constant self-reference between works and an artistic self-organization that reveals itself as 

a dynamic system and explores the complexity of human identity. 

Key words: Art, Multidisciplinary Exhibition, Autopoiesis, Bodies, Expressive Substance. 

1.-El reto pospandemia para el 2022 

En el contexto de la Agenda 2030 y su enfoque en los objetivos de desarrollo sostenible, y 

con el retorno a la presencialidad tras el confinamiento por la pandemia de COVID-19, surgió 

la propuesta de realizar una exposición que reuniera el trabajo conjunto de docentes y 

administrativos y que permitiera la difusión y el acceso a la cultura.  

La exposición Sustancia expresiva: polifonías de los cuerpos fue un proyecto 

multidisciplinario que exploró y exhibió las múltiples capas que componen nuestra identidad 



como seres humanos y agentes dentro de una comunidad universitaria y la sociedad en 

general. Desde su concepción hasta la investigación, el diseño con enfoque artístico y la 

realización de una exposición colectiva tomó como cimientos los métodos visuales para la 

investigación-acción. 

El Museo de Memoria Histórica Universitaria de la Benemérita Universidad Autónoma de 

Puebla, en México, fue seleccionado como el lugar idóneo para albergar esta exposición 

única. Esto representó un desafío considerable debido al legado y las conexiones históricas, 

culturales y emocionales entre la comunidad universitaria y la sociedad. La exposición y 

agenda cultural se llevó a cabo desde el 23 de noviembre de 2022 hasta el 5 de enero de 2023, 

brindando a los visitantes la oportunidad de sumergirse en la diversidad de voces y 

expresiones artísticas. Sin embargo, los preparativos para esta experiencia comenzaron 

mucho antes, en enero de 2022, marcando así un largo proceso de gestación y creación, el 

cual abordaremos en este texto desde sus metodologías y procesos. 

La exposición fue una iniciativa liderada por personal docente y administrativo de la Escuela 

de Artes Plásticas y Audiovisuales (ARPA), constituyendo un gran logro porque se tuvo 

multiplicidad de obras de docentes y administrativos artistas, además se involucraron en la 

gestión; fusionando reflexión, investigación y creación en un mismo proyecto. Inclusive, 

estudiantes de servicio social y práctica profesional se sumaron al proceso de desarrollo, 

generando una dinámica horizontal.  

La muestra se dividió en cuatro áreas distintas, cada una explorando diferentes medios y 

formatos artísticos dando un total de 35 obras artísticas. Se incluyeron obras de arte efímero 

como dos obras de teatro de cámara y una improvisación musical, la proyección de 7 obras 

audiovisuales y la realización de 20 ponencias en el patio central del museo, donde los artistas 

compartieron sus creaciones, experiencias e investigaciones. 

2.- De quienes investigan, enseñan y crean 

La Escuela de Artes Plásticas y Audiovisuales (ARPA) es una institución académica dentro 

de la Benemérita Universidad Autónoma de Puebla (BUAP), ubicada en México. Esta 

escuela se dedica a la formación en disciplinas artísticas, enfocándose principalmente en las 

artes plásticas y audiovisuales. Se destaca por ser un espacio de aprendizaje y creación donde 



se promueve la exploración artística y el desarrollo de habilidades en diferentes áreas como 

pintura, escultura, fotografía, cine, video, animación, entre otras manifestaciones visuales y 

audiovisuales, promoviendo la reflexión crítica sobre el arte y su papel en la sociedad. 

En ARPA, estudiantes, docentes y personal administrativo participan activamente en la 

producción de obra artística. Este ambiente de colaboración y aprendizaje continuo permite 

que la comunidad de ARPA se involucre en proyectos como la exposición Sustancia 

expresiva: polifonías de los cuerpos, donde se fusionan la reflexión, la investigación y la 

creación artística en un esfuerzo colectivo para expresar diversas narrativas y perspectivas a 

través del arte. 

3.- El concepto detrás de la exposición  

El Comité Organizador, establecido para este fin, trabajó intensamente durante el primer 

semestre de 2022 para definir la premisa y la delimitación temática que servirían como base 

para la exhibición. La premisa, concebida como un punto de partida, establecía el propósito 

y la dirección de la exposición. Se buscaba crear un espacio que explorara la interacción entre 

los diferentes campos del conocimiento, fomentando la multidisciplinariedad y la 

colaboración entre docentes y administrativos.  

Las líneas temáticas que se derivaron fueron el resultado de constantes discusiones y 

enfoques. Entre ellas, se destacaron "Lo femenino", para visibilizar y destacar la equidad de 

género en el ámbito artístico y académico; "Visibilizar la creación y la investigación con 

sensibilidad", que enfocaba las manifestaciones artísticas y académicas capaces de transmitir 

emociones y reflexiones desde una conexión emocional con el público; "Puntos de 

extensión", para resaltar los vínculos y conexiones entre diferentes campos del conocimiento 

y disciplinas artísticas; "La interdisciplinariedad", como punto neurálgico del diálogo entre 

distintas disciplinas, generando nuevas perspectivas y sinergias; y "Encuentros", para generar 

espacios de reflexión y aprendizaje mutuo. 

Durante un proceso reflexivo y de diálogo profundo, emergió la clara intención de revelar las 

narrativas espacio-temporales y las emociones entrelazadas que definen la identidad 

colectiva de la comunidad de la Escuela de Artes Plásticas y Audiovisuales (ARPA). Esta 

comprensión inicial condujo a la formulación preliminar del nombre Sustancia expresiva: 



narrativas desde/del arte para la exposición, un título que más tarde evolucionaría hacia 

Sustancia expresiva: polifonías de los cuerpos. 

El título final encapsula la esencia misma del proyecto, subrayando el valor crucial de las 

narrativas y expresiones artísticas como medios para transmitir experiencias y emociones. 

Esta sustancia expresiva se erige como la materia prima vital para la expresión artística 

(Serra, 1986, p. 163), una esencia que se manifiesta en una variedad de formas: el color en la 

pintura, el sonido en la música, el movimiento en el teatro y cine, la textura en la escultura y 

otras manifestaciones. Es a través de ésta que los artistas canalizan su creatividad, 

estableciendo así un diálogo único con el público.  

Se evoca la idea de que estas narrativas constituyen elementos esenciales y fundamentales 

que configuran la identidad y el espíritu de la comunidad de ARPA. Cada voz, experiencia y 

visión individual contribuye a esta rica diversidad de sonidos y perspectivas, entrelazándose 

en una composición polifónica. Es precisamente por esta razón que se eligió el nombre 

"Polifonías de los cuerpos", celebrando así la multiplicidad y la conexión en el mundo del 

arte y lo humano. 

Esta exposición aspiró a superar los límites convencionales del arte al presentar obras que no 

se limitan a la estética, sino que invitan a la reflexión, la introspección y la construcción de 

relaciones tanto con el entorno como con los demás. Su premisa fundamental es la 

exploración de la relación entre el cuerpo, la mente y las interacciones sociales a través de 

diversas expresiones artísticas. Destacando la importancia de la introspección, la 

colaboración colectiva y la expresión de una diversidad de voces que enriquecen la 

experiencia humana. 

4.- La metodología para el proceso 

Las metodologías visuales son herramientas que emplean enfoques y técnicas basadas en la 

visualización y representación gráfica para comprender, comunicar y generar conocimiento. 

En el contexto de la exposición, estas metodologías se utilizan para desentrañar las 

complejidades y profundidades de las obras artísticas expuestas, así como para fomentar una 

comprensión más rica y multidimensional de las narrativas presentadas y poder estructurar 

una mejor organización.  



 

Las imágenes no solo ofrecen una mirada estética, sino que también pueden brindar múltiples 

interpretaciones basadas en el contexto social y personal de cada espectador. Las 

metodologías visuales, por ende, facilitan la organización de ideas complejas, el desarrollo 

de procesos creativos y el estímulo de la interpretación, generando contribuciones 

cualitativas significativas. 

Siguiendo las líneas propuestas por Banks (2010), los métodos visuales en este proyecto 

expositivo se despliegan en dos direcciones fundamentales: en la creación de imágenes, que 

en el contexto de la exposición, se refleja en la elaboración de representaciones visuales 

específicas que documentan el proceso creativo, las interacciones y la materialización de las 

obras expuestas; en la recolección de imágenes, que implica la recopilación de obras artísticas 

por los artistas y al mismo tiempo, la búsqueda de las interpretaciones y experiencias de los 

espectadores frente a las obras, así como la respuesta emocional y cognitiva que estas 

generan, para que desde este sentido, se pueda diseñar una exposición y agenda cultural (pp. 

24-25). 

La implementación de estas metodologías visuales en la exposición Sustancia expresiva: 

polifonías de los cuerpos permitió un acercamiento de las narrativas presentadas, fomentando 

una conexión más íntima entre el espectador y las expresiones artísticas, promoviendo así un 

diálogo enriquecedor. 

5.- Niveles de desarrollo  

a) Creación-gestión 

Para el desarrollo, se llevaron procesos simultáneamente, por un lado, la creación artística 

individual o colectiva y por otro, la colaboración en la gestión de procesos para la exposición. 

Es por ello que la generación de espacios colaborativos facilitó la aportación de ideas, debates 

conceptuales y decisiones conjuntas, en la cual, por medio de un comité organizador, se 

generaron equipos multidisciplinarios, delineando roles y funciones interconectadas para 

coordinar los diversos procesos.  

 



b) La exposición 

La exposición se desplegó en varios niveles. En un primer nivel, la exhibición de escultura, 

pintura, fotografía, imagen digital, cortometrajes, video y presentaciones de arte efímero 

constituyeron la primera mirada hacia la muestra. Un segundo nivel se materializó en el 

nombre y el concepto de la exposición, buscando vincularse con las diversas obras 

presentadas por compañeros y artistas de ARPA. Este nivel conceptual se reflejó en el guion 

curatorial y la museografía, delineando tres salas principales en el Museo de Memoria 

Histórica Universitaria. 

Se definió la exposición como un catalizador temporal y espacial que dialoga con el 

espectador, generando ideas, reflexiones y sensaciones. Cada pieza artística se convierte en 

una imagen que entabla una relación directa con el participante. Congregó 35 piezas de arte 

objeto, 3 de arte efímero y 7 obras audiovisuales, destacándose como protagonistas iniciales 

de la muestra 

c) El título de la exposición y el eje conceptual  

El nombre Sustancia expresiva se seleccionó para reflejar dinamismo y organicidad, 

abarcando las temáticas y formas de las obras individuales y colectivas. Se consideró a ARPA 

como un organismo que expresa, crea, interactúa y se redefine, conectando este concepto con 

la autopoiesis (Maturana, H. & Varela, F., 1980). Esta teoría sostiene que los seres vivos son 

sistemas cerrados y abiertos, influenciados por su entorno, pero capaces de autogenerarse 

(Ortiz Ocaña, 2017).  

El concepto de autopoiesis, visualizado a través de la exposición, identificó cuerpos desde la 

unicidad de las obras hasta cuerpos definidos por salas o una única estructura (la exposición). 

Esta visión subrayó cómo cada cuerpo artístico representa voces únicas que, al converger en 

una experiencia colectiva, crean una armonía singular. Imágenes clave como la célula, su 

extensión y paneles hexagonales se integraron al moodboard, simbolizando la colaboración 

entre múltiples unidades 



El abordaje de la autopoiesis de Maturana se refiere a una teoría que sostiene que los sistemas 

vivos son sistemas cerrados que se auto-organizan y se auto-producen a sí mismos5. Hace 

referencia a la capacidad de los sistemas vivos para producir y mantener su propia estructura 

y organización a través de la interacción de sus componentes, en la que todos los seres vivos 

son sistemas autónomos, que generan continuamente su propia estructura a través de procesos 

de retroalimentación y adaptación (Maturana, H. & Varela, F., 1980). 

Desde una perspectiva filosófica, la autopoiesis ha sido utilizada para argumentar que los 

seres vivos son sistemas cognitivos, es decir, que tienen la capacidad de conocer y de 

interactuar con su entorno de manera activa y adaptativa (Maturana, H. & Varela, F., 1980). 

Esta teoría ha sido aplicada en diversas disciplinas, incluyendo la biología, la psicología, la 

sociología y la filosofía de la mente, entre otras. 

En el arte, el abordaje de la autopoiesis explica cómo los artistas y sus obras interactúan con 

el entorno y con el espectador de manera activa y cognitiva. Desde esta perspectiva, el arte 

no es un objeto pasivo que se presenta ante el espectador, sino que es un sistema que se 

autoorganiza y se autoproduce a sí mismo, en constante interacción con el entorno y con el 

espectador, en el cual, los artistas crean y mantienen su propia identidad y estilo a través de 

procesos de auto-organización y auto-referencia.  

d) Nivel de guion curatorial y museografía 

La línea del guion curatorial se trazó a partir del nombre, el concepto de autopoiesis, la 

identificación de piezas y el espacio designado. Se estructuró en tres momentos representados 

en tres salas: "Seres: Cuerpo-Materia", "Psico: Introspecciones" y "Sociales: 

Colectividades". Cada sala exploró la relación entre cuerpo, mente e interacciones sociales, 

ofreciendo una mirada introspectiva y colectiva a través de diversas formas de expresión. 

Los textos de muro, derivados de la articulación entre textos científicos y poéticos de sala, 

complementaron las temáticas representadas. Estos textos no solo guiaron al público, sino 

que se convirtieron en parte esencial de la imagen museográfica, ampliando la experiencia 

visual. El diseño meticuloso, usando secuencias visuales y gráficos, buscó crear una 

                                                
5 Fue desarrollada por el biólogo chileno Humberto Maturana y el filósofo chileno Francisco Varela 
en la década de 1970 



experiencia coherente y atractiva para el público, manteniendo la priorización de la 

visualización como herramienta efectiva de comunicación. 

e) Diseño 

El equipo de diseño se encargó de transformar la conceptualización en materialización visual, 

trabajando en un diseño coherente y cautivador tanto para el espacio físico como para la 

galería virtual de ARPA. Su objetivo fue crear una estética que complementará la esencia de 

la exposición, utilizando elementos visuales impactantes como disposición de obras, 

iluminación, colores y señalización para guiar a los visitantes. En el desarrollo del diseño, se 

adoptó el concepto de autopoiesis como núcleo central que invita a reflexionar sobre la 

interconexión y autonomía observadas en sistemas naturales y sociales (Maturana y Varela, 

1980).       

El imagotipo circular, dividido en tres partes, simboliza los niveles del concepto y salas. 

Además, se incorporaron formas y patrones estratégicos que imitan procesos de auto-

regeneración e interconexión, utilizando tonos neutrales para resaltar la naturaleza orgánica 

de la autopoiesis. Esta elección cromática no solo busca una armonía visual, sino que también 

conecta al espectador con la esencia fundamental de la autopoiesis: su capacidad 

autosostenible y autorregulada. 

Imagen 1Imagotipo de la Exposición 

Nota: Imagen propia, 2022. 



f) Comunicación y manejo de redes 

El equipo de comunicación y manejo de redes desplegó una campaña en redes sociales para 

difundir la exposición, generando expectativa en el público. Se crearon infografías y cápsulas 

audiovisuales sobre las obras y artistas participantes, invitando al público a la exposición. 

Además, se generó un catálogo completo disponible en la galería virtual de ARPA desde el 

día de la inauguración, ofreciendo una experiencia enriquecedora y accesible más allá de la 

exposición física. Este catálogo sirvió para preservar y documentar las obras expuestas, 

enlazándose estrechamente con la curaduría, museografía y montaje para garantizar un 

registro detallado de cada obra y artista. Los códigos QR en las cédulas de exhibición 

redirigían a la galería virtual, brindando información adicional sobre las obras y artistas. 

La combinación de estas áreas permitió una exposición integral que no solo abarcó la 

presentación física de las obras, sino que también aprovechó el potencial de las plataformas 

digitales para expandir la experiencia artística y el conocimiento más allá del espacio 

expositivo físico. 

Imagen 2 Página de la Galería Virtual ARPA donde se aloja el catálogo de la exposición 

 

Nota: Imagen propia, 2022. 

6.- Recorrido visual-descriptivo por las salas de exposición 

A continuación, ofrecemos un breve relato de algunas de las obras de la Exposición. 

Sala 1: Seres: Cuerpo-Materia 

 



Esta sala, enfocada en la experiencia corporal y la materialidad, inicia con "Presencia de 

Cuatlicue" de José Lazcarro Toquero, una pintura de gran formato que representa a la diosa 

mexica. La obra abstrae la fertilidad, los ciclos de vida y muerte, empleando texturas y 

colores simbólicos: la textura terrosa simboliza la tierra mientras que el rojo en su rostro 

representa la pulsión de vida y muerte. 

A medida que el visitante avanza, se encuentra con piezas que van desde la figuración hasta 

la tridimensionalidad textil. Obras como "The little king" de César Cepeda, un bronce que 

muestra rasgos humanoides se complementa con piezas textiles como "Simiente" y "Capullo" 

de Mabel Arellano, representaciones de semillas y piedras volcánicas en fieltro húmedo, y 

"Anido", un bio-textil resultado de fermentación, de Gabriela Farías. 

El espacio sonoro, titulado "Il Richiamo" de Yaizu Vázquez, acompaña todas las piezas de 

esta sala, creando un diálogo entre las obras y el entorno del espectador, permitiendo una 

experiencia sensorial completa. 

Imagen 3 Sala 1: Seres: Cuerpo-Materia 

Nota: Fotografía del Comité, 2022. 

Sala 2: Seres: Psico: Introspecciones 

 



La transición desde la primera sala introduce al visitante en un viaje introspectivo. Obras 

como "Resistencia Memoria" de Tanit Serrano, un tríptico que explora la relación entre el 

amor, la memoria y la identidad, inician este recorrido. 

Las piezas en esta sala van desde representaciones abstractas de cada día de la semana hasta 

mundos digitales y literarios. Obras como "Autorretrato 40" de Daniel Herrera, una imagen 

digital generada con inteligencia artificial, exploran paisajes postapocalípticos y reflexiones 

sobre la vida y la identidad en entornos cambiantes, hasta el “Semanario” de Marleni Reyes, 

con una serie de 7 piezas que representa una semana a través de acuarelas y dibujos en 

Realidad Aumentada, explorando la relación entre el cuerpo, el tiempo y el espacio habitado 

por la artista. "Semanario" encapsula la esencia del guion curatorial de la exposición al 

indagar sobre la materialidad, el cuerpo y las relaciones espaciotemporales, convirtiéndose 

en un estudio intrigante dentro del marco de la metodología visual aplicada en la muestra. 

El visitante es llevado a través de mundos distópicos, mitológicos y literarios, explorando la 

dualidad entre caos y remanso, luz y oscuridad, vida y muerte, reflejando así la complejidad 

de la experiencia humana 

Imagen 4 Sala 2 Seres: Psico: Introspecciones 

Nota: Fotografía del Comité, 2022. 

Sala 3: Seres: Sociales: Colectividades 



La última sala enfoca su eje en la colectividad y la complejidad social. Obras como un video 

sobre relaciones románticas y una pintura abstracta titulada "Marcha" de José Lazcarro, que 

retrata un movimiento colectivo, establecen el tono. Carteles como "Bicentenario de la 

Independencia de México" y "Nos faltan más de 43" de Ricardo Ceceña, critican el contexto 

sociopolítico, representando la lucha por la justicia y la memoria colectiva. 

La sala también alberga grabados sobre la cultura popular, películas, música y lucha libre, 

ofreciendo una mirada crítica a la sociedad contemporánea. Incluso incluye un videojuego 

educativo, "Virus carnival VR" del GameLab de ARPA, que enseña medidas sanitarias ante 

el COVID-19. El recorrido culmina con un video que reúne a todos los participantes, artistas 

y organizadores, cerrando la exposición en una nota de colectividad y colaboración 

Imagen 5 Vista de la tercera sala 

 

 

 

 

 

 

 

 

       Nota: Fotografía del comité, 2022. 

 

Reflexiones finales 

El proyecto fue el resultado de trabajo colaborativo y la exposición de obras artísticas fue el 

crisol de narrativas entrelazadas de cuerpos individuales que experimentan y sienten y que 

en la Escuela de Artes Plásticas y Audiovisuales (ARPA) conjugan sus voces para formar 

esa polifonía e impactar en el entorno 



El desarrollo de la exposición se materializó en varios niveles, desde la creación artística 

hasta la gestión organizativa. Cada aspecto se entrelazó para presentar una experiencia 

coherente y enriquecedora. La museografía, el guion curatorial, la comunicación en redes y 

la oferta de una galería virtual fueron piezas fundamentales que expandieron la exposición 

más allá de las paredes del museo, permitiendo que la experiencia trascendiera el tiempo y el 

espacio físico. El recorrido por las salas ofreció un viaje íntimo y colectivo a través de 

diversas expresiones artísticas. Desde la experiencia corporal y la materialidad hasta la 

introspección y la reflexión, culminando en una mirada crítica a la colectividad y el contexto 

social. 

La manera en que se aprovecharon las plataformas digitales para expandir la experiencia 

artística más allá de las paredes del museo fue muy impresionante. El manejo de redes y la 

galería virtual difundieron la exposición y permitieron que esta trascendiera el tiempo y el 

espacio físico, ofreciendo una experiencia enriquecedora y accesible para un público más 

amplio.  

La visión holística de la exposición, su capacidad para estimular la reflexión y la 

introspección, y la forma en que logró entrelazar diversas formas de expresión para crear un 

diálogo vivo entre el arte, la sociedad y los espectadores demuestra el potencial 

transformador y enriquecedor del arte en nuestra vida cotidiana.  



Imagen 6 Fotografía del Día de la Inauguración de la Exposición. Fotografía del Comité, 

2022. 

          Nota: Fotografía del comité, 2022. 
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El proceso creativo interdisciplinario como elemento formativo.                                    

El performance Un año con Platero
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Resumen  

A lo largo del tiempo, el desarrollo de la humanidad se ha enriquecido con diversas 

aportaciones que se realizan a través de la investigación, la ciencia y la tecnología, entre 

otros, generando cambios sociales, políticos, económicos y culturales. Sin lugar a dudas, el 

arte es parte fundamental de lo cotidiano, diversos teóricos como Aguirre, Arnheim, 

Chalmers, Eisner, Efland, Fischer, Gardner, Lenoir, Lowenfeld, Read y Willems, destacan 

desde las distintas teorías, que la educación artística es una herramienta indispensable para 

un proceso educativo integral.  El Cuerpo Académico BUAP-CA- 352 “Creación In 

Crescendo”, apegado a estas ideas, inició un proyecto de investigación bajo el título de Un 

año con Platero, basado en el libro Platero y yo de Juan Ramón Jiménez (1914), que se ha 

traducido en una propuesta escénica que conjunta, además de la gestión y la vinculación 

interinsctitucional, la literatura, la música, las artes plásticas y el arte dramático. El objetivo 

de este trabajo, es incitar un acercamiento a este libro, muestra de una gran  riqueza literaria 
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en la cual se anclan la reflexión filosófica del ser con base en los valores morales y 

aprendizajes de la vida, suscitando una experiencia estética por medio de este producto 

interdisciplinario. La metodología partió de un análisis del texto original para seleccionar el 

contenido a utilizar en la obra escénica.  

Palabras clave: performance interdisciplinario, literatura, teatro, música, elementos 

formativos 

Abstract 

Throughout time, the development of humanity has been enriched by diverse contributions 

made through research, science and technology, among others, generating social, political, 

economic and cultural changes that have an impact on its formation. Undoubtedly, art is a 

fundamental part of everyday life. For this reason, several theorists, such as Aguirre, 

Arnheim, Chalmers, Eisner, Efland, Fischer, Gardner, Lenoir, Lowenfeld, Read and 

Willems, emphasize from different educational theories, that art education is an 

indispensable tool for a comprehensive educational process. The Academic Body BUAP-

CA- 352 “Creación In Crescendo”, attached to these ideas, began a research project under 

the title A year with Platero, based on the book Platero y yo by Juan Ramón Jiménez (1914), 

which was has translated into a scenic proposal that brings together, in addition to 

management and inter-institutional linkage, literature, music, plastic arts and drama. The 

objective of this work is to encourage an approach to this book, a sample of great literary 

wealth in which the philosophical reflection of the being is anchored based on the moral 

values and learning of life, raising an aesthetic experience through this interdisciplinary 

product. The methodology started with an analysis of the original text to select the content to 

be used in the scenic work. Subsequently, permission and rights of use were obtained for the 

creation of the performative narrative. Later, the storyboard, the visual material and the 

musical composition that are part of the show were developed. The result of this project was 

presented in the first semester of 2023, obtaining good acceptance from the public, according 

to the comments received. 

 Keywords: interdisciplinary performance, literature, theater, music, formative elements. 

Introducción 



Durante el proceso de formación, es poco frecuente que los estudiantes de diversas artes 

escénicas participen en alguna obra de manera conjunta, sin embargo, dentro del quehacer 

cotidiano del artista escénico es necesaria esta colaboración para la realización de productos 

artísticos. A partir de las ideas de Lenoir (2013), quien menciona: “[…] La razón de utilizar 

el enfoque interdisciplinario es […] promover y facilitar en los estudiantes tanto la 

integración de los procesos de aprendizaje (integrating processes)  como la integración del 

saber (integrated knowledge), su movilización y aplicación en situaciones reales” (p. 21), se 

forja una de las líneas de investigación del Cuerpo Académico BUAP- CA-352 desarrollado 

entre el año 2013  y 2022, muestra de ello, es el proceso creativo interdisciplinario como 

elemento formativo. Desde hace varios años, el CA ha realizado performances resueltos 

estéticamente con cuentos musicalizados y teatro de sombras, guiñol animado y stop motion. 

Estos espectáculos han sido dirigidos al público escolar, con lo que se pretende estimular en 

los niños un acercamiento a la música, al teatro y a la literatura. Entre las obras realizadas se 

encuentran adaptaciones de El ahijado de la Muerte de los Hermanos Grimm (2013); La 

Liebre y la Tortuga de Esopo (2015); El mago de Oz de F. Baum (2017); Tajín y los siete 

truenos de Felipe Garrido (2023), entre otros. En el caso de la investigación realizada para 

Un año con Platero, se requirió el trabajo de docentes y alumnos de diversas disciplinas 

artísticas quienes intervinieron desde sus especialidades en el desarrollo creativo de la obra 

y su puesta en escena.  

Este escrito relata el proceso que se llevó a cabo para la elaboración de la puesta en escena 

Un año con Platero, cuyo objetivo es despertar el interés y acercamiento del público, 

principalmente infantil, hacia el libro Platero y yo de Juan Ramón Jiménez, suscitando una 

experiencia estética por medio de un producto interdisciplinario. A continuación, se presenta 

la metodología desarrollada en la ejecución de este proyecto.  

Metodología del proceso creativo 

El proceso creativo, como lo refiere Ferrer (s.f.) “[…] consiste en “ver” una relación nueva 

entre dos o más cosas que permita conseguir un efecto, resolver un problema o producir un 

determinado resultado” (p.3), de esta manera los integrantes del CA, decidimos llevar este 

proceso, de tal manera que, cada uno aportó a la investigación desde su expertise y 

experiencia, para llevar a cabo el producto artístico interdisciplinario. Tomando en 



consideración las fases que menciona, De la Torre (1997) preparación, incubación, 

iluminación, verificación (p. 87). Primeramente, se llevó a cabo un análisis profundo del 

lenguaje poético, la línea discursiva, la selección de elementos estéticos para lograr una 

hermenéutica concisa y dar cumplimiento a los objetivos a desarrollar a través de la 

teatralización de una obra literaria que se tradujo para la escena a partir de Platero y yo, por 

lo  que a partir de la construcción del público meta que establecimos en la segunda infancia, 

de los 7 a los 12 años, donde tiene lugar, según Piaget, la consolidación del desarrollo físico, 

emocional e intelectual partimos de la conservación textual del libro original, precisamente 

porque uno de los principios fue el de recuperar la riqueza estilística y literaria del texto para 

abonar a la estimulación cognitiva y afectiva de los infantes. A continuación, realizamos la 

selección que, poética y semánticamente, proveía la mejor integración del texto sin 

desarticular el contenido del original de Juan Ramón Jiménez, quedando de los 138 breves 

capítulos, un guion constituido por  38, de entre las cuatro partes que integran la obra, entre 

los que destacan la alusión metafórica de las cuatro etapas de la vida del ser humano, 

primavera, verano, otoño e invierno, para llevar a los espectadores a través de un emotivo 

paseo por la alegría de la vida, la madurez, el ocaso y la muerte, cuyo hilo conductor es la 

reflexión por lo valores morales, tratando de encontrar las partes que nos permitieran 

entrelazar la historia a un periodo de tiempo en la vida de Platero. Por lo anterior el título del 

performance es Un año con Platero.  

El siguiente paso, fue investigar sobre los derechos de autor y licencia de uso de la obra. 

Cuando se localizó a la agencia que contaba con la representación de los Herederos de 

Jiménez, se comenzó a gestionar la autorización, así como los derechos de uso de la selección 

del texto. Una vez entablada la comunicación, se procedió a firmar el contrato por parte de 

la Agencia AMV Agencia Literaria de S.L. y el BUAP-CA-352, para poder iniciar con la 

creación de la narrativa performática. Cabe señalar que se trató de un largo proceso de gestión 

que comenzó el 25 de agosto de 2021 hasta concluir con el aval de la oficina de la Abogada 

General de la Universidad para la elaboración y firma del contrato Reproducción extractos 

de obra en proyecto audiovisual el 24 de marzo de 2022.  

A partir de este momento se podía comenzar a trabajar con la selección, sin embargo, debido 

a que se continuaba en la virtualidad, se pospuso el inicio hasta octubre del año 2022. Una 



vez decidido el formato de trabajo y bajo la premisa de “no modificación al texto original”, 

se procuró la participación de actores profesionales de la Compañía Titular de Teatro CCU 

BUAP (CoTeatro), para que atendieran el desafío poético vocal que la obra representaba, ya 

que el texto debía ser trabajado sin adaptación o edición alguna. Por lo tanto, para llevar a 

cabo un montaje ideal, se seleccionaron cuatro actrices y un actor, mismos que dieran voz a 

las estaciones del año y al compañero testigo de Platero, respectivamente. El equipo creativo 

fue conformado por artistas del elenco titular de la propia compañía, así como de estudiantes 

de la licenciatura en Artes Plásticas y la licenciatura en Arte Dramático. Entre todos los 

anteriores, se llevó a cabo el proceso en tres etapas: análisis discursivo, exploración y 

montaje. Como primer punto, se realizó un arduo trabajo de mesa para establecer la lógica 

coherente de la narrativa y para establecer la intención pedagógico-artística que se buscaba 

atender. Posteriormente, se llevó a cabo un análisis histórico-filosófico de la obra, 

recurriendo a distintas fuentes estéticas para considerar, de manera eficaz, la naturaleza de la 

obra, así como los elementos formales: la prosa poética y el trabajo corpo-vocal, como eje 

principal para teatralizar la obra.  

Se continuó con una fase de exploración actoral que tenía como objetivo encontrar la energía 

pertinente de cada momento para establecer un ciclo orgánico, que no sólo pudiera obedecer 

a la narrativa de la vida del personaje Platero, sino que propiciara un ritmo atractivo para el 

espectador en la propuesta visual. Es importante mencionar que, durante esta etapa, el equipo 

creativo se dedicó a la realización de elementos que pudieran nutrir el trabajo de la escena, 

mismos que se sujetaron a la exploración y prueba para construirla de manera atractiva, 

pensando en el público meta del proyecto. Desde esta lógica, se propuso la metodología del 

teatro objeto como parte de la estrategia estética y se procedió a elaborar un story board que 

sirviera de herramienta para prever la línea visual. Tanto actores como equipo creativo 

participaron en la elaboración de props y marionetas con el objetivo de conocer los 

elementos, sobre todo, para establecer una relación afectiva propia para la propuesta escénica. 

Por último, se llevó a cabo la puesta en escena donde se ensamblan los distintos recursos 

disciplinares y se cohesiona el proyecto escénico. Es importante mencionar que el trabajo 

obedeció a la necesidad de hacerlo itinerante y factible de presentarse en cualquier espacio, 

con el objeto de acercarlo a todos los públicos posibles y, del mismo modo, tuviera la 

posibilidad de trasladarse hacia un producto audiovisual. 



Para la creación de la música que acompaña la puesta en escena se requirió, como recurso 

indispensable, leer el texto que se presentaría y escucharlo a través de los protagonistas del 

espectáculo, lo que posibilitó la asimilación de la dramatización para acentuar, mediante la 

música, el impacto emocional de la representación. Tratándose de la creación musical para 

un evento donde existe un protagónico como Platero, con una personalidad bien definida, 

enriquecida a través de las diversas situaciones emocionales que experimenta, debía estar, en 

primer lugar, asociada a un tema, a un motivo sonoro que lograse identificar y conectar 

ciertos eventos de la historia. Es así, que se pudieran escuchar variaciones de un tema musical 

que, a la vez, resultaría tan protagónico como nuestro querido Platero. 

La instrumentación utilizada fue pensada para el ensamble Aprendo Presto, conformado por 

estudiantes del área de Educación Musical y con los siguientes instrumentos: violín, 

contrabajo, flauta, oboe, saxofón alto, piano y voz, encargados de interpretar en vivo, la 

música que acompañaría las presentaciones escénicas mediante la proyección de video o, 

como en este caso, a través de actores en escena pertenecientes a la CoTeatro. Por ello, las 

obras fueron escritas para la dotación instrumental:  guitarra sola, guitarra y piano, guitarra 

y flauta, dueto de flautas, así como ensamble de oboe, guitarra y piano. Se incluyó también 

el arreglo para ensamble completo del Scherzino Mexicano de Manuel M. Ponce y un arreglo 

del tema de Platero. 

Actividades realizadas 

Las actividades realizadas durante el proceso creativo se determinaron por el tipo de 

participación dentro de la performance. Un equipo de concentró en el análisis y selección del 

texto, la gestión y vinculación interinstitucional, la creación musical, mientras que la 

CoTeatro se dedicó a la puesta en escena: la conceptualización estética de la lectura 

dramatizada, diseño de vestuario, ambientación, iluminación, utilería, creación de 

marionetas, entre otras actividades. A la par la música iba siendo creada, para montarse 

posteriormente con el ensamble. Partiendo del logro escénico, tomando en cuenta lo que 

menciona Eisner (2002) “[…] el trabajo en las artes no solo es una manera de crear 

actuaciones o productos, es una manera de crear nuestras vidas ampliando nuestra 

conciencia…” (p. 19), esto nos llevó a revisar la funcionalidad de la propuesta escénica, en 

un preestreno,  lo cual nos permitió observar el tiempo de la función, cronometrar la música 



e incluirla en el momento propicio, el espacio requerido y tipo de foro necesario para su 

ejecución.  

Imagen 1. Cartel preestreno Un año con platero - CoTeatro 

 

     

 

 

 

 

 

 

 

Imagen 1. Cartel preestreno Un año con platero, archivo propio 

Resultados 

El primer acercamiento al público nos condujo a reflexionar sobre el producto y afinar 

detalles para la presentación formal del performance, cuyo resultado fue el diseño de un 

espectáculo que ofreciera, por un lado, un reto a los integrantes del proyecto y, por otro, 

ofrecer una experiencia estética y educativa para el asistente. Cabe mencionar que personas 

que observaron la puesta en escena, se acercaron a preguntar por el libro, lo cual nos indicó 

que estábamos en el camino correcto. De esta manera, para la función de estreno se estableció 

un lugar adecuado y las condiciones fueron determinantes para visualizar que el proyecto 

cumple con las expectativas planteadas, además de la finalidad de acercar fehacientemente 

al espectador a una experiencia de sensibilización de forma interdisciplinaria. Como parte 

del proceso formativo en los estudiantes se ha logrado un trabajo colaborativo entre 

disciplinas, incluyendo a estudiantes de Servicio Social y Práctica profesional.   

 



Imagen 2. Cartel de presentación del performance Un año con Platero 

 

 

 

  

 

 

 

 

 

 

 

 

Imagen 2. Cartel presentación Un año con Platero, Archivo propio 

Imágenes 3, 4 y 5.  Presentación Un año con Platero 

 

 

 

 

 

 

 

 

                      Imagen 3. Presentación Performance Un año con Platero, archivo propio 

 



 

 

 

 

 

 

 

 

 

 

 

 

 

 

 

 

 

 

                              Imagen 4 y 5. Momentos del performance Un año con Platero. Archivo propio 

Consideraciones finales 

Como parte del trabajo alcanzado hasta la fecha, podemos decir que la integración de saberes 

en un producto artístico es de suma importancia, debido a que las experiencias de cada 

persona contribuyen a que la efectividad del proceso creativo y el mensaje sean recibidos de 

la mejor manera. A través de esta performance hemos comprobado que, como lo menciona 

el propio Juan Ramón Jiménez en la introducción de Platero y yo: “Este breve libro, en donde 

la alegría y la pena son gemelas, cual las orejas de Platero, estaba escrito para… ¡qué se 



yo para quién!... para quien escribimos los poetas líricos… Ahora que va a los niños, no le 

quito ni le pongo una coma. ¡Qué bien!”. Y es este público el que se merece calidad y 

productos de suma riqueza como es el caso del lenguaje y las anécdotas del pequeño orejudo, 

que a pesar de estar escrito en un español antiguo es entendido por los niños y el asistente en 

general. Cabe mencionar que el arduo trabajo y colaboración de la CoTeatro, estudiantes y 

profesores de las distintas disciplinas ha rendido el mejor de los frutos en: Un año con 

platero.  

Por lo anterior, consideramos que este tipo de experiencias fortalecen el proceso de 

aprendizaje y la práctica escénica de los estudiantes del área artística. En el público trasciende 

como una experiencia de sensibilización y para quienes integramos el BUAP-CA-352 

“Creación In Crescendo”, estos resultados nos alientan a continuar desarrollando productos 

artísticos interdisciplinarios de calidad, donde el proceso creativo sea cuidadosamente 

elaborado, desde la investigación hasta la presentación del mismo.  

Imagen 6. Integrantes del performance Un año con Platero 2023, BUAP-CA-352, CoTeatro 

BUAP y Aprendo Presto 

 

 

 

 

 

 

 

 

 

 

Imagen 6. Integrantes del performance Un año con Platero, Archivo propio 
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