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			Introducción

			Me gustaría empezar por decirte quién NO es Andy Sierra. 

			No soy:

			
					Un académico obsesionado por conocer todos los autores y conceptos teóricos relacionados con el storytelling.

					Un intelectual que ha estudiado las corrientes literarias y del cine desde sus inicios.

					Un lector ávido de todo tipo de literatura de ficción y no ficción (ni he visto millares de series y películas, más bien soy de los que repiten las que le gustan una y otra vez).

					Un vendedor de sueños, ni de infoproductos, ni te voy a prometer que, con leer este libro, ya serás un guionista o escritor experimentado. 

			

			Soy una persona común y corriente que, a los 16 años, tuvo un sueño: quería hacer cine. Veinte años pasaron, el universo se alineó, y el sueño se cumplió. Co-escribí la película LA SUPREMA, nominada por la Academia Colombiana de Cine para representar al país en los Premios Oscar y Goya 2025. Si no la has visto, te la recomiendo.  Pero otro día podemos hablar de eso. Lo importante aquí es que para alcanzar la experiencia que tengo hoy contando historias, tuve que entender quién soy, de dónde vengo y qué historias quiero contar, para luego educarme en cómo contarlas. 

			Independiente de tu edad, sexo, o experiencia, te recomiendo las primeras tres preguntas a ti, y solo a ti. Yo entraré, con este libro, a aportar un grano de arena en la última pregunta. Si bien este libro no busca ni pretende reemplazar una carrera o un curso extenso diseñado para compartirte conocimientos de fondo, léelo y estúdialo profundamente para que puedas comprender los conceptos; y que el conocimiento llegue donde y como tiene que llegar. Así como yo he tomado el trabajo de organizar y plasmar por escrito todo lo que me ha ayudado en mi carrera de escritor, tómate el tiempo de hacer notas, indagar en los conceptos que te llamen la atención, seguir recomendaciones o ejercicios que propongo, y más que nada, ¡creértela! 

			Por el simple hecho de leer este libro y abrir tu mente a pensar como escritor, ¡YA ERES UNO!

			Ya sea que recibas información que no has oído antes, o que estés reforzando tus conocimientos con este libro, espero que lo disfrutes y sea una gran herramienta en tu vida y tu carrera. 

			¡Manos a la obra!

		

	
		
			Capítulo 1

			¿Por qué escribir Guiones?

			Contar historias, el arte humano por naturaleza.

			Como bien sabes, antes de Netflix, antes del cine, antes incluso de la escritura… ya existían los narradores. Hombres y mujeres reunidos alrededor del fuego contando historias de lo que habían visto, vivido, escuchado o soñado. Historias para explicar el mundo, para advertir, para reírse, para llorar, para no sentirse solos.

			Contar historias es algo que nos hace humanos. Ya Aristóteles lo decía hace más de dos mil años: el arte nace de nuestra necesidad de imitar la vida. A eso le llamó mímesis. Y aunque suene como un término de universidad, lo que significa es bastante simple: los humanos tenemos una necesidad natural de reproducir la realidad que nos rodea, de representar el mundo a través de las emociones, de la acción, de los gestos.

			Y de todas las formas que ha encontrado el ser humano para imitar la vida, contar historias ha sido una de las más poderosas.

			¿Por qué? Porque las historias no solo muestran lo que pasa, sino lo que sentimos que pasa. No se trata sólo de hechos, sino de emociones. Una historia puede hacerte llorar por alguien que nunca existió, puede hacerte odiar a un villano de ficción, puede hacerte entender a tu madre, o a tu yo de hace veinte años. 

			De entre todas las formas de narrar, el cine tiene un superpoder: combina imágenes, palabras, silencios, música y tiempo. Es el arte, en mi opinión, más complejo, más costoso y que además implica, obliga o invita a unir otras disciplinas artísticas y técnicas para contar una historia. Pero incluso el cine, o el sueño de contar historias en la gran pantalla, comienza por plasmar ideas sobre un papel en blanco: escribir un guión. El guionista es quien decide qué vemos, qué no vemos, qué se dice y qué se guarda. Por eso, escribir guiones es mucho más que escribir películas: es seguir haciendo lo que hemos hecho desde el principio de los tiempos... pero con herramientas modernas.

			No necesitas ser un sabio griego para ser guionista. Pero entender que vienes de una tradición milenaria te conecta con algo más grande: estás intentando replicar la vida. Con tus palabras, con tus imágenes, con tus decisiones narrativas.

			Y eso ya es un acto de arte.

			Escribir para entender el mundo (y a uno mismo).

			Hay una mentira muy común que escuchamos desde niños: que uno escribe porque tiene algo muy claro qué decir. La realidad es que muchas veces escribimos precisamente porque no lo tenemos tan claro.

			Uno se sienta a escribir con una espina, con un nudo, con una pregunta que no se puede sacar de la cabeza. A veces no sabes si estás enamorado o solo idealizando a alguien. A veces no entiendes por qué te dolió tanto una conversación con tu padre o con tu pareja. A veces te obsesiona una injusticia que viste de niño. Esas cosas no siempre tienen forma, ni nombre, pero están ahí. Entonces uno escribe.

			Y en el camino de armar escenas, diálogos y personajes, aparece una claridad que antes no existía. Lo que parecía una historia inventada termina revelando algo tuyo que no habías visto. Es como si el guión te devolviera un espejo, pero con luces de cine y sonido envolvente.

			No escribimos solo para contar lo que sabemos. Escribimos para descubrir lo que sentimos. Y cuando eso pasa, la historia conecta. Porque el espectador puede no saber nada de tu vida, pero sí reconocer y relacionarse con las emociones: ese miedo, esa satisfacción, esa duda. Es ahí donde nace la verdad emocional. Lo personal se vuelve universal.

			Un buen guión no es una lección de vida disfrazada de ficción. Es una búsqueda sincera. Un personaje que se equivoca, que duda, que intenta algo y falla. Un personaje que refleja nuestra humanidad. 

			Como decía Truffaut, “el cine no es sobre respuestas, es sobre preguntas”.

			Así que no te preocupes si todavía no sabes “de qué va” tu historia. Es normal. A veces se empieza con una imagen, una escena, una línea de diálogo. Lo importante es moverse. Porque al escribir, no solo entendemos mejor el mundo que nos rodea… sino también el que llevamos por dentro.

			Cine: el arte de la colaboración invisible

			Dejemos algo claro desde el principio: si estás escribiendo guiones porque quieres reconocimiento inmediato o porque te imaginas firmando autógrafos en una alfombra roja, tal vez te lleves una pequeña (o gran) decepción.

			El guionista rara vez es la estrella. Ni en los créditos, ni en la conversación. La mayoría de las veces, el público ni siquiera sabe quién escribió su película favorita. Y sin embargo, nada de eso existiría sin alguien que se sentó frente a una página en blanco a imaginarlo todo.

			El cine es una obra colectiva. Como una sinfonía o un partido de fútbol. Todos tienen un rol: el director, interpreta; el actor, encarna; el editor, da ritmo; el músico, compone… pero alguien tuvo que dar el primer paso. Alguien tuvo que escribir esa escena que conmovió a medio mundo. Ese alguien es el guionista.

			Por eso, escribir guiones es un acto generoso. Es construir algo que, desde el inicio, sabes que va a ser transformado por otros. Y no está mal. Esa es la magia del cine: que la historia pase por varias manos hasta volverse algo más grande. Pero también hay que estar preparado para soltar el control, para que un actor diga la línea distinta, para que el director quite una escena que te encantaba, para que el montaje final cambie el orden que tú creías perfecto. Eso no te quita valor. Al contrario.

			El guionista es como el arquitecto de una casa: no la construye, no la pinta, no la decora… pero sin sus planos, nada puede ser construido. A veces ni siquiera se nota su presencia, pero todo lo que ves, en el fondo, empezó con sus decisiones.

			Si te gusta trabajar en equipo, si entiendes que el cine es un arte de conjunto, si no te molesta que otro se lleve los aplausos mientras tú te quedas tras bambalinas… entonces vas por buen camino. Porque en este oficio, más que brillar, se trata de encender la chispa.

			¿Tienes algo que decir? Entonces ya tienes un punto de partida

			Mucha gente cree que para escribir un guión necesitan tener una gran idea original, un giro que nadie haya visto antes, o una historia tan épica que cambie el cine para siempre. Pero eso es falso. Lo único que necesitas para empezar es algo que decir.

			Ese “algo” puede ser pequeño: una emoción que no puedes sacarte de encima, un recuerdo que te persigue, una pregunta que te incomoda. Lo más personal es lo más universal. Una historia sobre tu infancia en un barrio pequeño puede conmover a alguien en otro continente, porque en el fondo todos compartimos emociones parecidas: miedo, amor, pérdida, esperanza.

			No importa si tu idea inicial es un rayo de inspiración o apenas una chispa. Lo que importa es que sea honesta. Las historias falsas se notan. Las historias nacidas de algo genuino, aunque empiecen torpes o incompletas, tienen un corazón que se siente.

			El guión no nace perfecto. De hecho, el primer borrador casi nunca es “bueno” (y eso está bien). Lo importante es ponerlo en papel, dejar que respire, y seguir trabajándolo. Puedes aprender de estructuras, géneros, desarrollos de personaje, textos y subtextos, pero lo único que no se puede enseñar es la necesidad de contar algo. Si la tienes, ya tienes el motor que necesitas.

			Quiero cerrar este capítulo con una idea que nos regala Aristóteles en su poética sobre la tragedia (drama): “Escribe lo que la historia necesita”.

			Suena simple, pero es más complejo de lo que parece. Muchas veces las historias fallan porque el escritor antepone su propia agenda, sus gustos, su “estilo” antes que las acciones que serían más naturales que sucedieran en su historia. Para Aristóteles, un gran escritor es aquel que tiene la capacidad de estructurar su historia de manera que cada acción y su consecuente reacción, se sienta natural, coherente y mueva la historia hacia adelante. Ya hablaremos de estructura, pero quédate con la idea principal: Escribe lo que la historia necesita.

			Antes de entrar en calor con el proceso de escritura, hablemos de teorías y conceptos.

		

	
		
			Capítulo 2

			La Poética de Aristóteles

			Pilares Narrativos Clásicos

			Si hay alguien que puso las primeras piedras de lo que hoy llamamos “storytelling”, ese fue Aristóteles. En su Poética, escrita hace más de dos mil años, dejó claro que las historias que nos atrapan no son casualidad: responden a una estructura y a ciertos elementos que, si los entiendes, puedes usar para que tu guión tenga peso y coherencia.

			Aristóteles hablaba de dos pilares básicos:

			Mímesis – Es la imitación de la vida. Para Aristóteles, eso es lo que busca el arte: imitar la vida. Y ojo: no se trata de copiarla tal cual, sino de recrear su esencia. Un guión no tiene que mostrar todo lo que pasa en la vida real (porque sería aburridísimo), sino condensar o encadenar momentos específicos para contar algo con sentido temático.

			Unidad – Para Aristóteles, una buena historia es como un cuerpo: todo está conectado. Si le cortas una parte importante, se muere. Eso significa que cada secuencia, cada escena de tu guión debe aportar algo: avanzar la trama, revelar un personaje o provocar una emoción. Si no, sobra.

			Aunque estos conceptos son tan antiguos como el teatro griego, siguen funcionando para el cine de hoy. Al final, la tecnología cambia, las modas cambian… pero nuestra forma de conectar con una historia sigue siendo la misma desde hace siglos.

			

			El framework de Aristóteles para contar historias

			En la Poética, Aristóteles identificó los elementos que componen una buena obra dramática. Aunque pensaba en teatro griego, estos principios siguen vigentes para el cine, la televisión e incluso los videojuegos narrativos. Es como un checklist atemporal para saber si tu historia está completa.

			Veamos cada uno, en el mismo orden de importancia que propone su creador:

			1. Trama (Plot)

			Es la columna vertebral de tu historia: los eventos que ocurren y cómo se conectan. Para Aristóteles, la trama es más importante que los propios personajes, porque sin una buena estructura de acontecimientos, el resto se derrumba. Pregúntate siempre: ¿lo que pasa en mi historia está llevando a algún lugar o solo está ahí para rellenar?

			Aquí vale la pena mencionar que Aristóteles identificó 3 beats (o puntos de inflexión), donde la vida del personaje sufre cambios de fortuna, y que deben tener su lugar en la estructura de nuestra historia. Ya hablaremos de dónde ubicarlos, por ahora, vamos a identificarlos. Estos beats son:

			
					
Anagnórisis: es el momento de reconocimiento o descubrimiento, donde el héroe alcanza una comprensión repentina y profunda de su situación, su defecto o la verdadera naturaleza de los acontecimientos. Es el momento “¡Ajá!” de la historia.

					
Peripeteia: es una acción -con frecuencia desencadenada por la hamartia- que provoca un punto de inflexión donde la suerte del héroe cambia drásticamente, a menudo de buenas a malas.

					
Catarsis: se refiere a la experiencia de liberación y purificación emocional, que logra el espectador al presenciar el viaje emocional de un personaje, o experimentar un evento emocional intenso en la narrativa. Es una sensación de purificación o alivio que puede surgir al sentir emociones intensas como la tristeza, la alegría o incluso el miedo, y luego resolverlas o reconocerlas.

			

			Otro término de alta importancia y que no quiero dejar por fuera es:

			
					
Hamartia: a menudo traducido como “errar el blanco”, se refiere a un defecto o error de juicio fatal de un personaje que finalmente lo lleva a la ruina. Es el “error trágico” o fallo de juicio del protagonista, a menudo basado en el orgullo (hybris), que pone en marcha su caída. No se trata necesariamente de una falla moral, sino de una debilidad o un error con consecuencias devastadoras. Por ejemplo: La ambición y el orgullo de Walter White (Breaking Bad) lo llevan a tomar decisiones que no tienen vuelta atrás hasta finalmente convertirse en un lord de droga, lo que finalmente termina llevando a su familia a la destrucción.

			

			Relación conjunta: 

			La hamartia causa la peripeteia, lo que inevitablemente conduce a la anagnórisis, provocando en el espectador la catarsis.

			2. Personaje (Character)

			No basta con que un personaje sea “cool” o carismático: sus acciones deben estar motivadas por algo profundo y coherente. Aristóteles subraya que conocemos a los personajes por lo que hacen, no por lo que dicen ni por lo que creen que son (Y esto se aplica para la vida misma y todas las personas que nos rodean, piénsalo). Más adelante hablaremos más de los personajes, por lo pronto quiero que sepas que (por lo menos para Aristóteles), son lo segundo más importante de una historia, después de la trama.

			

			3. Pensamiento o Tema (Thought)

			Aquí entra lo que tu historia quiere decir. No es solo de qué trata, sino qué propone (o cuestiona, o pregunta) sobre la vida, la moral o la condición humana. El tema es la brújula invisible que guía cada escena y decisión narrativa. Si bien es cierto que la trama depende de este punto, es ella (la trama) la que lleva todo el peso de que tu historia esté bien contada o no.

			4. Lenguaje (Diction)

			Es la forma en que se expresa tu historia: el diálogo, el tono, el estilo narrativo. En cine, esto abarca desde cómo hablan tus personajes hasta el ritmo con que se desarrollan las conversaciones.

			5. Espectáculo (Spectacle)

			El componente visual y sensorial que atrapa la atención. En la Grecia antigua era la escenografía; en el cine puede ser desde una gran secuencia de acción hasta una atmósfera visual cuidada al detalle. Aristóteles advertía que el espectáculo sólo funciona si está al servicio de la trama, no como un adorno vacío. Muchas veces vemos películas de Hollywood que prestan más atención al factor espectáculo antes que a la trama, ocasionando que los espectadores no conecten con la historia y, por lo tanto, las salas no se llenan y las millonarias inversiones no se recuperan.

			6. Melodía o Canción (Song)

			En el teatro griego, la música ayudaba a transmitir emoción y marcar el tono. En el cine, la banda sonora y el diseño sonoro cumplen esta función, potenciando lo que ya está en la historia.

			7. Escenario (Setting)

			El contexto físico y temporal donde ocurre la historia. Aunque Aristóteles no lo resaltó como los otros elementos, el escenario condiciona las posibilidades narrativas y el comportamiento de los personajes. Básicamente, ¿en qué tiempo y lugar transcurre tu historia?

			8. Coro (Chorus)

			En la tragedia griega, el coro era una persona o grupo de personas que comentaban la acción y guiaban la interpretación del público, muy comúnmente usando la figura de un “presentador”. Hoy en día, esta función la pueden cumplir un narrador en off, un personaje testigo, un texto al principio, medio o final de la película, o incluso un montaje paralelo que dé perspectiva sobre los hechos.

			En conjunto, este framework es como una radiografía de cualquier historia. Si uno de estos elementos está débil, se siente. Si todos trabajan en armonía, la historia respira.

			El concepto de La Acción-Idea

			Michael Tierno, en su libro La poética de Aristóteles para guionistas, habla de un concepto que me encanta: la Acción-Idea. Es como el ADN de tu película. Una frase breve que encapsula la acción principal y el corazón emocional de la historia.

			Para Aristóteles (sí, es un referente importantísimo para mí, y para la industria en general), las historias deben contarse en acciones, más que en cualquier otra cosa. Una acción, debe llevar a una reacción, lo que a su vez debe llevar a otra acción, y así sucesivamente hasta el final de la película. Aristóteles nos enseña a pensar en la Acción como la Idea de la historia.

			La Acción-Idea es, básicamente, la afirmación central que tu historia hace sobre la vida, expresada a través de acciones dramáticas. No es el tema escrito en una frase bonita, ni una moraleja explícita; es lo que la historia demuestra, no lo que dice. La Acción-Idea no se inventa al final, se descubre y se protege durante todo el proceso de escritura. Es la brújula que te ayuda a tomar decisiones cuando dudas si una escena sobra, si un giro es gratuito o si un personaje está actuando de forma incoherente.

			Si una escena no empuja la Acción-Idea hacia adelante —aunque sea de forma sutil— probablemente no pertenece a la historia.

			Otro punto clave que Tierno aclara muy bien es que la Acción-Idea no es abstracta. Siempre está encarnada en un personaje específico, en un contexto concreto, enfrentando un dilema real. Por eso funciona tan bien cuando se conecta con el conflicto entre lo que el protagonista quiere y lo que realmente necesita. Ese choque es el motor de la historia y el camino hacia la catarsis aristotélica.

			Ejemplos de esto hay miles: ¿te suena una película que trata sobre salvar el mundo destruyendo un anillo? ¿O una sobre salvar a un pueblo costero matando un tiburón gigante? ¿O qué tal proteger las mujeres de la ciudad atrapando a un asesino serial?

			Todas esas son Acciones-Ideas que definen películas que seguramente has visto. Fíjate que ninguna de esas Acciones-Ideas nombra al personaje principal o héroe de la película. Para Aristóteles, la Acción-Idea es más importante incluso que los personajes.

			La Poética en Acción: El Padrino (1972)

			Para ver la vigencia del framework de Aristóteles, basta con analizar una gran película: El Padrino (1972).

			Plot (Trama) → En El Padrino, la Acción-Idea podría formularse así: Para preservar la supervivencia de una familia poderosa, hay que convertirse en un capo despiadado de la mafia. Toda la trama gira alrededor de esa premisa, desde la boda inicial hasta el cierre con la puerta cerrándose ante Kay.

			Personaje → Michael Corleone encarna la tragedia griega: un hombre que intenta huir de su destino pero que, paso a paso, es arrastrado hacia él. Tal como en las tragedias de Sófocles o Eurípides, la huida se convierte en el camino directo hacia la profecía. El destino no se evita; se cumple con precisión fatal.

			Pensamiento / Tema → La búsqueda desmedida de poder para proteger a quienes amamos, destruye inevitablemente los mismos valores que hacen que valga la pena protegerlos. La película nos recuerda que las decisiones “éticas” están teñidas por intereses personales y familiares.

			Lenguaje (Diction) → Diálogos cargados de subtexto (“Le haré una oferta que no podrá rechazar”), donde cada palabra mide el poder que uno tiene sobre el otro. Y un uso magistral del silencio, que en Aristóteles sería también parte de la “dicción” porque el silencio puede ser tan expresivo como el discurso.

			Espectáculo → Escenas icónicas como la boda siciliana, el asesinato en el restaurante o el montaje paralelo del bautizo y las ejecuciones. Momentos que quedan en la retina por su fuerza visual y emocional.

			Melodía o Canción → La partitura de Nino Rota, cuyo tema central se convierte en un lamento atemporal, tan inseparable de la historia como el propio Michael.

			Escenario (Setting) → La Nueva York de mediados del siglo XX y la Sicilia rural son más que decorados: moldean la conducta, los valores y los conflictos de los personajes.

			Coro (Chorus) → Aunque no hay un coro literal, la familia Corleone en conjunto funciona como tal, reforzando las tensiones, recordando las reglas y comentando, de forma tácita o explícita, la acción principal.

			La Poética en Acción: True Detective (Temporada 1, 2014)

			Ahora, veamos cómo funcionaría en una serie de televisión.

			Plot (Trama) → La trama alterna entre 1995 y 2012, siguiendo la cacería de un asesino serial en Luisiana y el costo psicológico de perseguir algo que parece inalcanzable. La Acción-Idea, en términos aristotélicos, podría resumirse así: La búsqueda de la verdad (resolver crímenes) consume la humanidad tanto del buscador como del culpable. 

			Personaje → Rust Cohle es un héroe trágico moderno. En la tradición griega, es el hombre que intenta escapar de su condena —su nihilismo y su soledad existencial—, pero cada paso que da para resolver el caso lo hunde más en esa visión fatalista. Como Edipo, cree que está buscando respuestas “allá afuera”, cuando en realidad está desenterrando verdades internas.

			Pensamiento / Tema → La fragilidad de la moral, el caos bajo la superficie del orden social y la ilusión del control. La serie plantea, como Aristóteles sugería, un debate filosófico: ¿vivimos en un universo con sentido o en un ciclo eterno sin redención?

			Lenguaje (Diction) → Los diálogos de Rust están cargados de filosofía pesimista y poesía oscura (“El tiempo es un círculo plano”), mientras que Marty contrapone un habla coloquial y pragmática. La tensión entre ambos estilos de lenguaje no solo define personajes, sino que marca el ritmo de la narración.

			Espectáculo → La secuencia del plano secuencia en el barrio de los moteros, el ritual macabro de Carcosa y los paisajes pantanosos bañados en luz dorada son puro espectáculo visual que refuerza la atmósfera de fatalidad.

			Melodía o Canción → La banda sonora de T Bone Burnett, con su mezcla de blues, gospel y folk sureño, crea un lamento colectivo, casi como un coro griego invisible que nos recuerda que todo lo que vemos está impregnado de historia y pecado.

			Escenario (Setting) → Luisiana no es sólo un fondo; es un personaje. Su geografía húmeda, su pobreza estructural y sus rincones olvidados moldean la corrupción y el silencio cómplice que envuelven el caso.

			Coro (Chorus) → Aquí el “coro” se manifiesta en la comunidad y las instituciones: policías, políticos, vecinos, todos comentan y reaccionan al crimen, reforzando la idea de que el horror está normalizado y aceptado.

			Ejercicio

			Ahora te propongo que hagas este análisis con las películas o series que ames. Identifica la Acción-Idea, los elementos aristotélicos y cómo se entrelazan. 

			Cierre de Capítulo

			Cuando Aristóteles escribió la Poética, no existía el cine, ni los guionistas, ni el término “plot twist”. Y, sin embargo, sus observaciones sobre la estructura, el conflicto y la emoción humana siguen vivas en cada historia que hoy nos conmueve, nos hace reír o nos deja sin aliento.

			El corazón de su enseñanza es simple y brutalmente actual: el ser humano necesita historias para comprenderse a sí mismo. No importa si es un drama mafioso como El Padrino, un thriller existencial como True Detective o una comedia romántica. En todos los casos, los elementos aristotélicos —trama, personaje, pensamiento, lenguaje, espectáculo, música y coro— se entrelazan para crear una experiencia emocional y catártica.

			Estudiar estos conceptos no es un ejercicio arqueológico; es una herramienta para el presente. En la industria audiovisual, donde los algoritmos dictan tendencias y las plataformas exigen velocidad, la Poética nos recuerda que el núcleo de toda buena historia sigue siendo el mismo:

			
					Un personaje que quiere algo.

					Un obstáculo que lo transforma.

					Un final que nos revela algo sobre nosotros mismos.

			

			El guionista que entiende a Aristóteles no se limita a “contar una trama”; construye una experiencia. Sabe que cada escena es una pieza de un diseño mayor, que la emoción no es casualidad, y que el destino —como bien entendían los griegos— siempre alcanza a sus personajes.

			Por eso, al estudiar y aplicar estos principios, no solo aprendemos a escribir mejor, sino a leer el mundo con otros ojos. Y eso, en cualquier época, es un acto de resistencia contra la indiferencia.

			Recomendación final: 

			Si este capítulo te ha encendido la chispa, sumérgete en Aristotle’s Poetics for Screenwriters de Michael Tierno, como un mapa vivo para explorar tu propia voz narrativa.

			En última instancia, Aristóteles no te enseñará a escribir tu historia; te enseñará a que tu historia sea imposible de olvidar. Y sus enseñanzas están más vigentes que nunca.
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