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Introducción



Minerva Campion y Merarit Viera


Este libro nace con la intención de llevar a cabo un cruce entre algunos sonidos underground que resisten y coexisten desde lo considerado urbano en contextos geopolíticamente diferenciados de distintos países de Latinoamérica. Enmarcamos la realidad que aquí se expone en lo que ha acontecido en América Latina y en los sonidos considerados underground, pues es innegable que estos se han construido y significado en y desde culturas juveniles, en espacios colonizados donde las desigualdades de género, raza y clase se muestran de diferentes maneras. Aunado a ello, las perspectivas que aparecen en los trabajos de este libro revelan las luchas contra el capitalismo y el neoliberalismo que se dan a través de la música; en concreto, a partir de las escenas musicales underground y la consolidación de procesos de resistencia juvenil. Así, pensamos la música como una herramienta política que permite a las juventudes articular territorios geopolíticos, pero también afectivos, los cuales presentan transformaciones culturales y generacionales (Urteaga-Castro y Feixa, 2005) y, además, realizan denuncias sociales que visibilizan problemáticas contextuales específicas.


Es importante aclarar que los textos que aquí se muestran son producto de un diálogo interinstitucional1 entre el grupo de trabajo Música, Cultura y Juventud(es), del Seminario de Investigación en Juventud de la Universidad Nacional Autónoma de México (SIJ-UNAM) y el semillero de Punk y el semillero de Juventud, de la Pontificia Universidad Javeriana de Colombia, en alianza con la Red de Estudios Punk Latinoamericanos (RedePunk). Las redes, el grupo de trabajo y las instituciones tenían como antecedentes eventos que manifiestan una preocupación por lo que la música y algunos sonidos han representado para generaciones juveniles como un medio y uso social político. Desde el SIJ-UNAM, en el evento Punk y Culturas Juveniles en las Américas: ¡Otro Punk es Posible!, llevado a cabo el 17 de agosto del 2018 en las instalaciones de la UNAM, la médula de reflexión fue conocer, analizar e identificar distintas maneras en las que el punk, desde diversos contextos de América, sigue persistiendo entre la comercialización y su sentido político de resistencia. En continuidad con los diálogos mencionados, el semillero de Punk y el semillero de Juventud de la Pontificia Universidad Javeriana, en alianza con RedePunk, también realizaron un evento los días 30 y 31 de agosto del 2018, llamado Primer Encuentro de la Red de Estudios Punk, en el que convergieron académicos y académicas, así como personas vinculadas a la escena, para compartir el conocimiento que surge desde este espacio protagonizado por jóvenes, principalmente de Colombia.


Así, los capítulos de este libro se construyen bajo pensamientos colectivos e individuales, que dejan ver antecedentes en los eventos mencionados, pero no limitados a estos. También es importante mencionar que estos textos a veces pueden enmarcarse desde la academia más tradicional, pero también, de forma disruptiva, desde procesos de reflexión subjetiva. Algunos de los textos son producto de investigaciones consolidadas; otros, de reflexiones personales y protagónicas, lo cual permite también presentar trabajos diversos, con estilos de escritura interdisciplinarios e indisciplinados. Nuestra intención no es ni ha sido hacer un clásico libro académico para que se lea solo entre estudiosos de la música; más bien, queremos rescatar el poder político que la música tiene y la manera en que atraviesa procesos subjetivos e identitarios. De este modo, los textos que encontrarán en este libro parten de diversas estrategias de comprensión de la realidad, como aproximaciones analíticas y hermenéuticas, o narraciones personales basadas en el relato o la experiencia. Esto supone considerar que la construcción del conocimiento no solo se da desde la academia, la investigación formal y el método científico, sino también desde lugares diversos que usualmente el conocimiento hegemónico deja de lado.


Al tener esto en cuenta, las escenas musicales underground que se abordan en este libro son de algunos países de América Latina, en particular, Colombia, Perú y México. Esto es una apuesta epistemológica que tiene como objetivo hacer un aporte a los estudios y a la genealogía de las escenas underground musicales del sur global. Es decir, partimos de que este lugar concreto del mundo, inmerso en las dinámicas desiguales del sistema-mundo, del centro y la periferia, repercute sobre la constitución, la génesis, el desarrollo y las dinámicas propias de las escenas musicales.


Una constante que se podrá encontrar en los textos que componen esta obra es cómo la música ha sido fundamental para significar y construir estilos de vida, los cuales, de manera estética (sociocultural), siguen apelando por una ética de acción juvenil desde lo que podemos entender como culturas underground. Hablamos de textos que a partir de sonidos urbanos no obvian de qué manera la raza/etnicidad, el género, la clase e incluso la edad se complejizan y articulan en la producción y el consumo musical (Viera, 2017; Tipa, 2013; Urteaga-Castro, 2011; Urteaga-Castro y Feixa, 2005). En este caso, nos interesa hablar de resistencias y su correlación con las y los jóvenes. Por ello, retomamos la forma en la que Mario Maffi (1975) entiende el underground: aquellas producciones artísticas que tienen como objetivo manifestar una inconformidad o protesta social. Recuperamos la noción de underground más como una categoría que como un concepto, con una intención clara y una posición política crítica, ya que buscamos, mediante el andar de los sonidos que se materializan en los textos, delinear prácticas sobre y alrededor de la música, las cuales manifiestan un hartazgo y una desconfianza hacia las instituciones modernas por parte de un sector juvenil que, de manera general, desde América Latina y, en particular, desde Colombia, México y Perú, retoman sonidos musicales para expresar resistencias a sus condicionamientos normativos.


El underground musical invita en este libro a un viaje en el que la estética —o también podríamos pensar en la antiestética— nos lleva a comprender cómo a través de la música se construyen acciones éticas juveniles. Asimismo, al considerar que la estética es constitutiva de la matriz colonial de poder, distingue lo que es arte y lo que no lo es, es decir, oculta una clasificación ontológica y provoca la deshumanización de algunos seres humanos (González Vásquez et al., 2016). En nuestro caso, los sujetos que se ubican en las escenas underground, al carecer de “buen gusto”, no tienen la capacidad de intervenir de forma legítima en ese campo. Por ello, este libro entiende que la política se articula con los cuerpos y con las formas de producción no solo musical, sino también con la producción académica y epistemológica (Campion, 2019). Así, el recorrido de los textos en este libro tiene una (i)lógica que nos muestra la diversidad de sujetos que conforman las escenas underground de los sonidos urbanos latinoamericanos.


Por un lado, comenzamos con el texto de Ángela Rivera Martínez, quien se concentra en la producción de estéticas a través de la moda y la música, y ahonda en la construcción del estilo juvenil, así como en el gusto de modelos y agencias no convencionales de moda. Su texto nos recuerda la complejidad que encierra la música como un espacio social que produce identidades y culturas juveniles en la contemporaneidad en la Ciudad de México. Por otro lado, Erika Arias Franco indaga sobre creadores de música independiente y las significaciones que construyen por medio de prácticas y experiencias juveniles. En su escrito, la autora resalta la importancia de la construcción de redes de colaboración y cómo la dimensión del trabajo en y a través de la música genera estrategias de profesionalización en la Ciudad de México.


El tercer texto que compone este recorrido underground hace alusión a la manera en que el rock-punk se usa como forma de resistencia feminista por parte de distintas mujeres en la Ciudad de México. El texto de Merarit Viera y Layla Sánchez Kuri analiza la significación del riot grrrl en México a través de las experiencias de jóvenes rockeras que, mediante su ser/hacer música, construyen colectividad y consciencia feminista.


El cuarto texto, de Frank Huamaní Paliza, aborda la deconstrucción del disco Primera dosis de Narcosis, lanzado en 1985. El punk, para Huamaní, puede entenderse como un dispositivo para criticar la sociedad peruana de aquel momento. De este modo, el texto muestra una reflexión en torno a su portada, sus integrantes y, en concreto, las letras de las canciones que aparecen en este álbum, con el fin de comprender los mensajes de sus canciones, lo que nos lleva al contexto peruano y a uno de sus sonidos más representativos. Por su parte, Ricardo Gómez nos invita a seguir los pasos del punk en Medellín desde la década de los ochenta a la de los noventa. Su investigación busca mostrar la diversidad existente en el punk de Medellín, desde la heterogeneidad de sonidos, éticas, espacios y territorios. Se abordan los principales hitos históricos del rock, así como las formas de organización social en torno al punk, con sus galladas, sus parches, sus notas y sus toques. Asimismo, se ponen sobre la mesa las dinámicas homófobas y misóginas existentes en la época. Como medio de comunicación, Ricardo destaca la circulación de los fanzines, los cuales se consolidan a partir de los años noventa como la principal vía escrita para dar a conocer la escena del punk y del metal. A su vez, a partir de los años noventa se empiezan a imponer otros sonidos, como el hardcore, el RAC (rock against communism) o el ska.


Por último, esperamos que los sonidos que recorren esta compilación de pensamientos, reflexiones e investigaciones no solo sean de utilidad, sino que trasladen a las y los lectores a las situaciones específicas que revelan formas de resistencia protagonizadas por generaciones creativas, indisciplinadas y desobedientes que han permitido construir otras realidades posibles en América Latina.
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Notas




1  La iniciativa de generar un diálogo surgió en el marco del V Encuentro de Jóvenes que Investigan Jóvenes (ENJIJ), llevado a cabo en la Ciudad de México del 17 al 19 de septiembre del 2018, organizado por el Seminario de Investigación en Juventud (SIJ) de la Universidad Nacional Autónoma de México (UNAM), a donde acudieron integrantes del Semillero de Juventud de la Pontificia Universidad Javeriana. Este encuentro permitió, en gran medida, comenzar un trabajo en conjunto sobre los significados del punk rock y otras músicas underground protagonizadas por jóvenes.
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Estéticas cooleras: exploraciones sobre música, moda y culturas juveniles



Ángela Rivera Martínez


David Bowie, tal como señala Hebdige (2004), se convirtió en un ícono estético al crear personajes de gran impacto en la escena musical de los años setenta. Solo algunos “valientes” se atrevían a maquillarse y mostrarse en este “entre” de los géneros masculino y femenino, que propiciaba la lectura de sus múltiples estéticas —Ziggy Stardust, dentro de las más conocidas, entre otras personalidades—, al corporalizar el llamado camp, descrito por Susan Sontag en su ensayo de 1964. Además, encontramos muchas letras de canciones que refieren a la moda, como “She’s in fashion” de la banda británica Suede, e incluso Joan Manuel Serrat retrata su devoción por un maniquí en “De cartón piedra”. Las comunicaciones entre la moda y la música han estado presentes en diferentes dimensiones, desde una presencia estética hasta referencias líricas, de las cuales apenas he señalado dos.


El campo de la moda, en su sentido contemporáneo —en tanto industria, discurso, sistema, universo de significados, hecho social, etc.—, ha sido poco estudiado en la antropología, disciplina desde la que me ubico. Hace un tiempo investigo ejes que atraviesan cuestiones relacionadas con culturas juveniles, prácticas corporales y corporalidades, género y moda. En esta ocasión, he decidido reflexionar sobre la relación y los diálogos entre la música, el estilo y la moda. Para su comprensión, en un primer momento, se desarrollan algunos aspectos de definición y precisión teórica respecto a culturas juveniles, estilo y sobre elementos relacionados con la estética (como estética corporizada) y la moda.


Para trabajar estos elementos, así como para su mejor entendimiento en un terreno empírico, en un segundo momento, utilizo la etnografía como principal fuente de conocimiento, expresada en una incursión de campo en la Fashion Week de la Ciudad de México. Cabe señalar que la etnografía no implica un análisis “aparte” de su desarrollo, sino que este forma parte del proceso de observación, reflexión y escritura, el cual requiere del “distanciamiento del campo [el cual] nos permite una reinmersión con los temas y aspectos teóricos que fundamentan la etnografía” (Hine, 2004, p. 102). Las y los sujetos que participaron en los diálogos activos y en otras entrevistas etnográficas fueron modelos de la agencia Güerxs de la Ciudad de México, quienes estuvieron presentes en la pasarela que se presenta en este capítulo.1


La agencia de modelos Güerxs surgió durante el año 2016 y está conformada por un grupo de jóvenes mexicanos, habitantes de la Ciudad de México, que presentan una propuesta de agencia no convencional de modelos a la que algunos medios de comunicación —digitales y no digitales— han prestado atención y han comenzado a documentar su emergencia bajo la idea de una nueva tendencia dentro de la industria,2 tendencia que implica un modelo de negocios basado en otras lógicas —en particular, respecto a la figura del agente, quien, en este caso, es una chica de la misma edad de los modelos y no representa necesariamente una idea de jefe o jerarquía similar; más bien, funciona una lógica amical—, en algunos casos, y que incorpora elementos estéticos que referencian, en gran medida, a las culturas juveniles con características más espectaculares.


Para finalizar, en un tercer apartado, se presentan algunas conclusiones, nuevas preguntas y la apertura a próximos territorios de trabajo que, se espera, continúen propiciando el encuentro con vasos comunicantes, más que con categorías o elaboraciones dicotómicas que perpetúen los binarismos con los que se han leído a los y las jóvenes.


Estilo, vestimenta y música: culturas juveniles y estéticas cooleras


Tal como se indicó, antes de presentar el trabajo etnográfico, es preciso señalar algunos aspectos teóricos y debates que ya tienen larga data en el campo de los estudios de/con/sobre las juventudes y las culturas juveniles.


La discusión sobre subculturas, contracultura y culturas juveniles3 no es el propósito de este texto, ya que los diálogos sobre estas han sido revisados con mayor pertinencia en otros trabajos.4 Sin embargo, quisiera retomar un aspecto de lo abordado por Hebdige (2004) frente a la manera en que denomina las agregaciones juveniles de la posguerra en Inglaterra: subculturas espectaculares; él señala que “los autores interpretaron la sucesión de estilos culturales juveniles como formas simbólicas de resistencia, síntomas espectaculares de una disensión más amplia y, por lo general, subterránea que caracterizó todo el periodo de posguerra” (p. 112). Considero que ese “apellido” es esclarecedor para lo que se definirá en este capítulo. Con el tiempo, las discusiones y las críticas que recayeron sobre los trabajos ubicados desde la escuela de Birmingham —como el de Hebdige (2004), además del clásico trabajo de Clarke et al. (2014)—, la definición de culturas juveniles ha generado una apertura que proviene de una mirada sobre la heterogeneidad y, a la vez, sobre una crítica a la perspectiva de la cultura juvenil, como señala Feixa (1999), que da cuenta de un conglomerado que se encuentra en un mero conflicto generacional, que además es interclasista y homogéneo.


Feixa (1999) comenta que, dentro de estas culturas juveniles, los estilos espectaculares son los más visibles, pero es muy importante aseverar que los efectos de este tipo de agregación se sienten en muchas otras capas de lo juvenil e, incluso, sobrepasan las redes de presencia —llamadas en otro momento grupos de esquina—, que hoy se encuentran mediadas por las redes y el uso que la población hace para, de ese modo, encontrar otras formas posibles de agregarse —por ejemplo, comunidades agrupadas por afinidades emocionales o afectivas, que no necesariamente refieran a una espectacularidad estética, pero sí a otros aspectos de las culturas juveniles—.


Sobre el estilo, también las voces provienen desde los inicios de los estudios culturales y sus expresiones más contemporáneas. El rock & roll marca un hito en la identificación que podían sentir los jóvenes —y aquí señalo expresamente los—5 con la música y una estética particular como medio para la autodefinición y la identidad del grupo, como expone Feixa (1999): “El estilo puede definirse como la manifestación simbólica de las culturas juveniles, expresada en un conjunto más o menos coherente de elementos materiales e inmateriales, que los jóvenes consideran representativos de su identidad como grupo” (p. 97). Puedo añadir además que “lo que hace un estilo es la organización activa de objetos con actividades y valores que producen y organizan una identidad de grupo. Todo ello demuestra, como ya había apuntado Monod, lo simplista que es responsabilizar al mercado de la aparición de ‘estilos’ juveniles” (p. 98). Esta elaboración proviene del concepto desarrollado por Hebdige (2004), quien considera que todo proceso estilístico incorpora, además, la clase y la inscripción en un contexto sociocultural; así mismo, agrega que “son culturas ostensiblemente consumistas —incluso cuando, como en los skinheads y los punks, ciertos tipos de consumo son visiblemente rechazados— y es a través de los rituales distintivos del consumo, a través del estilo, como la subcultura revela su identidad ‘secreta’” (p. 142). Clarke (2014), en la misma línea, agrega que “el estilo no puede ser considerado de forma aislada respecto de las estructuras de los grupos, de sus posiciones, relaciones, prácticas y autoconciencia” (p. 273); es más, el estilo en sí es un proceso que se genera a partir de todas estas prácticas y formas expresivas compartidas. Como hemos podido observar, el estilo es una manifestación que integra el baile, el argot o el lenguaje común, además de la música y la moda o vestimenta, los dos elementos en los que se centra este análisis.


Otro concepto que es importante ubicar en este momento es socioestética, definido por Reguillo (2012), quien señala que




las vestimentas, las marcas corporales, la apariencia no sólo buscan la expresión libre del cuerpo, sino que dramatizan algunas de las creencias fundamentales de las que son portadoras. Muchas de las estéticas juveniles son producto de mezclas, préstamos e intercambios que resignifican, en una solución de continuidad, la contradicción. (Reguillo, 2012, p. 119; énfasis añadido)





En ese continuo de la contradicción ubico la diversidad y la diferencia de los elementos que he podido analizar en campo; he prestado especial atención a cómo muchos de estos son tomados de las culturas populares y juveniles para ser trasladados a lugares de reconocimiento. Este tipo de propuestas que se registran en la industria de la moda no son nuevas.


El intercambio dialógico entre los elementos de las culturas populares, juveniles y la alta costura son históricos. Los diseños de Vivienne Westwood, caracterizados por su influencia desde y en la estética punk —la reutilización de elementos de desecho en los textiles, además de objetos de uso cotidiano, como los seguros—, fueron pioneros en estos terrenos. Lo importante de reconocer estos diálogos es advertir que los teóricos que habían reflexionado hasta el momento sobre la moda como fenómeno social planteaban que esta funcionaba de otra forma. El modelo de filtrado descendente —transmisión vertical de la moda a través de la estructura de clase— fue defendido por teóricos como Baudrillard (1974) o Bourdieu (1991), e incluso por Simmel (1988), con la noción del proceso imitativo absoluto de la moda y la alta costura.


Considero que estos ejemplos desdibujan fronteras más que reafirmarlas, al sostener con ello que las producciones dialógicas en la moda no son lo “extraño” o aislado, lo que dinamita la idea de la moda “baja”. Braham (1997) afirma que no es posible considerar que las innovaciones en la moda provienen íntegramente del haute couture (alta costura), ya que entre esta y la “moda de la calle” las fronteras siempre han sido porosas, e incluso la vestimenta de la clase trabajadora se ha convertido en modelo de referencia, lo que influye así en sentido inverso al filtrado descendente.


Al pensar específicamente en cómo las culturas juveniles han formado parte de estos intercambios, me encuentro con que Heath y Potter (2005) han identificado que “los rebeldes insistían en que los empresarios estaban ‘robándoles las ideas’, pero la realidad es mucho más complicada. Aunque algunas tendencias surgían en la calle y acababan en las casas de moda, era mucho más frecuente que sucediera lo contrario” (p. 201). La industria de la moda procura vender “capitales” que cuentan con características como la distinción, “y la rebeldía es uno de los signos de distinción más poderoso del mundo” (p. 202). Aun así, no podemos caer en lecturas simplistas y reducir la apropiación estética a un mero consumo, como lo han señalado Clarke et al. (2014). Esta es una relación que sigue el continuo de los diálogos entre el centro y la periferia, lo popular y lo otro, y lo global y lo local. Una posible lectura puede encontrarse bajo la idea de bricolaje, propuesta por Hebdige (2004), Feixa (1999) y Clarke (2014), retomada eclécticamente de Lévi-Strauss (1997): una reorganización activa de elementos que pone el foco no solo en su potencial estético y espectacular, sino en los actores y las maneras de hacer y producir sus propios valores.


Según esta idea de reorganización activa de los elementos, estéticas cooleras es el nombre que encontré para un entramado creativo, de expresión y producción, del que dará cuenta la etnografía desarrollada. Este es un juego entre lo cool y el reconocido uso de la palabra culero. En México, se puede utilizar la expresión “está culero” cuando algo no es cool o como un antónimo de lo chido. En este caso, estimo que hay un desplazamiento en el que lo culero es reapropiado por alguien que en su uso le otorga otro valor y lo convierte en cool; cortes de cabello, ropa, tatuajes, música, formas de caminar, incluso prácticas se llevan desde la cultura del barrio hasta las pasarelas de la Fashion Week, por ejemplo. En este capítulo no se discutirá en profundidad el concepto de apropiación, pero creo que es necesario detenerse en este para pensar en estas prácticas de transformación y reacomodo, de acuerdo con Clarke (2014). Pero más interesante en esta discusión estilística resulta el concepto de difuminación, el cual plantea el mismo autor para señalar cuando un “estilo particular es extraído del contexto y del grupo que lo generó, para ser tomado poniendo el énfasis en aquellos elementos que lo vuelven una ‘propuesta comercial’, especialmente su novedad” (p. 287). Un proceso de resignificación de estéticas y estilos que tienen su cauce en manifestaciones abigarradas, como los diseños de Sánchez-Kane y las otras marcas que estuvieron en la pasarela de la Fashion Week. No sobra reiterar, sin embargo, que con esta idea no anulo la creatividad local de los diseñadores ni sus propuestas, pero es una invitación a pensar sobre estas lógicas, las cuales dan cuenta de relaciones de poder, fronteras difusas entre las culturas, la inestabilidad de estas y del bricolaje como una posibilidad para leer a las culturas juveniles y el discurso de este segmento de la moda.


La moda como despliegue y posibilidad: i-D Kitchen, la pasarela alternativa de la Mercedes-Benz Fashion Week México City


La semana de la moda, en cada país en que se lleva a cabo, es un evento de innegable importancia que marca tendencias, reafirma algunas de las existentes y pone sobre la palestra una serie de temas que emergen de la moda como una problemática social y producida, ícono de la aceleración y el cambio. Esta se realiza dos veces al año en las capitales más importantes del mundo. Allí, se presentan las colecciones correspondientes a las temporadas primaveraverano y otoño-invierno. En la Ciudad de México se lleva a cabo desde 1998, al ser la segunda en Latinoamérica, luego de la primera edición en São Paulo, Brasil, en 1995. Las pasarelas más importantes son las de París, Nueva York, Milán, Madrid, y Tokio, con una relevancia particular para todos quienes forman parte de cada uno de los momentos de la producción de estos eventos. A partir del 2007, la semana de la moda en México ha sido nombrada de manera oficial Mercedes Benz Fashion Week México City.


Tuve la posibilidad de asistir a la última edición de la pasarela i-D Kitchen, realizada dentro de la semana de la moda, en la cual se presentaron las colecciones primavera-verano 2018, al apuntarme en la lista de una de las marcas partícipes, por medio de una de las modelos. Las marcas que formaron parte de esta edición fueron Ready to Die, Sánchez-Kane y Barragán.


Tenía muchas dudas, producto de mi desconocimiento de la experiencia de asistir a una pasarela. Pocos días antes ya me habían hablado sobre la expectación que causaba esta pasarela en particular, ya que es la pasarela alternativa de la semana de la moda: de esa manera fue definida por una de las modelos de Güerxs que aquella noche desfiló para la marca del diseñador Víctor Barragán. Esta es la tercera edición de i-D Kitchen que se deslinda, de cierta manera, en su segunda edición de la Mercedes-Benz Fashion Week, en la que también participó Barragán, más las marcas Omaruiz y 69us, desde Los Ángeles, California.



i-D Vice / i-D Kitchen: el movimiento, la moda y las culturas juveniles 


Es viernes y ya comienzan los preparativos personales para ir. Sé que voy a observar y también seré observada. Muchas preguntas me asaltan, desde cómo ir vestida, la puntualidad del evento, en qué consistiría expresamente, cuánto duraría, entre otras.


Mi acompañante y yo nos trasladamos en Uber, ya que el lugar no estaba cerca de ninguna estación de metro, lo que hacía mucho más difícil el acceso, a menos de que se llegara en automóvil. Las puertas se abrieron a las ocho de la noche; tanto yo como otras personas habíamos comenzado a llegar desde aproximadamente veinte minutos antes. En la espera se puede ver cómo todos y todas las asistentes se van agrupando afuera, diferentes estilos, posturas corporales, colores; lo único que podría definir como una característica común es que todos eran jóvenes —dicho de manera arbitraria—, posiblemente nadie sobrepasaba los treinta y cinco años, si consideramos la edad, en este caso, como un marcador. Observo una producción estética que da cuenta de que “el cuerpo es el sitio donde la subjetividad se forma en sujeción a la sociabilidad, un sitio a la vez virtual y concreto, a la vez teórico y material” (De Lauretis, 2014, p. 64), que adquiere significados específicos de acuerdo con el lugar en el que se encuentra y con las lógicas sociales y culturales que prevalecen. El look como capital-apariencia (Le Breton, 2011) tiene particular relevancia. Desde estilos casuales más cotidianos, como jeans y tenis, hasta personas absolutamente producidas para esta ocasión, con trajes, vestidos, maquillajes, prendas y peinados excéntricos, resulta difícil leer en código alternativo y no alternativo o incorporado: esa dicotomía ya no alcanza para comprenderlo, el momento es el que determina una performance específica, situada en este acontecimiento.


Entré a eso de las ocho al lugar, ya acondicionado para el evento. Nos recibía un cadenero, que revisaba que tuviéramos la marca en la muñeca para ingresar. La primera imagen que se veía cuando entrabas era la barra de tragos y alcohol auspiciado por marcas reconocidas en México. En ese momento, comprendo que se trata, más bien, de una gran fiesta. Esto estaba disponible para las y los asistentes, prácticamente ilimitado durante el evento.


Toda esta escenificación me remite a las zonas sombrías de este tipo de eventos, las cuales no podemos dejar de ver como una posibilidad para analizar. “El lado oculto del consumo es todo aquello en que no solemos reparar cuando consumimos y que, sin embargo, forma la trama y la urdimbre de algo que es un proceso complejo, agazapado detrás de actos discretos que parecen demostrar nuestra autonomía individual” (Narotzky, 2007, p. 23). ¿Cuál es la relevancia de este evento para la Fashion Week? ¿Es una posibilidad para abrir nuevos nichos de consumo, una puerta de entrada para producir nuevos valores simbólicos en torno a determinadas marcas y alcanzar otros segmentos de la población? Me parece una posibilidad interesante observar toda la cadena de auspicios que existe en estos eventos y posiblemente en otros del mismo rubro. Detrás de toda la presentación de imágenes alternativas y rupturistas existen engranajes que se cruzan con estructuras económicas nada “alternativas”, las cuales sostienen este tipo de producciones.


Abriría Sánchez-Kane a las nueve de la noche, es decir, una hora luego de la apertura de las puertas. Cada diseñador tendría aproximadamente veinte minutos para presentar su colección. Le seguiría Ready to Die, para cerrar con la colección de Barragán. Durante una hora existía la posibilidad de platicar y tejer redes entre distintas personas, músicos, artistas, medios y fotógrafos, quienes ya se disputaban las mejores ubicaciones para captar la pasarela.


Para muchos de los modelos de Güerxs es su primera o segunda experiencia en pasarela. Estarían presentes en las tres marcas, algunos incluso desfilaron para más de una. Pocos días atrás me comentaban que los preparativos comienzan cuatro horas antes, es decir, el proceso de preproducción es difícil de imaginar para alguien externo o para quien no tiene el conocimiento integrado del funcionamiento de una producción de este tipo. Esta suerte de gran bodega acondicionada para el evento tenía la estructura de una pasarela tradicional, un espacio central abierto para la caminata, pero al llegar al final, específicamente en el escenario que dispuso la diseñadora Sánchez-Kane, se encontraba un cubo en el que cada modelo, antes de salir, posaba algunos momentos para que alguno de sus accesorios o piezas fuera retratado por cuatro artistas que se encontraban desnudos tras sus bastidores.


La pasarela la abre una exmodelo de Güerxs. Hasta ese entonces, no sabía qué tipo de modelos eran los que seleccionaba la diseñadora para presentar sus prendas. Comienzan a desfilar los modelos, todos poseen características andróginas, es decir, la lectura de sus cuerpos no resulta fácil de situar en las categorías de femenino ni masculino. Me remite a la idea de interpretar estas imágenes como cuerpos juveniles divergentes o disidentes respecto a las representaciones fortalecidas y propagadas por la institucionalidad (Urteaga y Sáenz, 2012), en este caso, referida a las otras imágenes que se muestran en las pasarelas de la misma Fashion Week oficial. Las distintas técnicas corporales, como secuencia de gestos y sincronías musculares (Mauss, citado en Le Breton, 2011) que se ponen sobre esta pasarela de significados, exceden muchos de los estándares clásicos de los tradicionales maniquíes que forman parte de las otras pasarelas.


La infinidad de detalles de la producción de Sánchez-Kane desborda sentidos, significados e interpretaciones. Cada accesorio, zapato, traje y objeto que portaban los modelos resultaba un pastiche que, para ser mi primera vez, lo transformaba en una entelequia que seduce y, paralelamente, satura de visualidad; tal vez, forma parte de su propuesta. Había un hilo conductor que para mí lectura fue un tanto más claro: poner en relevancia la cultura popular mexicana, al tomar elementos de las culturas barriales y sumando a esto una propuesta de deconstrucción de una narrativa asociada a la masculinidad dominante —estéticas cooleras—.


La androginia à la mode, como señala Soley-Beltran (2015), rescata y se apropia de los aspectos transgresores de algunas luchas que cuestionan el género como un elemento de identificación, pues da relevancia solo a lo visual: “A lo largo de la historia se ha recurrido a la indumentaria para transgredir las fronteras de la apariencia del género y también para confirmarlas” (p. 175). Un buen ejemplo es el ya mencionado caso de la propuesta estética de David Bowie y el glam, si consideramos todas las transgresiones que implicó no solo para la moda, sino también para la música. De esta manera, basta pensar en que es la única pasarela que cuenta con estas características, y en los cinco días previos se celebra la delgadez, la elevada estatura, el exotismo y la blancura, como se puede observar en las imágenes de algunos de los castings para la Mercedes Benz Fashion Week México City.


Allí había modelos de distintos tamaños y colores de piel, cabellos muy largos en algunos, peinados distintos en otros. Casi ninguno de ellos portaba algún distintivo de ser hombre. Las prendas de la diseñadora tampoco ostentan un uso evidente para hombres ni para mujeres. En algunos comentarios y lecturas posteriores, me di cuenta de que muchas personas posicionan su trabajo en un puente entre el arte y la moda. Finaliza ella al pasar junto a uno de los modelos con un traje que denunciaba, a partir de imágenes y nombres, los feminicidios de Ciudad Juárez.


Rápidamente se desmonta la escena de su show para dar paso a la siguiente pasarela. Continúa Ready to Die, una marca con una clara diferencia respecto al uso que se le puede dar a las prendas: perfectamente una de estas podría llevarla alguno o alguna de los asistentes en su día a día cotidiano —de ahí su nombre, que parafrasea el ready to wear, “listo para llevar”, imagino—. Son principalmente playeras con estampados y pantalones, blusas y faldas, adaptadas e intervenidas con parches y tinturas, prendas que se consideran street wear, o “ropa de calle”, en su traducción literal.


Varios de los modelos de Güerxs desfilan para Ready to Die —para Sánchez-Kane, solo estuvieron dos de ellos—. Desde la marca señalan: “hacemos moda porque sentimos que esta, en conjunto con las redes sociales, es la manera más rápida de mandar un mensaje a la sociedad”. “Rescatan” y toman elementos de las distintas culturas juveniles urbanas (véase Nájera, 2017).


Las referencias a la historia de las culturas juveniles y al estilo en México son vastas: van desde pachucos, deconstrucciones de punks, metaleros, cholos,6 entre otras referencias abigarradas que tuvieron lugar en la pasarela. Muchas de las prendas, como señalaba, se encontraban intervenidas y eso le entregaba nuevos elementos estéticos a la indumentaria asociada al estilo; referencias concretas a bandas como Bathory —metal sueco—, Hocico —banda mexicana de aggrotech— y al contradict movement podían verse en las playeras, acompañadas de un outfit completo que remitía al estilo que representaba. “Para construir ‘lo joven’, la creatividad de los movimientos juveniles fue absorbida, imitada su lucha antijerárquica y su rechazo a los convencionalismos, manufacturada su búsqueda de autenticidad y rentabilizado su impulso inconformista” (Soley-Beltran, 2015, p. 87). En este caso, son jóvenes que producen para otro segmento de jóvenes. Es complejo el fenómeno de tomar estas estéticas y traerlas a una pasarela. Puede tratarse de una suerte del mencionado bricolaje (Feixa, 1999), en el que nos encontramos en una constante reapropiación de objetos y símbolos dispuestos para ser reordenados. No podría caer en el reduccionismo de señalar solo una apropiación y un vaciamiento de su potencial político; más bien, me parece necesario darle una segunda revisión, ya que esta marca no está inscrita en un mercado de alto impacto y, sobre todo, porque sus propios diseñadores y diseñadoras son jóvenes que apenas alcanzan los veinticinco años, además la marca está pensada para un segmento de jóvenes. En este caso, se observa la ardua tarea de contextualizar las manifestaciones espectaculares, ponerla en relación con otras estructuras y con la sociedad (Feixa y Urteaga, 2005) y la pregunta queda abierta. En este movimiento, ¿qué tipo de reordenamiento cultural juvenil está aconteciendo?


La investigadora Soley-Beltran (2015) examina el momento en el que la juventud comenzó a ser un valor en la industria de la moda: “Más que una edad, ‘lo joven’ se convirtió en una actitud que aludía a la rebelión y al amor libre” (p. 88), lo cual tuvo lugar en la década de los sesenta. Así, inició un proceso de incorporación, en el que lo aceptado fue una versión de la rebeldía, que específicamente apuntaba a la comercialización de esta como un atributo del valor de juventud. En ese momento histórico de Occidente, la moda y las culturas juveniles comienzan un lazo estrecho, no muy distante en cuanto a lo procesual de lo acontecido en Latinoamérica. La juventud se tornó un valor y un estilo. En la actualidad, esta sigue de moda, tal como lo expresa el show de Ready to Die. Solo al desplazar ligeramente el lente nos encontramos con que i-D Vice (recordemos que esta pasarela es creada y curada por el equipo de este medio), en su descripción, señala tener “toda la cultura joven”, para seguir el continuo de esta reflexión.


Sin un corte tan definido —como el desmontaje del escenario de Sánchez-Kane—, continúa Barragán. En ambas marcas, las pasarelas estuvieron libres de cualquier objeto, solo la superficie blanca alojó a cada una de las prendas y los modelos. La apuesta de Barragán tiene elementos que van formando un tejido y puentes de diálogos entre las tres propuestas de este i-D Kitchen. Por un lado, los elementos de las culturas juveniles asociadas a los barrios de México y, por otro, la propuesta por una estética “desgenerizada”.


En esta edición —la segunda para el diseñador—, el tribal, como un símbolo gráfico que se relaciona con la moda de los años noventa y con la repetición de un ícono popular, fue central en su propuesta creativa, combinada con elementos de las culturas juveniles, continuando con el vínculo que existe entre las culturas populares y estas (Hernández, 2000; McRobbie, 2016), lo que convierte en cool lo que no lo fue previamente.


Sobre esta colección, señalan que “toma como referencia la fuerza que tuvo la revolución sexual en sus distintas etapas y refuerza lo que la juventud a nivel mundial pide a gritos: la libre expresión de la sexualidad sin importar el sexo con el que hayas nacido” (Nájera, 2017). El género, como una construcción social y cultural, tiene innegables implicancias políticas y económicas. Y al hablar de sexo, la complejidad es clara. Muchas de las pensadoras feministas de las últimas décadas han decidido profundizar en los significados del género, la cultura y la experiencia (Fausto-Sterling, 2006), precisamente porque esta última es la que nos entrega el sentido en torno a esta categoría de análisis. Por ello, me parece importante señalar que “en la mayoría de las discusiones públicas y científicas, sexo y naturaleza se entienden como reales, mientras que género y cultura se entienden como construidos. Pero estas son falsas dicotomías” (Fausto-Sterling, 2006, p. 45); por lo tanto, atender estas discusiones implica una revisión crítica de lo que se está entendiendo por cada una de ellas.


La gestualidad y la cadena de movimientos corporales que se desplaza sobre la superficie de estas pasarelas tuvieron una gran notoriedad, en particular en el show de este diseñador, debido a las distintas relaciones que tiene cada uno de los sujetos con la situación. Tal como he podido narrar en investigaciones anteriores (Rivera, 2015), pude observar cómo los movimientos de las mujeres músicas en los escenarios del punk y el rock tenían una relación directa con su experiencia en dichos espacios. La movilidad o inmovilidad del cuerpo es un rasgo distintivo de la confianza dada por la práctica, el tiempo personal y la repetición7 en una escena, reconocido así por las mismas músicas. Esta analogía podría contemplarse no necesariamente en clave de género, como en el trabajo anterior, sino al considerar la dimensión del tiempo personal en una escena. Para quienes este es su primer o segundo show —conforme a sus narraciones—, utilizan de un modo distinto el espacio que aquellos para quienes esta ya es, por ejemplo, su decimoquinta pasarela y, además, cuentan con una preparación a partir de ciertos aprendizajes e imitación, como señala Le Breton (2011), expresados, específicamente, en formas y modos de andar.


Cada modelo, en todas estas pasarelas, portaba de una determinada manera y bajo una significación específica la juventud y el género, representados como conjuntos de valores y atributos que se construyen de manera performativa (Butler, 2007) y se expresan en aprendizajes y técnicas corporales articulados recursivamente; así mismo, se piensa como un eje transversal la capacidad de agencia y creatividad que guarda cada sujeto en la creación personal y colectiva del estilo. Es un diálogo constante, en lo que “por um lado, sugere-se a domesticação do corpo, dentro de um jeito de andar, dentro de uma relação entre peso e altura, e, por outro, estimulam a inovação e a criação, através da impressão do ‘seu estilo’ ao trabalho de modelo” (Dias y Moreira, 2016, p. 34).


Las tres pasarelas culminan con la entrada de un dúo de trap, quienes dan comienzo oficial a la fiesta de la tercera edición de i-D Kitchen. Abierta para el público, las y los modelos, diseñadores y todos quienes forman parte de los equipos —directores de castings, stylings, fotógrafos y fotógrafas, personas de los distintos medios, etcétera—, todos reunidos en el mismo espacio, en el que solo minutos antes habían desfilado y presentado las distintas propuestas.


Una palabra para definir este espacio de ocio y sociabilidad es encuentro. Abrazos y felicitaciones rodean a los y las modelos, diseñadores y equipos. De nuevo, el alcohol corre por las manos de los asistentes —alrededor de doscientas personas—, las filas en los stands de cada marca se hacen cada vez más largas, las cervezas frías se agotan, mientras las fotografías se trasladan hacia los asistentes; la atención adquiere una dimensión transversal y ahora cualquiera puede ser protagonista de esta pasarela expansiva.


Me encuentro a algunos de los modelos que conozco y se acercan a saludar: “¿Cómo estuvo, te gustó?”. Ante esto, pienso en cómo esta escenificación adquiere para ellos y ellas una relevancia que traspasa la importancia de la presentación del trabajo de los y las diseñadoras, y definitivamente se sienten protagonistas de este show.


Lo difuso del ocio, el trabajo y la vida es una constante en esta escena, si consideramos también sus propias narraciones. En esta ocasión, según me comentan, sí les pagaron. Además, tienen la posibilidad de participar de una gran fiesta, con acceso libre a toda la bebida que deseen, y efectivamente eso sí se aprovecha. La fiesta se transforma en un espacio propicio para el diálogo, conversaciones breves y algunos datos. Me cuentan que a algunos modelos les pagaron alrededor de treinta dólares por el desfile; mientras que a quienes participaron en la “escenografía” de una de las diseñadoras, setenta dólares, aproximadamente. Entre los modelos reconocen y comentan que es una retribución acorde con el trabajo, pero que también tienen conocimiento o proyectan que los montos que se destinan a otras de las pasarelas son mucho mayores.


El trabajo emocional, como ha señalado McRobbie (2016), forma parte de este ethos que combina elementos como la pasión y la creatividad no solo para generar producciones, sino también para disfrazar la precarización. Cada uno determina —de acuerdo con sus capitales culturales, económicos y sociales, entre otros— cuánto es “lo que corresponde que paguen”, ya que cuando este trabajo te apasiona, te gusta, trae consigo, además, otro tipo de “recompensas” —en particular, una puerta más grande hacia otros trabajos también remunerados y una fiesta “gratis”, en este caso—. Sin embargo, como se señaló, las cadenas productivas y el consumo tienen zonas oscuras, las cuales bajo estos simulacros de ambientes rupturistas se solapan con vulneraciones, explotaciones y la fuerte feminización de los trabajos de manufactura en el mundo de la moda8 en distintas escalas, de las cuales cada una de ellas requeriría de especial atención y de la especificidad correspondiente a la industria local.
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