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INTRODUCCIÓN 

 

 

  



PLANTEAMIENTO DEL PROBLEMA 

La cultura popular es un reflejo de la identidad de los pueblos, la misma que con 

el paso del tiempo, los avances tecnológicos, un mundo globalizado se va 

perdiendo. Es por ello que el Diseño Gráfico es una actividad poderosa que 

comunica conceptos visuales que permiten dar identidad y proyectar la cultura, 

en este caso de una ciudad chiapaneca llamada: Comitán de Domínguez. 

fundada en el año 1556 con una riqueza cultural manifestada en sus tradiciones, 

costumbres, festividades, expresiones artísticas y saberes populares; mismas 

que al transmitirlas mediante imágenes gráfico-visuales generen conocimiento 

para un entorno nacional e internacional. 

Uno de los medios que ha facilitado la conexión entre diseño y cultura es la 

serigrafía técnica de impresión accesible, versátil y altamente expresiva; utilizada 

en contextos artísticos como sociales. Es por ello que se busca contribuir 

activamente mediante el Diseño Gráfico potencializar la transmisión de valores y 

narrativas culturales a través de un lenguaje visual por medio del sistema de 

impresión fortaleciendo el sentido de pertenencia y preservación de su identidad. 

 

  



OBJETIVO GENERAL 

• Crear una serie de imágenes que transmitan un mensaje visual de la 

cultura comiteca a través de la serigrafía, para su preservación y 

conocimiento regional, nacional e internacional. 

OBJETIVOS ESPECÍFICOS 

• Investigar el papel del Diseño Gráfico en la cultura para la creación de 

composiciones visuales interesantes y atractivas 

• Investigar la cultura comiteca para adquirir preservación y conocimiento. 

• Analizar los elementos característicos de la cultura comiteca  

• Analizar la gráfica comiteca que promueva la identidad cultural y los 

valores de Comitán de Domínguez, Chiapas. 

• Identificar los elementos visuales representativos de la cultura comiteca 

que pueden ser utilizados en el diseño gráfico. 

• Diseñar una propuesta gráfica que conecte culturalmente con Comitán 

utilizando la técnica serigráfica. 

 

 

 

  



JUSTIFICACIÓN 

Este proyecto se justifica por la necesidad de valorar, preservar y difundir la 

cultura comiteca ante los retos de la globalización y la pérdida de identidad 

cultural. El diseño gráfico, a través de técnicas como la serigrafía, ofrece una 

oportunidad para revitalizar elementos visuales tradicionales y acercarlos a 

nuevos públicos de manera creativa y significativa. Este estudio no solo busca 

aportar al conocimiento académico sobre la relación entre diseño y cultura, sino 

también pretende fortalecer el sentido de identidad de la comunidad comiteca al 

fomentar la apropiación visual de sus raíces culturales.  

Esta investigación está orientada a la creación de imágenes, texturas e iconos 

de la cultura comiteca como propuesta grafica para plasmarlo a través de la 

serigrafia textil, dirigida a los consumidores.  Es una forma innovadora para la 

difusión de la cultura Comiteca. Representa la manifestación cultural importante 

en la región.  

 

  



HIPÓTESIS 

El uso del diseño gráfico aplicado a la serigrafía contribuye significativamente a 

la difusión, valorización y preservación de la cultura comiteca. Dar a conocer a la 

sociedad en general que la serigrafia debe recuperar auge porque se está 

perdiendo y a través de este trabajo que es un trabajo de Diseño Gráfico, aplicado 

sobre la moda textil se le está dando relevancia a la serigrafia. Todo gracias al 

diseño gráfico que con la ayuda de él principalmente estamos sintetizando la 

gráfica popular comiteca, la sintetizamos en imágenes y la procesamos en unas 

texturas mismas que estarán plasmadas en los trajes de baño para que esto sea 

observado y llame la atención y cause furor en los jóvenes.  

 

 

  



Capítulo 1: El Diseño Gráfico en la comunicación cultural 

o Conceptualización Diseño Gráfico. 

▪ Definición y evolución histórica del diseño gráfico. 

▪ Diseño gráfico como herramienta de comunicación visual. 

▪ Diferencias entre arte, diseño y comunicación. 
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▪ Principios compositivos: equilibrio, contraste, jerarquía, 
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▪ Psicología del color y su impacto en la comunicación. 

o Áreas del Diseño Gráfico. 

▪ Branding. 

▪ Cartel. 

▪ Diseño Editorial. 

▪ Diseño de Packanging. 

▪ Señalética. 

▪ Ilustración. 

▪ Diseño Digital. 

o Comunicación cultural. 

▪ Concepto de cultura y comunicación. 

▪ Medios visuales como canales de transmisión cultural. 

▪ Ejemplos de comunicación cultural en contextos locales y 

comunitarios. 

o Enfoque social y cultural a través del Diseño Gráfico. 

▪ Diseño con enfoque comunitario y participativo. 
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CAPITULO 1: El Diseño Gráfico en la comunicación 

cultural 

1.1 Conceptualización Diseño Gráfico: 

1.1.1 Definición y evolución histórica del diseño gráfico 

Según Paul Rand define el diseño gráfico “El diseño es el método de juntar la 

forma y el contenido. El diseño es simple, por eso es tan complicado.” concebía 

el diseño gráfico como una solución a problemas, no solo como un ejercicio 

artístico. Para él, el diseño debía ser una unidad entre texto e imagen, diseño y 

concepto.  

El diseño gráfico es la disciplina que combina elementos visuales como 

tipografía, color e imagen para comunicar mensajes de manera efectiva. 

Comunica un mensaje grafico-visual que expresa una idea o concepto a través 

de una investigación, solucionando un problema que emite o recibe respuestas 

del cliente. Soluciona el problema de manera creativa-funcional. Combina 

elementos visuales y gráficos para comunicar mensajes de manera efectiva. 

Utiliza herramientas y técnicas para crear piezas visuales que informen, 

persuadan o entretengan al público.   

Según Philip Meggs (1998), el diseño gráfico es "el arte de combinar texto e 

imágenes para transmitir una idea o concepto". En este sentido, el diseño gráfico 

no solo cumple una función estética, sino que también es una herramienta de 

comunicación y expresión cultural. 

El diseño puede describirse como una técnica de composición que, además de 

aportar creatividad e imaginación, su objetivo es comunicar a través de gráficos 

con diferentes aspectos y permite mantener una comunicación coherente con el 

público. Con esto quiero decir que a través del diseño gráfico es posible 

persuadir, renovar y producir fragmentos gráficos para un público objetivo. 

El diseño gráfico no solo es una herramienta estética, sino también un medio de 

comunicación cultural. A través de símbolos, colores y formas, el diseño 



contribuye a la preservación y difusión de identidades culturales, como la 

comiteca. 

La historia del diseño gráfico es larga y se entrelaza con la historia de la 

comunicación humana. Sus raíces se pueden ver desde las pinturas rupestres 

prehistóricas, donde ya había una intención de comunicar a través de imágenes. 

Luego, con la invención de la escritura, la tipografía y la caligrafía se volvieron 

cruciales. Pero el verdadero "boom" vino con la imprenta de Gutenberg en el siglo 

XV. Esto permitió la producción masiva de libros y dio paso a la necesidad de 

diseñar las páginas para que fueran legibles y atractivas. 

En el siglo XIX, con la Revolución Industrial, la publicidad empezó a tomar fuerza. 

Surgieron los carteles como una forma efectiva de anunciar productos y eventos, 

y fue aquí donde los diseñadores comenzaron a experimentar con tipografías y 

composiciones más audaces. Artistas como Henri de Toulouse-Lautrec son un 

ejemplo de cómo el arte se fusionaba con la publicidad. 

El siglo XX fue el que vio nacer el diseño gráfico como disciplina formal. 

Movimientos como la Bauhaus en Alemania revolucionaron la forma de enseñar 

y entender el diseño, enfocándose en la funcionalidad y la simplicidad. Después 

de la Segunda Guerra Mundial, con el auge de la televisión y el consumo masivo, 

el diseño gráfico se volvió indispensable para las marcas y las empresas. La 

creación de logos icónicos, como los de Coca-Cola o IBM, y la evolución de las 

revistas y periódicos, son ejemplos claros de cómo el diseño se integró en la vida 

diaria. 

Con la llegada de las computadoras y el diseño digital en las últimas décadas del 

siglo XX y principios del XXI, el diseño gráfico experimentó otra gran 

transformación. Ahora, la creación de animaciones, interfaces de usuario para 

aplicaciones móviles y páginas web es pan de cada día. La evolución sigue, y el 

diseño gráfico se adapta constantemente a las nuevas tecnologías y a las formas 

en que nos comunicamos. 

 



1.1.2 Diseño gráfico como herramienta de comunicación visual 

El diseño gráfico es la herramienta estrella para la comunicación visual. Es como 

contar una historia sin usar palabras, o que la gente entienda un mensaje 

complejo de un solo vistazo. Ahí es donde entra el diseño. Su poder radica en 

que el cerebro humano procesa las imágenes muchísimo más rápido que el texto. 

Un buen diseño puede captar la atención, transmitir información de manera clara 

y memorable, e incluso influir en las emociones y decisiones de las personas. 

Funciona usando una combinación de elementos visuales como imágenes, 

colores, formas, tipografías y espacios. Por ejemplo, el color rojo puede evocar 

pasión o peligro, mientras que el azul puede transmitir calma o profesionalismo. 

La elección de una tipografía puede hacer que un mensaje se sienta moderno o 

clásico, serio o divertido. La forma en que se organizan estos elementos en una 

composición es clave para guiar la mirada del espectador y asegurar que el 

mensaje se entienda correctamente. 

Ejemplo: un logotipo de una empresa no es solo un dibujo bonito; es la cara de 

esa empresa, lo que la gente recordará y asociará con ella. Un cartel de una 

película no solo dice de qué trata, sino que te hace sentir curiosidad o emoción 

por verla. Una infografía puede transformar datos aburridos en información fácil 

de entender y digerir. En todos estos casos, el diseño gráfico es el motor que 

hace posible esa comunicación efectiva, haciendo que la información no solo se 

vea, sino que se sienta y se comprenda. Es, en esencia, el lenguaje con el que 

las marcas, las instituciones y las personas se conectan con el mundo a través 

de la vista. 

1.1.3 Diferencias entre arte, diseño y comunicación 

Aunque a veces se confunden, el arte, el diseño y la comunicación tienen 

propósitos y enfoques distintos, aunque se entrelazan. 

El arte es, en su esencia, una expresión personal. Cuando un artista crea una 

pintura, una escultura o una pieza musical, lo hace principalmente para expresar 

sus sentimientos, ideas o una visión del mundo. El arte busca evocar emociones, 



provocar la reflexión y a menudo tiene múltiples interpretaciones. No tiene una 

función práctica obligatoria ni un mensaje específico que deba ser 

universalmente entendido. El valor de una obra de arte reside en su capacidad 

de conmover, inspirar o desafiar al espectador a nivel personal. Es subjetivo y 

busca la libre interpretación. 

El diseño, en cambio, es una disciplina con un propósito claro y una función 

específica. Un diseñador no crea solo por expresarse, sino para resolver un 

problema o comunicar un mensaje específico a una audiencia determinada. Por 

ejemplo, el diseño de un empaque busca proteger un producto y hacerlo atractivo 

para la venta; el diseño de una página web busca que sea fácil de usar y que el 

usuario encuentre la información que necesita. El diseño siempre tiene un 

objetivo y, por lo tanto, es evaluado por su efectividad para lograr ese objetivo. 

Aunque el diseño puede ser estéticamente agradable (y debe serlo), su belleza 

está al servicio de su función. Es objetivo en su propósito, aunque subjetivo en 

su apreciación. 

Finalmente, la comunicación es el proceso general de intercambiar información, 

ideas o sentimientos entre individuos o grupos. Puede ser verbal (hablar, escribir) 

o no verbal (gestos, expresiones, imágenes). En este sentido, el diseño gráfico 

es una herramienta o un medio dentro del proceso de comunicación. Es la forma 

visual en que se empaqueta el mensaje para que sea transmitido de manera 

efectiva. La comunicación es el "qué" se transmite y el "a quién", mientras que el 

diseño es el "cómo" se visualiza ese "qué" para llegar al "quién" de la mejor 

manera. 

En resumen: 

• El arte es expresión personal. 

• El diseño es solución de problemas con un propósito y una función. 

• La comunicación es el proceso general de intercambio de mensajes, 

donde el diseño es un medio visual crucial. 

 



1.2 Fundamentos del Diseño Gráfico 

1.2.1 Elementos básicos: línea, forma, color, textura y tipografía 

Los elementos básicos del diseño gráfico son como el abecedario con el que 

construimos cualquier pieza visual. Son las partes más pequeñas que, al 

combinarse, crean el mensaje completo. 

• Línea: Es el elemento más simple y fundamental. Una línea puede ser 

recta, curva, gruesa, fina, continua o punteada. Las líneas no solo 

delimitan espacios y crean formas, sino que también pueden dirigir la 

mirada del espectador, crear movimiento, sugerir dirección o incluso 

transmitir sensaciones. Por ejemplo, líneas horizontales pueden dar 

sensación de calma, mientras que líneas diagonales sugieren dinamismo. 

• Forma: Las formas son las áreas cerradas que se crean con líneas. 

Pueden ser geométricas (círculos, cuadrados, triángulos) o orgánicas 

(formas irregulares, inspiradas en la naturaleza). Las formas son cruciales 

porque definen los objetos y espacios en una composición. Cada forma 

tiene sus propias connotaciones: los círculos pueden sugerir unidad o 

protección; los cuadrados, estabilidad; y los triángulos, dirección o fuerza. 

• Color: El color es, quizás, el elemento más emotivo y poderoso del diseño. 

Va mucho más allá de lo estético. Los colores tienen la capacidad de 

evocar emociones, crear atmósferas, llamar la atención y transmitir 

significados culturales. Por ejemplo, el verde a menudo se asocia con la 

naturaleza y la esperanza, mientras que el negro puede connotar 

elegancia o misterio. La combinación de colores es vital para la identidad 

de una marca o el tono de un mensaje. 

• Textura: La textura se refiere a la calidad de la superficie de un objeto, 

cómo se vería o se sentiría al tacto si fuera real. En diseño gráfico, la 

textura puede ser real (como el papel de un folleto) o visual (creada con 

patrones o efectos para simular rugosidad, suavidad, etc.). La textura 

añade interés, profundidad y riqueza visual a una composición, haciendo 

que una imagen se sienta más viva o tridimensional. 



• Tipografía: La tipografía es el arte y la técnica de diseñar y organizar el 

texto. No es solo elegir una "letra bonita", sino seleccionar la fuente 

adecuada (serif, sans-serif, script, decorativa), el tamaño, el espaciado 

entre letras y líneas (kerning y leading) para que el texto sea legible, 

atractivo y transmita la personalidad correcta. La tipografía puede ser tan 

expresiva como una imagen; por ejemplo, una fuente gruesa y robusta 

puede transmitir fuerza, mientras que una fina y cursiva puede sugerir 

elegancia. 

Estos elementos no trabajan de forma aislada; se combinan e interactúan entre 

sí para crear diseños coherentes y efectivos. Entender cómo funcionan es el 

primer paso para cualquier diseñador. 

1.2.2 Principios compositivos: equilibrio, contraste, jerarquía, 

unidad y ritmo 

Una vez que tenemos los elementos básicos, necesitamos saber cómo 

organizarlos para que nuestro diseño tenga sentido y sea atractivo. Ahí entran los 

principios compositivos, que son las reglas o guías para organizar los elementos 

visuales de manera efectiva. 

• Equilibrio: Se refiere a cómo se distribuye el "peso visual" de los 

elementos en una composición. Puede ser simétrico (cuando los 

elementos se distribuyen de manera similar a ambos lados de un eje 

central, dando una sensación de formalidad y estabilidad) o asimétrico 

(cuando los elementos se distribuyen de forma desigual, pero 

compensándose entre sí para crear una composición dinámica y 

equilibrada visualmente). El equilibrio hace que un diseño se sienta 

estable y agradable a la vista. 

• Contraste: Es la diferencia entre elementos que hace que uno destaque 

sobre otro. Puede ser de color (claro/oscuro, complementarios), de 

tamaño (grande/pequeño), de forma (geométrico/orgánico), o de tipografía 

(negrita/fina, serif/sans-serif). El contraste es vital para crear interés visual, 



romper la monotonía y guiar la mirada del espectador hacia lo importante. 

Sin contraste, un diseño puede parecer plano y aburrido. 

• Jerarquía: La jerarquía visual es el principio que organiza los elementos 

de un diseño de manera que la información más importante destaque y 

guíe al ojo del espectador de lo más importante a lo menos. Se logra a 

través del tamaño, el color, la ubicación, el contraste o la tipografía. Por 

ejemplo, el título de un cartel será más grande y llamativo que el resto del 

texto para que sea lo primero que se vea. La jerarquía asegura que el 

mensaje clave se reciba primero y de manera efectiva. 

• Unidad: La unidad es la sensación de que todos los elementos de un 

diseño pertenecen juntos y forman un todo coherente. Aunque haya 

diferentes elementos, todos trabajan en armonía para transmitir un 

mensaje único. Se logra a través de la repetición de colores, formas o 

texturas, la alineación de elementos, la proximidad (agrupar elementos 

relacionados) o el uso de una cuadrícula. La unidad hace que un diseño 

se vea profesional, organizado y fácil de comprender. 

• Ritmo: El ritmo en diseño se refiere a la repetición o variación de 

elementos que crea un movimiento visual y guía el ojo a través de la 

composición. Puede ser un ritmo regular (repetición constante), un ritmo 

progresivo (cambio gradual de tamaño o color) o un ritmo alternado 

(repetición de dos o más elementos). Un buen ritmo puede hacer que un 

diseño sea dinámico, interesante y fácil de seguir, como una canción que 

te lleva de un punto a otro. 

Dominar estos principios es esencial para crear diseños que no solo sean bonitos, 

sino que también sean efectivos y funcionales. 

 

1.2.3 Psicología del color y su impacto en la comunicación 

La psicología del color es un campo fascinante que estudia cómo los colores 

influyen en nuestras emociones, percepciones y comportamientos. No es solo 



una cuestión de gustos; los colores tienen significados y asociaciones culturales 

y psicológicas profundas que impactan directamente cómo se recibe un mensaje. 

En diseño gráfico, entender esto es fundamental para elegir la paleta de colores 

adecuada que potencie la comunicación. 

Cada color tiene asociaciones generales, aunque estas pueden variar 

ligeramente entre culturas: 

• Rojo: A menudo se asocia con la pasión, el amor, la energía, la urgencia 

y el peligro. Es un color que llama mucho la atención y se usa para alertas, 

ofertas especiales o para evocar emoción. 

• Azul: Transmite calma, serenidad, confianza, seguridad, profesionalismo 

y estabilidad. Es muy usado en empresas relacionadas con la tecnología, 

finanzas y salud porque inspira credibilidad. 

• Amarillo: Representa alegría, optimismo, energía, felicidad y a veces 

precaución. Es un color que ilumina y atrae la atención. 

• Verde: Asociado con la naturaleza, el crecimiento, la frescura, la salud, la 

esperanza y la tranquilidad. Muy utilizado en productos ecológicos, de 

bienestar y finanzas (por el dinero). 

• Naranja: Combina la energía del rojo con la alegría del amarillo. Sugiere 

entusiasmo, creatividad, aventura, amistad y calidez. Es un color vibrante 

y juvenil. 

• Morado/Púrpura: Tradicionalmente vinculado a la realeza, el lujo, la 

sabiduría, la espiritualidad y la creatividad. También puede sugerir 

misterio. 

• Negro: Se asocia con la elegancia, el poder, la sofisticación, el misterio y 

la autoridad. También puede connotar duelo o seriedad. Es muy usado en 

marcas de lujo. 

• Blanco: Representa pureza, limpieza, simplicidad, inocencia y 

minimalismo. A menudo se usa para crear espacio y dar una sensación de 

claridad. 



• Gris: Sugiere neutralidad, equilibrio, sobriedad y profesionalismo. Puede 

ser un color de fondo para que otros colores resalten. 

El impacto del color en la comunicación es enorme. Por ejemplo, una marca de 

comida rápida podría usar el rojo y el amarillo para estimular el apetito y la 

rapidez, mientras que un banco usaría el azul y el gris para inspirar confianza y 

estabilidad. La elección de colores no es arbitraria; es una decisión estratégica 

que puede fortalecer o debilitar el mensaje. 

1.3 Áreas del Diseño Gráfico 

El diseño gráfico es un campo vasto y diverso, con muchas especialidades. 

Aunque los fundamentos son los mismos, cada área tiene sus particularidades y 

desafíos. Aquí te presento las más importantes: 

1.3.1 Branding 

El branding es, quizás, una de las áreas más influyentes del diseño gráfico. No 

se trata solo de crear un logo bonito; es el proceso de construir la identidad visual 

y emocional completa de una marca. El branding es como la personalidad de una 

empresa, producto o servicio. 

Un diseñador de branding crea todos los elementos visuales que hacen que una 

marca sea reconocible y memorable. Esto incluye: 

• El logotipo: La representación gráfica central de la marca. 

• La paleta de colores: Los colores específicos que se usarán en toda la 

comunicación de la marca. 

• La tipografía: Las fuentes que se usarán para transmitir el tono de voz de 

la marca. 

• Los elementos gráficos: Patrones, ilustraciones, iconos y otros recursos 

visuales distintivos. 

• El tono de voz: Cómo la marca se comunica a través de sus palabras. 

El objetivo del branding es establecer una conexión emocional con la audiencia, 

generar confianza, diferenciarse de la competencia y crear una percepción 



coherente de la marca. Un buen branding asegura que, donde sea que veas la 

marca (en un empaque, en una publicidad, en redes sociales), siempre la 

reconozcas y asocies con ciertos valores o sensaciones. 

 

1.3.2 Cartel 

El diseño de cartel es una de las formas más antiguas y potentes de 

comunicación visual. Un cartel es una pieza gráfica diseñada para ser vista a 

distancia y captar la atención de forma rápida para transmitir un mensaje conciso. 

Suelen anunciar eventos (conciertos, películas, exposiciones), productos, 

servicios o mensajes sociales. 

Lo crucial de un buen cartel es su capacidad de impacto visual inmediato. Debe 

ser legible, atractivo y comunicar lo esencial en segundos. Los elementos clave 

en el diseño de carteles incluyen: 

• Una imagen central potente o una ilustración que llame la atención. 

• Tipografía destacada para el título o el mensaje principal. 

• Una paleta de colores que genere contraste y sea atractiva. 

• Una composición que guíe la mirada hacia la información clave (fecha, 

lugar, mensaje principal). 

El diseño de cartel requiere un equilibrio entre estética y funcionalidad, ya que su 

propósito es informar y persuadir rápidamente en un espacio público o digital. 

 

1.3.3 Diseño Editorial 

El diseño editorial se enfoca en la maquetación y el diseño de publicaciones 

impresas y digitales de varias páginas. Esto incluye revistas, periódicos, libros, 

catálogos, folletos y e-books. El objetivo principal es organizar el texto y las 

imágenes de manera que la información sea legible, atractiva y fácil de navegar. 

Los diseñadores editoriales trabajan con: 



• Retículas y cuadrículas: Sistemas para organizar el contenido de 

manera consistente. 

• Tipografía: Selección de fuentes para títulos, subtítulos, cuerpo de texto, 

asegurando legibilidad y jerarquía. 

• Imágenes y gráficos: Integración de fotografías, ilustraciones y tablas. 

• Jerarquía visual: Asegurar que los lectores entiendan qué información es 

más importante. 

• Espacio en blanco: Usarlo inteligentemente para dar aire al diseño y 

mejorar la lectura. 

Un buen diseño editorial no solo hace que una publicación se vea bien, sino que 

mejora la experiencia de lectura y ayuda al lector a absorber la información de 

manera más efectiva. 

1.3.4 Diseño de packaging 

El diseño de packaging (o diseño de empaques) es el arte y la ciencia de crear 

la "piel" de un producto. El empaque no es solo una envoltura; es una poderosa 

herramienta de marketing y comunicación. Es lo primero que ve un consumidor 

de un producto físico y puede ser decisivo en la compra. 

Un buen diseño de packaging debe cumplir varias funciones: 

• Proteger el producto: Asegurar que llegue intacto al consumidor. 

• Informar: Contener información legal (ingredientes, fechas de caducidad) 

e instrucciones de uso. 

• Atraer: Destacar en el estante y captar la atención. 

• Comunicar la marca: Reflejar la identidad y los valores de la marca. 

• Diferenciarse: Resaltar entre la competencia. 

• Facilitar el uso: Ser fácil de abrir, cerrar y almacenar. 

Los diseñadores de packaging consideran la forma, los materiales, los colores, 

la tipografía y las ilustraciones para crear un diseño que sea funcional, estético y 

estratégico. 



1.3.5 Señalética 

La señalética es el diseño de sistemas de señalización visual para guiar a las 

personas en un espacio físico. Piensa en las señales de un aeropuerto, un 

hospital, un museo o un centro comercial. Su objetivo principal es la orientación 

y la seguridad, proporcionando información clara y rápida para que la gente 

encuentre su camino, identifique lugares o comprenda normas. 

Los principios clave de la señalética son: 

• Claridad y legibilidad: Los mensajes deben entenderse a simple vista, a 

menudo con pictogramas universales. 

• Consistencia: Todas las señales deben seguir un mismo estilo gráfico 

para mantener la unidad y facilitar la comprensión. 

• Ubicación estratégica: Las señales deben estar donde sean más útiles. 

• Accesibilidad: Diseñar para que personas con diferentes capacidades 

puedan entender las indicaciones. 

La señalética es un campo donde la funcionalidad prima sobre la estética pura, 

aunque un buen diseño hace que el sistema sea más agradable y efectivo. 

 

1.3.6 Ilustración 

La ilustración en diseño gráfico se refiere a la creación de imágenes originales 

que complementan o comunican un mensaje. A diferencia de las fotografías, las 

ilustraciones son creaciones artísticas que pueden ser más abstractas, 

simbólicas o estilizadas. Se utilizan en libros, revistas, publicidad, diseño de 

personajes, infografías y mucho más. 

Los ilustradores pueden trabajar con una amplia variedad de técnicas y estilos, 

desde el dibujo a mano tradicional hasta la ilustración digital vectorial. Su valor 

radica en la capacidad de: 

• Comunicar ideas complejas de forma visual. 



• Crear atmósferas y emociones específicas. 

• Dar un toque único y personal a una marca o publicación. 

• Simplificar la información o hacerla más atractiva. 

La ilustración es una herramienta poderosa para añadir personalidad y 

originalidad a cualquier proyecto de diseño. 

 

1.3.7 Diseño Digital 

El diseño digital es un campo amplio que abarca todo el diseño gráfico creado 

para pantallas y medios interactivos. Es una de las áreas de mayor crecimiento 

debido al auge de internet y los dispositivos móviles. 

Incluye varias sub-disciplinas: 

• Diseño web: Creación de la interfaz visual y la experiencia de usuario de 

sitios web. 

• Diseño de aplicaciones (UI/UX): Diseño de la interfaz de usuario (UI, User 

Interface) y la experiencia de usuario (UX, User Experience) para apps 

móviles y de escritorio. Esto implica asegurar que la app sea intuitiva, fácil 

de usar y agradable visualmente. 

• Diseño de redes sociales: Creación de gráficos para publicaciones, 

anuncios y perfiles en plataformas como Facebook, Instagram, TikTok. 

• Diseño de banners y publicidad digital: Creación de anuncios gráficos para 

la web. 

• Animación y motion graphics: Diseño de gráficos en movimiento para 

videos, presentaciones o interfaces. 

El diseño digital se enfoca en la interactividad, la optimización para diferentes 

dispositivos y la creación de experiencias fluidas para el usuario en el entorno 

online. Es un campo que requiere una comprensión profunda tanto de la estética 

como de la tecnología. 

 



1.4 Comunicación cultural 

1.4.1 Concepto de cultura y comunicación 

Para entender cómo el diseño gráfico transmite cultura, primero debemos definir 

qué son la cultura y la comunicación. 

La cultura es el conjunto de conocimientos, creencias, arte, moral, leyes, 

costumbres y cualquier otra capacidad y hábitos adquiridos por el ser humano 

como miembro de una sociedad. No es algo estático, sino que está en constante 

evolución. La cultura abarca desde la forma en que nos vestimos, hablamos y 

comemos, hasta nuestras tradiciones, valores, historias, mitos y expresiones 

artísticas. Es lo que nos da identidad como grupo y nos diferencia de otros. En 

pocas palabras, es todo lo que una comunidad construye, comparte y transmite 

de generación en generación. 

La comunicación, por otro lado, es el proceso de transmitir y recibir información, 

ideas, mensajes o significados entre dos o más personas o grupos. Es el puente 

por el cual la cultura se comparte, se aprende y se mantiene viva. La 

comunicación puede ser verbal (a través del lenguaje hablado o escrito) o no 

verbal (gestos, expresiones faciales, símbolos, imágenes). Sin comunicación, la 

cultura no podría existir, ya que no habría forma de que sus elementos se 

transmitieran y se mantuvieran en el tiempo. 

La relación entre ambos es simbiótica: la cultura moldea la forma en que nos 

comunicamos, y la comunicación es el vehículo principal para la transmisión y la 

evolución de la cultura. Los rituales, las ceremonias, las historias contadas, las 

canciones, los bailes y, por supuesto, las representaciones visuales son todas 

formas de comunicación que transmiten aspectos culturales. 

1.4.2 Medios visuales como canales de transmisión cultural 

Los medios visuales son increíblemente poderosos como canales de transmisión 

cultural. La razón es simple: una imagen vale más que mil palabras. Las 

representaciones visuales son universales en su lenguaje (hasta cierto punto), 



pueden trascender barreras idiomáticas y son procesadas por el cerebro de 

manera muy rápida y efectiva. Desde los inicios de la humanidad, el ser humano 

ha usado lo visual para expresar y compartir su cultura. 

Piensa en los siguientes ejemplos de cómo lo visual transmite cultura: 

• Símbolos y logotipos: Las banderas nacionales, los escudos de armas, los 

emblemas de grupos étnicos o religiosos, o incluso los logos de empresas 

que representan valores culturales (como la artesanía o la tradición). 

• Vestimenta tradicional: Los trajes típicos, los bordados y los textiles no son 

solo ropa; son narrativas visuales que hablan de historia, identidad, 

estatus social y creencias. 

• Arte popular y artesanías: La cerámica, los tejidos, las máscaras, las 

pinturas tradicionales y las esculturas a menudo representan deidades, 

mitos, escenas de la vida diaria o símbolos que son fundamentales para 

una cultura. 

• Arquitectura y diseño de espacios: La forma en que se construyen los 

edificios, las casas y los espacios públicos refleja los valores, la jerarquía 

social y la estética de una cultura. 

• Rituales y ceremonias: Muchos rituales culturales son altamente visuales, 

con vestimentas, objetos y decoraciones que comunican significados 

profundos y transmiten el patrimonio. 

• Ilustraciones y narrativa gráfica: Los libros ilustrados, los cómics o incluso 

los murales pueden contar historias culturales, leyendas y valores de una 

manera muy accesible. 

En tu caso particular con la cultura comiteca, los medios visuales son esenciales. 

Los diseños de sus textiles, los colores que usan en sus festividades, los 

símbolos en sus artesanías; todo esto son canales visuales que transmiten la 

riqueza de su cultura. El diseño gráfico, al tomar estos elementos y 

reinterpretarlos o aplicarlos en nuevos contextos (como los trajes de baño), se 

convierte en un puente moderno para mantener viva y difundir esa herencia 

cultural a través de la vista. 



1.4.3 Ejemplos de comunicación cultural en contextos locales y 

comunitarios 

La comunicación cultural se manifiesta de muchas maneras en los contextos 

locales y comunitarios, siendo a menudo muy rica y arraigada. Estos ejemplos te 

pueden dar una idea de cómo se vive la transmisión cultural en espacios más 

cercanos: 

• Murales Comunitarios: En muchos pueblos y barrios, los artistas locales 

o los miembros de la comunidad crean murales en paredes públicas. Estos 

murales suelen representar la historia del lugar, héroes locales, 

tradiciones, paisajes típicos o problemas sociales específicos. Son una 

forma visual poderosa de contar la narrativa colectiva y de educar a las 

nuevas generaciones sobre su herencia. A menudo, reflejan la identidad y 

el orgullo del lugar. 

• Festividades y Danzas Tradicionales: Las fiestas patronales, carnavales 

o danzas folclóricas son un escaparate de comunicación cultural. La 

vestimenta, los colores, los objetos que se usan (máscaras, instrumentos) 

y la coreografía de las danzas transmiten historias, creencias religiosas, 

mitos fundacionales y la cosmovisión de la comunidad. Aunque es una 

experiencia inmersiva, los elementos visuales son clave para su impacto 

y significado. 

• Artesanía y Textiles Locales: En Comitán (y en muchas otras regiones 

de México), la artesanía es un pilar de la comunicación cultural. Los 

bordados en los huipiles, los diseños de la cerámica, los patrones en los 

tejidos o la forma de las figuras de barro, no son solo objetos decorativos. 

Cada color, cada puntada, cada símbolo puede tener un significado 

ancestral, contar una leyenda, representar un elemento de la naturaleza 

local o indicar el origen del artesano. Son mensajes codificados que se 

han transmitido de generación en generación. 

• Señalización y Nomenclatura Bilingüe/Local: En comunidades con 

lenguas indígenas, el uso de señalética o nombres de calles que incluyen 



la lengua local junto con el español es una forma de reafirmar la identidad 

cultural y lingüística. Es una comunicación visual que valida y promueve 

la diversidad cultural. 

• Publicaciones y Medios de Comunicación Comunitarios: Pequeños 

periódicos, revistas o estaciones de radio comunitarias a menudo utilizan 

diseños y un lenguaje visual que resuena con la estética y los valores 

locales. Pueden usar tipografías que emulan la caligrafía tradicional, 

ilustraciones que reflejan el paisaje o las costumbres, y fotografías que 

muestran a la gente del lugar. Esto crea un sentido de pertenencia y hace 

que la información sea más relevante para la comunidad. 

• Diseño de Mercados Tradicionales: La disposición de los productos, los 

colores vibrantes de las frutas y verduras, los letreros hechos a mano y la 

forma en que se exhibe la mercancía en un mercado tradicional también 

son formas de comunicación visual que reflejan la abundancia, la tradición 

y el estilo de vida de una comunidad. 

Estos ejemplos demuestran cómo la cultura se respira y se transmite a través de 

lo visual en el día a día de las comunidades, y cómo el diseño gráfico puede 

intervenir para amplificar y preservar estos mensajes. 

 

1.5 Enfoque social y cultural a través del Diseño Gráfico 

1.5.1 Diseño con enfoque comunitario y participativo 

El diseño con enfoque comunitario y participativo es una forma de entender y 

aplicar el diseño gráfico que va más allá de la simple creación de una pieza visual. 

Aquí, el diseñador no es solo un creador, sino un facilitador. Implica trabajar con 

la comunidad, no solo para la comunidad. En este tipo de diseño, los miembros 

de la comunidad son parte activa del proceso creativo, desde la 

conceptualización hasta la ejecución. 

Las características de este enfoque son: 



• Colaboración y co-creación: Se busca que las ideas y las decisiones 

surjan de un diálogo con los miembros de la comunidad, asegurando que 

el diseño refleje auténticamente sus necesidades, deseos y valores. Esto 

puede implicar talleres, reuniones o encuestas participativas. 

• Empoderamiento: Al involucrar a la comunidad en el proceso, se les da 

voz y se fortalece su sentido de pertenencia y propiedad sobre el 

resultado. Esto es especialmente importante en proyectos relacionados 

con la identidad cultural. 

• Relevancia cultural: El diseño resultante es más probable que sea 

culturalmente apropiado y significativo, ya que se basa en el conocimiento 

interno de la comunidad sobre sus propias tradiciones, símbolos y formas 

de expresión. 

• Sostenibilidad: Los proyectos diseñados participativamente suelen tener 

mayor impacto y sostenibilidad a largo plazo, porque la comunidad se 

siente más comprometida con ellos y tiene la capacidad de mantenerlos o 

replicarlos. 

• Abordaje de problemas reales: Se enfoca en resolver problemas o 

satisfacer necesidades específicas de la comunidad, como promover la 

salud, educar sobre un tema social, o preservar una tradición en peligro. 

1.5.2 El papel del diseño gráfico en la preservación de la 

identidad cultural 

El diseño gráfico juega un papel crucial en la preservación de la identidad cultural 

en el mundo moderno. En un contexto de globalización, donde muchas culturas 

pueden verse amenazadas por la homogeneización, el diseño gráfico se 

convierte en una herramienta poderosa para mantener vivas las tradiciones, los 

símbolos y las narrativas de un pueblo. 

¿Cómo lo hace? 

• Visibilidad y reconocimiento: El diseño gráfico puede tomar elementos 

visuales de una cultura (patrones textiles, símbolos ancestrales, 



iconografía, colores tradicionales) y darles una nueva vida en formatos 

contemporáneos. Esto hace que la cultura sea más visible y reconocible 

para las nuevas generaciones y para el mundo exterior. Por ejemplo, al 

incorporar bordados tradicionales en un logo moderno o en un diseño de 

producto. 

• Creación de un archivo visual: A través de la digitalización de imágenes 

históricas, la creación de bases de datos de patrones o la ilustración de 

relatos orales, el diseño gráfico ayuda a crear un registro visual de la 

cultura que puede ser estudiado y consultado en el futuro. 

• Narrativa y educación: El diseño gráfico permite contar las historias de 

una cultura de manera atractiva y comprensible. Infografías sobre rituales, 

libros ilustrados sobre leyendas, o exposiciones interactivas sobre la 

historia local, son formas en que el diseño educa y transmite el patrimonio. 

• Revitalización de tradiciones: Al aplicar técnicas de diseño gráfico a la 

artesanía tradicional (por ejemplo, diseñando nuevos patrones para 

textiles o cerámica basados en la simbología local), se puede dar un nuevo 

impulso a oficios y prácticas que podrían estar en declive. 

• Orgullo y pertenencia: Cuando los elementos culturales se ven reflejados 

en diseños contemporáneos, se refuerza el sentido de orgullo y 

pertenencia en la comunidad, especialmente entre los jóvenes, que ven 

su cultura representada de una manera relevante y atractiva. 

• Promoción y difusión: El diseño gráfico es indispensable para la 

promoción turística, cultural y comercial de una región. Crear materiales 

visuales atractivos sobre la cultura comiteca (folletos, postales, sitios web) 

ayuda a difundir su riqueza a un público más amplio. 

1.5.3 Casos de estudio de diseño gráfico con impacto cultural 

Existen numerosos ejemplos de cómo el diseño gráfico ha tenido un impacto 

significativo en la cultura. Aquí te presento algunos tipos de casos que podrían 

inspirarte o servir como referencia: 



• Proyectos de revitalización de lenguas y escrituras indígenas: En 

varias partes del mundo, diseñadores gráficos han trabajado con 

comunidades indígenas para crear nuevas tipografías basadas en 

escrituras ancestrales, diseñar materiales educativos en lenguas nativas, 

o desarrollar aplicaciones interactivas para enseñar estos idiomas. Un 

ejemplo es el trabajo con la escritura maya o los esfuerzos por digitalizar 

y difundir alfabetos indígenas en América Latina. 

• Diseño para museos y exposiciones culturales: Los museos y centros 

culturales utilizan el diseño gráfico para sus exposiciones. Esto incluye 

desde la señalética y los paneles informativos hasta la creación de 

experiencias interactivas y material promocional. Un buen diseño en un 

museo no solo informa, sino que contextualiza las piezas, las hace 

accesibles y crea una experiencia inmersiva que resalta la importancia 

cultural de los objetos expuestos. Por ejemplo, una exposición sobre 

textiles tradicionales donde el diseño gráfico explique los patrones y 

técnicas. 

• Marcas y productos inspirados en la cultura local: Numerosas marcas 

han logrado un gran éxito al incorporar elementos de su herencia cultural 

en sus diseños de producto o branding. Por ejemplo, diseñadores de moda 

que integran bordados o tejidos tradicionales en sus colecciones, o 

empresas de alimentos que usan ilustraciones folclóricas en sus 

empaques. Esto no solo genera valor comercial, sino que también 

promueve la artesanía y los símbolos culturales. Piensa en marcas 

mexicanas que utilizan iconografía prehispánica o artesanal. 

• Diseño para eventos y festivales culturales: Desde el diseño del cartel 

hasta los materiales promocionales, la señalización y la ambientación, el 

diseño gráfico es fundamental para la identidad de los festivales. Un 

festival de música folclórica, una feria de artesanías o una celebración 

tradicional dependen del diseño gráfico para comunicar su esencia, atraer 

público y sumergir a los asistentes en la experiencia cultural. 



• Iniciativas de diseño social: Muchos diseñadores colaboran con ONG o 

grupos comunitarios para crear campañas visuales que aborden 

problemas sociales o promuevan el patrimonio. Esto puede incluir 

campañas sobre la importancia de conservar el medio ambiente local, la 

promoción de la igualdad de género con imágenes que desafíen 

estereotipos, o la difusión de derechos humanos a través de infografías 

accesibles. Estas iniciativas usan el diseño para generar conciencia y 

movilizar a la comunidad. 

Demuestran que el diseño gráfico es una fuerza activa en la modelación y 

preservación cultural, ofreciendo una plataforma para que las identidades locales 

no solo sobrevivan, sino que prosperen y se compartan.  
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Capítulo 2: Comitán de Domínguez 

2.1 Ubicación geográfica 

2.1.1 Localización dentro del estado de Chiapas 

Comitán de Domínguez, conocido cariñosamente como "La Atenas de Chiapas", 

es una ciudad y cabecera municipal situada en la parte sureste del estado de 

Chiapas, en México. Para ubicarlo fácilmente en el mapa, está justo en la Región 

Socioeconómica Meseta Comiteca Tojolabal. Imagina que Chiapas es como la 

palma de una mano extendida hacia el sureste; Comitán se encontraría en una 

posición central, pero inclinada hacia el oriente, cerca de la frontera con 

Guatemala. 

Limita al norte con los municipios de Amatenango del Valle y Las Rosas; al este 

con La Independencia y La Trinitaria (donde se encuentran las famosas Lagunas 

de Montebello); al sur con Tzimol y Socoltenango; y al oeste con Venustiano 

Carranza, Totolapa y Teopisca. Esta ubicación estratégica lo convierte en un 

punto de conexión importante, no solo dentro del estado, sino también con el país 

vecino. Es una zona de tránsito y de intercambio cultural y comercial, lo que le 

ha dado una dinámica muy particular a lo largo de su historia. 

La ciudad de Comitán en sí se asienta en un valle de clima templado, rodeada 

de montañas y elevaciones. Su altitud promedio es de unos 1,600 metros sobre 

el nivel del mar, lo que le da un clima más fresco y agradable en comparación 

con las zonas de la costa o la selva chiapaneca. Esta localización geográfica ha 

sido clave para su desarrollo, convirtiéndolo en un centro urbano relevante y un 

punto de referencia para los municipios vecinos y las comunidades rurales que 

lo rodean. 

2.1.2 Características del entorno natural 

El entorno natural de Comitán de Domínguez es de una riqueza y belleza 

impresionantes, lo que no solo define su paisaje, sino que también influye en la 

vida y la cultura de sus habitantes. Está enclavado en una región conocida como 



"Tierras Altas de Chiapas" o "Sierra Madre de Chiapas", aunque específicamente 

se ubica en la Meseta Comiteca. 

Predominan los paisajes de montañas y cerros, cubiertos en muchas zonas por 

bosques de pino y encino. Esto le da un aire fresco y paisajes verdes que 

contrastan con otras regiones más cálidas de Chiapas. No es una zona de selva 

densa, sino más bien de bosques templados y algunos valles fértiles. 

Una de las características más destacadas de su entorno son los cuerpos de 

agua. La región es famosa por sus lagos y lagunas, siendo las más conocidas 

las Lagunas de Montebello, que, si bien están en el municipio vecino de La 

Trinitaria, forman parte integral del ecosistema y el atractivo natural cercano a 

Comitán. Estas lagunas son conocidas por sus impresionantes colores, que van 

del turquesa al verde esmeralda, debido a la composición mineral de sus aguas. 

También hay ríos, como el Río Grande o Comitán, que atraviesan la zona. 

La diversidad biológica también es importante. En sus bosques y cuerpos de 

agua se puede encontrar una variedad de flora y fauna, desde diferentes tipos de 

aves hasta mamíferos pequeños y una vegetación exuberante adaptada a la 

altura y el clima. La tierra en los valles es fértil, lo que ha permitido el desarrollo 

de la agricultura a lo largo de la historia, principalmente el cultivo de maíz, frijol y, 

en menor medida, café. 

Este entorno natural no es solo un telón de fondo bonito; ha moldeado las 

actividades económicas, las leyendas, las tradiciones y la forma de vida de los 

comitecos. Los materiales disponibles en la naturaleza, como ciertas maderas o 

arcillas, han influido en sus artesanías, y el ciclo de la lluvia y las cosechas 

marcan muchas de sus festividades. Es un paisaje que invita a la contemplación 

y que ha sido fuente de inspiración para artistas y artesanos a lo largo del tiempo. 

2.1.3 Zonas urbanas y rurales 

Comitán de Domínguez presenta una dualidad interesante en su configuración 

poblacional: la ciudad de Comitán como un centro urbano consolidado y las 

numerosas comunidades y rancherías que conforman su vasta zona rural. 



La zona urbana, es decir, la ciudad de Comitán, es el corazón del municipio. Es 

un centro vibrante con una arquitectura colonial que le da un encanto especial. 

Calles empedradas, casas con tejados, patios interiores y balcones adornados 

son una postal común. Aquí se concentran los principales servicios: hospitales, 

escuelas, universidades, comercios, bancos y la administración municipal. La 

ciudad es el motor económico y cultural, atrayendo a personas de los alrededores 

para trabajar, estudiar o comerciar. Es un lugar donde la vida es más acelerada, 

hay una mayor mezcla de influencias y donde la modernidad se encuentra con la 

tradición. Hay plazas, parques y una vida social activa, especialmente alrededor 

de su parque central y su catedral. 

Por otro lado, la zona rural del municipio de Comitán de Domínguez es extensa 

y comprende una gran cantidad de ejidos, rancherías y pequeñas comunidades. 

En estas áreas, la vida es mucho más tranquila y ligada a la tierra. La mayoría 

de sus habitantes se dedican a actividades agrícolas, como el cultivo de maíz, 

frijol, hortalizas, y en algunas zonas, la ganadería. Aquí se encuentran muchas 

de las comunidades indígenas, principalmente el pueblo Tojolabal, que conservan 

sus tradiciones, lenguas y formas de organización social. 

La vida en las zonas rurales sigue ritmos más ancestrales, marcados por los 

ciclos agrícolas y las festividades comunitarias. Las viviendas suelen ser más 

sencillas, construidas con materiales locales. Aunque el acceso a servicios es 

menor que en la ciudad, muchas de estas comunidades son guardianas de las 

tradiciones más arraigadas, la medicina tradicional, los usos y costumbres, y las 

artesanías. 

La interacción entre la zona urbana y rural es constante. Los productos agrícolas 

de las comunidades rurales llegan a los mercados de Comitán, y los habitantes 

rurales acuden a la ciudad para abastecerse de productos, acceder a servicios 

médicos o educativos, o vender sus artesanías. Esta dinámica crea un flujo 

bidireccional de personas, bienes e ideas, donde la cultura rural influye en la 

urbana y viceversa, generando una identidad comiteca diversa y rica en matices. 

 



2.1.4 Influencia geográfica en la cultura y producción gráfica 

La geografía de Comitán de Domínguez ha sido un factor determinante en la 

configuración de su cultura y, por ende, en su producción gráfica. La interacción 

entre el entorno natural, la ubicación estratégica y la división entre zonas urbanas 

y rurales ha dejado una huella indeleble en las expresiones visuales de la región. 

Primero, la abundancia de recursos naturales ha influido directamente en los 

materiales y las temáticas de las artesanías y el arte local. Por ejemplo: 

• Colores y pigmentos: Los colores de las lagunas, la vegetación de 

los bosques de pino y encino, y los tonos de la tierra, se reflejan en la 

paleta de colores usada en textiles, cerámica y pintura. Es común ver 

verdes intensos, azules turquesa, marrones terrosos y rojos de flores 

locales. 

• Motivos naturales: La flora y fauna de la región (flores, aves, insectos, 

venados) son fuentes de inspiración recurrentes en los diseños de 

bordados, las cerámicas y las ilustraciones. Estos motivos no son solo 

decorativos, sino que a menudo tienen un significado simbólico 

arraigado en la cosmovisión local. 

Segundo, la ubicación cercana a la frontera con Guatemala ha propiciado un 

intercambio cultural constante a lo largo de siglos. Esto se ve en: 

• Influencias de diseño: Es posible encontrar similitudes en patrones 

textiles y técnicas artesanales con regiones guatemaltecas, lo que 

enriquece la diversidad gráfica. 

• Comercio y tránsito: Al ser un punto de paso, Comitán ha sido un crisol 

de culturas, absorbiendo y adaptando elementos visuales de viajeros y 

comerciantes, lo que ha aportado a una iconografía más variada. 

Tercero, la interacción entre la zona urbana y rural también es crucial para la 

producción gráfica: 



• Tradición vs. Modernidad: La ciudad, como centro urbano, ha permitido 

la adopción de nuevas tecnologías y estilos de diseño, mientras que las 

zonas rurales son guardianas de las técnicas y diseños tradicionales. Esta 

convivencia genera un diálogo visual interesante, donde se combinan lo 

ancestral con lo contemporáneo. 

• Artesanía como expresión gráfica: Las técnicas artesanales como el 

bordado, el tejido en telar de cintura y la alfarería no son solo 

manualidades; son formas de producción gráfica ancestral. Los diseños 

geométricos, las representaciones de figuras y la narrativa visual de sus 

textiles y cerámicas son expresiones gráficas profundas que transmiten 

historias y cosmovisión. 

• Fiestas y celebraciones: Las festividades comitecas, llenas de color y 

simbolismo, son una manifestación visual de la cultura. Los vestuarios, 

adornos, altares y elementos decorativos son parte de su producción 

gráfica efímera, pero muy significativa. 

La influencia geográfica permite entender de dónde vienen los colores, formas y 

motivos que se plasmarán en los diseños de serigrafía. La naturaleza, la historia 

de los intercambios fronterizos y la riqueza de sus comunidades rurales son una 

mina de oro visual para inspirar la transmisión de la cultura comiteca a través de 

la ropa. 

2.2 Historia 

2.2.1 Fundación y origen del nombre “Comitán” 

La historia de Comitán de Domínguez es rica y se remonta a tiempos 

prehispánicos, mucho antes de la llegada de los españoles. El territorio que hoy 

ocupa Comitán fue habitado originalmente por grupos mayas, específicamente 

por los Tojolabales y Tzeltales, quienes establecieron pequeños asentamientos. 

El origen del nombre "Comitán" es de raíz náhuatl, una lengua indígena que se 

extendió por gran parte de Mesoamérica. Se deriva de la palabra "Comitl-tlan", 

que se interpreta comúnmente como "lugar de alfareros" o "lugar de comales". 



Esto nos da una pista muy importante sobre la actividad económica y cultural de 

la región desde tiempos antiguos: la producción de cerámica. Los comales, 

utensilios de barro planos usados para cocer tortillas, eran esenciales en la vida 

diaria y su producción era una actividad destacada. 

Con la llegada de los conquistadores españoles en el siglo XVI, el asentamiento 

original fue evangelizado y reorganizado. Se fundó formalmente como una 

reducción indígena bajo el nombre de "San Sebastián Comitán". Los frailes 

dominicos jugaron un papel crucial en este proceso, estableciendo iglesias y 

organizando a la población. Poco a poco, la villa fue creciendo en importancia 

debido a su posición estratégica en la ruta comercial entre el centro de Chiapas 

y Centroamérica. 

El apellido "de Domínguez" fue añadido mucho después, en 1829, para honrar a 

un ilustre personaje local: Belisario Domínguez Palencia, un médico y político 

comiteco que se convertiría en un mártir de la democracia mexicana por su 

valiente oposición a la dictadura de Victoriano Huerta. Este añadido al nombre 

resalta la importancia de Comitán en la historia política del país, más allá de su 

origen prehispánico y colonial. 

Así, el nombre de Comitán no es solo una etiqueta; es una ventana a su pasado. 

Nos habla de sus raíces prehispánicas (alfarería), su pasado colonial (San 

Sebastián, el santo patrón) y su papel en la historia de México (Domínguez), 

revelando capas de su identidad cultural. 

2.2.2 Momentos históricos relevantes 

La historia de Comitán está salpicada de momentos clave que han moldeado su 

identidad y la han posicionado como una ciudad de gran relevancia en Chiapas 

y en la historia de México. 

• Época Prehispánica: Antes de la llegada de los españoles, la región 

estaba poblada por grupos mayas, principalmente tojolabales y tzeltales. 

Evidencia arqueológica sugiere la existencia de asentamientos 



importantes y una rica cultura agrícola y alfarera, lo que le dio su nombre 

original de "Comitlán" (lugar de alfareros). 

• Fundación Colonial y Siglo XVI: Con la conquista española, los frailes 

dominicos llegaron a la región en 1528 y fundaron el pueblo de "San 

Sebastián Comitán". Se convirtió en un centro de evangelización y en un 

punto estratégico en la ruta comercial entre la Capitanía General de 

Guatemala (a la que pertenecía Chiapas) y la Nueva España. Esta 

ubicación le permitió prosperar y ser un lugar de intercambio cultural y 

económico. 

• Papel en la Independencia de Chiapas (1821-1824): Comitán fue un 

foco crucial para la independencia de Chiapas de la corona española y, 

posteriormente, su anexión a México. El 28 de agosto de 1821, Comitán 

proclamó su independencia de la Capitanía General de Guatemala, 

adelantándose a Ciudad Real (hoy San Cristóbal de las Casas) y 

declarando su adhesión a México. Este hecho es un hito fundamental en 

la historia comiteca y chiapaneca, conocido como el "Primer Grito de 

Independencia de Chiapas". Fue un periodo de mucha efervescencia 

política y social. 

• Guerra de Reforma y Época Porfiriana (Siglo XIX): Comitán vivió 

periodos de inestabilidad durante la Guerra de Reforma en México. Sin 

embargo, durante el Porfiriato, como muchas ciudades, experimentó un 

crecimiento urbano y modernización, aunque las tensiones sociales 

también eran latentes. En 1829, la villa fue elevada a la categoría de 

ciudad, y en 1915 se le añadió "de Domínguez" en honor a Belisario 

Domínguez. 

• El Legado de Belisario Domínguez (Principios Siglo XX): El Dr. 

Belisario Domínguez Palencia, oriundo de Comitán, es uno de los 

personajes más emblemáticos. Su valiente discurso en el Senado de la 

República en 1913, donde denunció la usurpación del poder por Victoriano 

Huerta y su papel en la muerte de Francisco I. Madero, le costó la vida. Su 



martirio lo convirtió en un símbolo de la libertad de expresión y la defensa 

de la democracia, elevando el nombre de Comitán a nivel nacional. 

• Desarrollo Moderno (Siglos XX y XXI): A lo largo del siglo XX, Comitán 

consolidó su papel como centro regional. Se modernizó su infraestructura, 

se impulsó la educación y la cultura, y se mantuvo como un importante 

nodo comercial y turístico, especialmente por su cercanía a las Lagunas 

de Montebello y otros atractivos naturales y arqueológicos. 

Estos momentos históricos no son solo fechas; son eventos que han forjado el 

carácter de Comitán, su orgullo por la libertad, su espíritu comercial y su rica 

herencia cultural, todo lo cual se refleja en sus tradiciones y expresiones visuales. 

2.2.3 Personajes históricos representativos 

Comitán ha sido cuna de grandes hombres y mujeres que han dejado una huella 

profunda no solo en la historia de Chiapas, sino de México. Conocerlos nos ayuda 

a entender el espíritu y la identidad de esta tierra. 

• Dr. Belisario Domínguez Palencia (1863-1913): Sin duda, el personaje 

más emblemático de Comitán. Fue un médico de profesión que dedicó su 

vida al servicio público y la política. Su valentía y su profundo compromiso 

con la democracia lo llevaron a pronunciar un discurso en el Senado en 

1913, denunciando al dictador Victoriano Huerta y exigiendo su renuncia. 

Esta acción le costó la vida, siendo asesinado por órdenes del propio 

Huerta. Su martirio lo convirtió en un símbolo nacional de la libertad de 

expresión y la defensa de las instituciones. Su legado es tan importante 

que la ciudad lleva su apellido. 

• Rosario Castellanos Figueroa (1925-1974): Aunque nació en la Ciudad 

de México, Rosario Castellanos pasó gran parte de su infancia y 

adolescencia en Comitán, un periodo que marcó profundamente su obra 

literaria. Es una de las escritoras más importantes de México del siglo XX, 

destacada por su poesía, novela, cuento, ensayo y dramaturgia. Su obra 

aborda temas como la condición de la mujer, la identidad indígena y la 



justicia social en Chiapas. Su visión crítica y profunda sobre la realidad de 

su tierra natal la convierte en una figura cultural ineludible asociada a 

Comitán. 

• Hermila Galindo Acosta (1886-1954): Aunque no nació en Comitán, 

Hermila Galindo vivió parte de su vida en Chiapas, y su influencia como 

feminista radical y sufragista es fundamental para entender los 

movimientos sociales y políticos del estado. Fue una figura clave en la 

lucha por los derechos de la mujer en México, impulsando el voto femenino 

y la igualdad de género. Su paso por Chiapas y su activismo dejaron una 

marca en la conciencia de la época. 

• José María Luis Mora (1794-1850): Destacado ideólogo liberal y político 

mexicano. Aunque nació en el estado de Guanajuato, su influencia en la 

época de la independencia y la formación del México independiente fue 

vasta, y sus ideas tuvieron eco en regiones como Comitán, que buscaba 

su camino tras la independencia. Sus planteamientos sobre la separación 

Iglesia-Estado y la educación liberal fueron fundamentales. 

• Otros personajes locales: Además de estas figuras de renombre 

nacional, Comitán ha sido hogar de muchos otros individuos que, desde 

sus ámbitos (maestros, artesanos, médicos, líderes comunitarios), han 

contribuido a forjar la identidad local. Sus nombres quizá no sean tan 

conocidos a nivel nacional, pero su impacto en la vida diaria y en la 

transmisión de las costumbres y saberes comitecos es invaluable. 

Estos personajes, cada uno a su manera, han contribuido al tejido histórico y 

cultural de Comitán, dotándola de un prestigio intelectual, político y social que la 

distingue en el panorama chiapaneco y mexicano. Su legado es parte de la 

historia que se sigue comunicando, a veces de forma explícita, otras veces de 

forma implícita, a través de las expresiones culturales de la región. 

 

2.2.4 Historia visual y gráfica en Comitán 



La historia visual y gráfica de Comitán es un reflejo palpable de su rica trayectoria 

cultural y social. A lo largo del tiempo, las representaciones visuales han sido 

cruciales para documentar, celebrar y transmitir la identidad comiteca. 

Antes de la Conquista: 

• Iconografía prehispánica: Aunque Comitán no cuenta con grandes 

zonas arqueológicas mayas dentro de su municipio, su cercanía con sitios 

como Chinkultic y la presencia de poblaciones tojolabales y tzeltales 

indican que la iconografía maya estuvo presente en la región. Esto se 

manifestaba en la cerámica, los textiles, la cestería y la posible pintura 

mural con motivos geométricos, zoomorfos y antropomorfos, cargados de 

simbolismo religioso y cosmológico. El origen del nombre "lugar de 

alfareros" ya nos habla de una tradición visual y de producción de objetos 

gráficos (aunque no en papel). 

Época Colonial (Siglos XVI-XVIII): 

• Arte sacro y arquitectura religiosa: Con la llegada de los dominicos, la 

iconografía católica se superpuso a las tradiciones indígenas. Las iglesias 

de Comitán, como la de Santo Domingo o la de San Sebastián, son un 

claro ejemplo. Sus fachadas, retablos, esculturas y pinturas murales 

representan la fusión de estilos y técnicas, donde a veces se aprecian 

manos indígenas interpretando temas europeos, dando lugar a un 

sincretismo visual. Los grabados religiosos traídos de Europa también 

influyeron en la producción local. 

• Documentos administrativos: Los registros de la época, aunque no 

artísticos, contenían caligrafías elaboradas, sellos, escudos y diagramas 

que forman parte de la historia gráfica del periodo. 

Siglos XIX y XX: La modernidad y el reflejo de la identidad: 

• Retratos y fotografía: Con el avance de la fotografía, las imágenes de 

personajes ilustres (como Belisario Domínguez) y la vida cotidiana 



comiteca comenzaron a registrarse. Los estudios fotográficos locales 

capturaban la sociedad de la época, sus vestimentas y costumbres. 

• Imprenta y publicaciones: La llegada de la imprenta, aunque tardía en 

Chiapas, permitió la difusión de periódicos, folletos y carteles. Estos fueron 

los primeros medios masivos de diseño gráfico. Los anuncios comerciales, 

las noticias y los comunicados políticos comenzaron a tener un lenguaje 

visual específico, usando tipografías y grabados de la época. 

• Carteles de feria y publicidad local: Las ferias, festividades y eventos 

culturales de Comitán generaron una producción de carteles más 

populares, con un diseño que combinaba elementos locales con estilos 

artísticos de la época. Estos carteles son ahora documentos históricos que 

muestran la evolución estética y social. 

• Arquitectura y fachadas: Las fachadas de las casas coloniales y 

neoclásicas, con sus detalles ornamentales, colores y el uso de hierro 

forjado en balcones, son también una expresión gráfica de la identidad 

urbana. 

Siglo XXI: Digitalización y nuevas expresiones: 

• Diseño contemporáneo: Actualmente, el diseño gráfico en Comitán se 

ha diversificado con la digitalización. Los diseñadores locales crean 

branding para negocios, sitios web, redes sociales, y material turístico que 

a menudo incorpora elementos de la iconografía comiteca y chiapaneca, 

fusionando lo tradicional con lo moderno. 

• Artesanía con visión de diseño: Los artesanos, algunos de ellos con 

formación en diseño, están creando piezas que reinterpretan los motivos 

tradicionales en productos contemporáneos, lo que representa una 

evolución en la producción visual local. Esto es clave para tu tesis, ya que 

tus trajes de baño serían un ejemplo de esta evolución. 

• Muralismo y arte urbano: El surgimiento de murales y expresiones de 

arte urbano en la ciudad también contribuye a la historia visual, reflejando 

temas sociales, culturales y artísticos contemporáneos. 



La historia visual y gráfica de Comitán es un testimonio de cómo la comunidad 

ha comunicado su identidad, sus valores y sus historias a través de las imágenes, 

desde los diseños ancestrales hasta las expresiones digitales de hoy. 

 

2.3 Identidad cultural 

2.3.1 Tradiciones y costumbres comitecas 

Las tradiciones y costumbres son el corazón de la identidad cultural de Comitán 

de Domínguez, un tejido vivo que se transmite de generación en generación, 

dándole un carácter único a esta ciudad. Son el reflejo de su historia, su mestizaje 

y su gente. 

Una de las tradiciones más arraigadas es la celebración de sus fiestas patronales 

y religiosas. La más importante es la Feria de San Sebastián, en enero, dedicada 

al santo patrono de la ciudad. Durante esta festividad, la ciudad se llena de color, 

música, danzas tradicionales, procesiones religiosas y actividades recreativas. 

La quema de fuegos pirotécnicos, la música de marimba y la danza de los 

Parachicos (aunque más emblemática de Chiapa de Corzo, hay influencias y 

celebraciones similares) son parte de este ambiente festivo. 

Otra festividad significativa es el Día de Muertos (1 y 2 de noviembre). En 

Comitán, como en todo México, esta celebración es muy importante. Las familias 

montan altares coloridos con ofrendas de comida, bebida, flores de cempasúchil, 

veladoras y fotografías de sus difuntos. Se visitan los panteones, se adorna a las 

tumbas y se convive con la memoria de los seres queridos. La elaboración de 

"calaveritas" de azúcar y pan de muerto con diseños particulares es una tradición 

visual y gastronómica. 

Las posadas y las fiestas navideñas también son muy importantes, con las calles 

adornadas, piñatas y reuniones familiares. El Carnaval previo a la Cuaresma, 

aunque no tan grande como el de otros lugares, también se celebra con desfiles 

y bailes. 



Más allá de las grandes festividades, las costumbres cotidianas también definen 

la vida comiteca: 

• La comida como ritual: La gastronomía comiteca es una costumbre en 

sí misma. La preparación de ciertos platillos para eventos específicos 

(tamales, patos, quesos), el ritual de la comida en familia y la visita al 

mercado local son parte del día a día. 

• La música de marimba: La marimba es el instrumento musical por 

excelencia de Chiapas, y en Comitán tiene un lugar especial. Escuchar 

una marimba en el parque central o en reuniones familiares es una 

costumbre que evoca la alegría y la identidad chiapaneca. 

• El rebozo y el atuendo tradicional (o con toques tradicionales): 

Aunque no todos los días, el uso del rebozo o prendas con bordados 

regionales en eventos especiales es una costumbre que mantiene viva la 

estética tradicional. 

• La hospitalidad: Los comitecos son conocidos por su calidez y 

hospitalidad, una costumbre social arraigada que se manifiesta en la forma 

de recibir a los visitantes. 

Estas tradiciones y costumbres no solo son actividades; son expresiones de los 

valores, la historia y la cosmovisión de la gente de Comitán, y son una fuente 

inagotable de inspiración para cualquier proyecto que busque conectar con su 

identidad cultural. 

2.3.2 Indumentaria tradicional y sus símbolos 

La indumentaria tradicional de una región es una de las manifestaciones más 

visibles y simbólicas de su identidad cultural. En el caso de Comitán de 

Domínguez, aunque no tiene un traje "típico" tan estandarizado y reconocido 

internacionalmente como los de otras regiones de México (por ejemplo, el de 

Chiapa de Corzo o el de Tehuana), sí cuenta con elementos que, a lo largo del 

tiempo, han marcado su vestimenta y son ricos en simbolismo. 



Históricamente, la vestimenta de las comunidades indígenas circundantes 

(especialmente tojolabales y tzeltales) ha sido la que ha conservado los 

elementos más tradicionales y simbólicos. En estas comunidades, la vestimenta 

femenina es particularmente rica: 

• Huipiles: Son blusas cuadradas o rectangulares, a menudo elaboradas 

en telar de cintura y decoradas con intrincados bordados. Estos bordados 

no son aleatorios; cada puntada y cada figura tienen un significado. 

• Símbolos: Los patrones pueden representar la cosmovisión maya: figuras 

geométricas que aluden a la naturaleza (montañas, ríos, campos de maíz), 

animales sagrados (aves, serpientes, jaguares) que simbolizan deidades 

o conceptos espirituales, y diseños florales que representan la fertilidad y 

la conexión con la tierra. Los colores también tienen su simbolismo, 

aunque varían según la comunidad y el uso (cotidiano o festivo). 

• Técnica: El uso del telar de cintura es una técnica ancestral que también 

tiene un significado cultural, siendo transmitida de madres a hijas. La 

complejidad del bordado y los materiales (algodón, lana, hilos de seda) 

también pueden indicar el estatus social o la ocasión. 

• Faldas (enredos o enaguas): Amplias y largas, a menudo de colores 

oscuros, y también pueden llevar algún bordado en el dobladillo o en la 

parte superior. 

• Rebozos: Una prenda fundamental en la indumentaria femenina 

chiapaneca. Los rebozos de Comitán y la región suelen ser de algodón o 

seda, con diseños de "pluma" o "punta de flecha" tejidos o bordados, y 

flecos elaborados. No solo son funcionales (para cargar bebés, protegerse 

del sol o el frío), sino que son accesorios elegantes y con historia. 

En la vestimenta mestiza de la ciudad de Comitán, aunque no hay un traje de 

diario tan elaborado, sí se adoptan y adaptan elementos tradicionales para 

ocasiones especiales. Por ejemplo, es común ver vestidos con bordados florales 

inspirados en los motivos locales, el uso de rebozos finos para complementar la 



vestimenta, o la incorporación de joyería de ámbar (una piedra preciosa de 

Chiapas) que añade un toque cultural. 

La indumentaria tradicional es una fuente inagotable de inspiración. Los colores, 

los patrones geométricos y figurativos, la simbología de la naturaleza y las 

historias detrás de cada bordado son elementos gráficos que se puede 

reinterpretar en los diseños de serigrafía para la ropa. Al hacerlo, no solo se está 

creando una pieza de moda, sino que se está transmitiendo un fragmento de la 

rica identidad visual y cultural de Comitán. 

2.3.3 Gastronomía como elemento cultural 

La gastronomía comiteca es mucho más que solo comida; es una expresión 

vibrante de su identidad cultural, un compendio de sabores, técnicas e historias 

que se han transmitido de generación en generación. Refleja el mestizaje, la 

riqueza de sus recursos naturales y la creatividad de su gente. 

Se caracteriza por una mezcla de ingredientes prehispánicos (maíz, frijol, chile, 

hierbas locales) con influencias coloniales (carnes de cerdo y res, lácteos, trigo). 

El resultado es una cocina con sabores robustos y distintivos. 

Algunos de los pilares de la gastronomía comiteca incluyen: 

• La Carne de Cerdo y Res: El "Chalupas Comitecas" son un ejemplo 

icónico: pequeñas tortillas de maíz fritas, cubiertas con carne de cerdo 

deshebrada, salsa de chile, rábano picado y queso desmoronado. Otro 

plato famoso es el "Pescado en Mone", que en realidad es carne de res o 

cerdo deshebrada, preparada con una salsa de hierbas y chiles, envuelta 

en hojas de plátano y cocida al vapor, lo que le da un sabor muy particular. 

• Lácteos: Comitán es conocido por sus quesos y cremas artesanales de 

alta calidad, como el "queso de bola" o el "queso Comiteco", que tienen 

denominación de origen. Estos no solo se comen solos, sino que son 

ingredientes clave en muchos platillos. 

• Bebidas Tradicionales: El "Comiteco" es la bebida alcohólica más 

emblemática, un destilado de aguamiel de maguey que representa un 



legado ancestral. También son populares las bebidas refrescantes como 

el "Tascalate" (a base de maíz tostado, cacao, achiote y canela) y el 

"Ponche de granada". 

• Dulces y Postres: La repostería comiteca es una delicia. El "Pan Coleto" 

(aunque de San Cristóbal, es muy consumido), los "muñecos" de miel, los 

dulces de leche y la "cocada" (dulce de coco) son ejemplos de la dulzura 

de la región. 

• Tamales: Como en todo México, los tamales son fundamentales, pero en 

Comitán tienen sus propias versiones, como los tamales de chipilín (una 

hierba local) o de azafrán. 

• La gastronomía comiteca no es solo el platillo en sí, sino también 

todo el ritual alrededor de la comida: la forma de preparar los 

ingredientes frescos del mercado, la reunión familiar en torno a la mesa, 

las técnicas de cocción que se han pasado de madres a hijas, y las 

historias y leyendas asociadas a ciertos alimentos. 

2.3.4 Artesanías y producción visual local 

Las artesanías son una de las expresiones más genuinas y palpables de la 

producción visual local en Comitán y sus alrededores. Cada pieza es un 

testimonio de la creatividad, la habilidad manual y la cosmovisión de sus 

creadores, transmitiendo saberes ancestrales y la identidad de la comunidad. 

En Comitán, y especialmente en las comunidades indígenas cercanas, se 

encuentran diversas ramas artesanales: 

• Textiles y Bordados: Esta es, quizás, la artesanía más representativa de 

la región. Las mujeres indígenas, principalmente tojolabales y tzeltales, 

son maestras en el arte del tejido en telar de cintura y el bordado a mano. 

• Técnicas: Utilizan el telar de cintura para crear huipiles, servilletas, 

morrales y otras prendas, con diseños geométricos intrincados o figuras 

zoomorfas y antropomorfas. El bordado, a menudo con hilos de algodón o 



seda de colores vibrantes, adorna estas prendas con motivos florales, de 

animales o simbólicos. 

• Simbolismo: Cada patrón, color y puntada tiene un significado. Los 

rombos pueden representar el universo o los cuatro puntos cardinales; las 

serpientes, la fertilidad; las flores, la vida. Son verdaderas narrativas 

visuales tejidas. 

• Alfarería y Cerámica: Como sugiere el nombre "Comitlán" (lugar de 

alfareros), la producción de barro ha sido fundamental. Aunque hoy quizás 

no tenga la misma escala que en el pasado, aún existen alfareros que 

producen piezas utilitarias (cántaros, comales, ollas) y decorativas. Las 

formas y los esmaltes utilizados reflejan la estética local. 

• Cestería: El tejido de fibras naturales para crear canastas, sombreros y 

otros objetos utilitarios. Los patrones de los tejidos, aunque simples, 

también son una expresión visual. 

• Joyas de Ámbar: Aunque el ámbar se extrae principalmente en 

Simojovel, es una piedra preciosa icónica de Chiapas y se trabaja y 

comercializa ampliamente en Comitán. Las piezas de joyería (collares, 

aretes, pulseras) combinan el ámbar con plata u otros materiales, creando 

diseños que reflejan la estética chiapaneca. 

• Trabajos en Madera: La talla de madera para crear figuras religiosas, 

juguetes o utensilios también es una habilidad presente. 

• Pintura y Dibujo Popular: Más allá de las artesanías utilitarias, existe una 

tradición de pintura popular que refleja escenas de la vida cotidiana, 

paisajes locales, festividades o personajes típicos, a menudo con un estilo 

naíf y colorista. 

Estas artesanías no solo son productos; son documentos visuales de la identidad 

comiteca. Los patrones, los colores, las texturas, las formas y los símbolos que 

se encuentran en ellas son un lenguaje gráfico ancestral.  

2.3.5 Lenguaje, expresiones y oralidad 



El lenguaje, las expresiones y la oralidad son componentes vitales de la identidad 

cultural de Comitán de Domínguez. A través de la palabra hablada y escrita, la 

comunidad transmite su cosmovisión, su historia, su humor y sus valores, 

creando un tejido social y cultural vibrante. 

• Diversidad Lingüística: Si bien el español es el idioma predominante en 

la ciudad de Comitán, el municipio es hogar de importantes comunidades 

indígenas, principalmente el pueblo Tojolabal. El tojolabal es una lengua 

maya que se habla en varias comunidades rurales cercanas. La 

coexistencia del español y el tojolabal crea un ambiente lingüístico diverso, 

donde las expresiones y la oralidad se enriquecen mutuamente. Esta 

diversidad es un reflejo de la riqueza étnica de la región. 

• Expresiones y Modismos Locales: Como en todo lugar, en Comitán 

existen frases, refranes y modismos que son propios de la región y que 

reflejan su particular forma de ver el mundo y de interactuar. Estas 

expresiones coloquiales, cargadas de humor o sabiduría popular, son 

parte del folclore lingüístico. Por ejemplo, la forma de "hablar cantadito" o 

el uso de ciertas palabras que son únicas de Chiapas. 

• Oralidad y Transmisión de Saberes: La tradición oral es un pilar 

fundamental en la cultura comiteca, especialmente en las comunidades 

rurales. Historias, leyendas, mitos, canciones, rezos y recetas de cocina 

se han transmitido de boca en boca a través de generaciones. Estas 

narrativas orales son portadoras de la memoria histórica, los valores 

éticos, las creencias religiosas y el conocimiento sobre el entorno natural. 

Son una forma viva de mantener la cultura y de educar a los jóvenes sobre 

sus raíces. La figura de los "contadores de historias" o los "abuelos y 

abuelas" es muy valorada en este contexto. 

• Cuentos y Leyendas: Comitán es una tierra rica en leyendas y cuentos 

populares que a menudo están ligados a sus paisajes (lagunas, cerros), a 

sus calles coloniales o a personajes históricos. Estas historias no solo 

entretienen, sino que también inculcan valores, explican fenómenos 

naturales o advierten sobre peligros. La leyenda de la "Llorona" tiene 



versiones locales, y hay cuentos específicos sobre el origen de ciertos 

lugares o costumbres. 

• Música y Canciones Tradicionales: Las letras de las canciones 

interpretadas con marimba o en los bailes tradicionales a menudo cuentan 

historias de amor, de la vida rural, o de las bellezas de la región. La música 

es un vehículo poderoso para la oralidad y la expresión cultural. 

• Pregones y el lenguaje del mercado: La dinámica del mercado local es 

otro espacio donde la oralidad es vibrante. Los pregones de los 

vendedores, la forma de negociar y el ambiente sonoro son parte de la 

experiencia cultural y reflejan la vida social de Comitán. 

2.3.6 Manifestaciones gráficas tradicionales 

Las manifestaciones gráficas tradicionales en Comitán son los vestigios y las 

expresiones visuales que, a lo largo de la historia, han documentado y expresado 

la identidad cultural de la región. No se limitan al papel y la imprenta, sino que 

abarcan una amplia gama de soportes y técnicas. 

• Iconografía Prehispánica y Maya: Aunque Comitán no es un sitio 

arqueológico de grandes dimensiones, su ubicación en la zona maya 

garantiza que la iconografía maya ha estado presente. Esto incluye: 

• Diseños geométricos: Patrones repetitivos y complejos en textiles y 

cerámica que pueden simbolizar el universo, la dualidad, los ciclos 

agrícolas o elementos naturales. 

• Zoomorfos y Antropomorfos: Representaciones estilizadas de animales 

(serpientes, jaguares, aves, monos) y figuras humanas o deidades en 

vasijas, tejidos y posibles pinturas rupestres. 

• Glifos y Símbolos: Aunque no hay escritura jeroglífica extendida en 

Comitán mismo, la influencia de los sistemas de escritura maya vecinos 

puede verse en la simbología abstracta. 

• Bordados y Tejidos Tradicionales: Los textiles, especialmente los 

huipiles de las comunidades tojolabales, son un tesoro de manifestaciones 

gráficas. 



• Patrones y motivos: Como se mencionó, los bordados florales, de 

animales y geométricos en los huipiles y otras prendas no son meramente 

decorativos; son un lenguaje visual que transmite significados sobre la 

naturaleza, la cosmovisión, la historia y la pertenencia a una comunidad 

específica. Cada comunidad, e incluso cada familia, puede tener 

variaciones distintivas en sus diseños. 

• Paleta de colores: El uso de colores naturales o pigmentos vegetales, y 

la combinación de tonos vibrantes, también es una manifestación gráfica 

que tiene un profundo significado cultural. 

• Alfarería y Cerámica: Las piezas de barro cocido, desde los utensilios 

utilitarios (ollas, cántaros, comales) hasta las figuras decorativas, a 

menudo llevan grabados, relieves o pinturas con motivos gráficos. 

• Diseños y formas: Las formas de las vasijas pueden ser tradicionales y 

responder a usos específicos. Los grabados pueden ser abstractos, 

geométricos o figurativos, representando elementos de la naturaleza o la 

vida cotidiana. Los esmaltes y la forma de la cocción también generan 

texturas y colores particulares. 

• Arte Sacro Colonial: Las iglesias de Comitán y sus retablos, esculturas y 

pinturas murales son un ejemplo de la fusión de la iconografía europea 

con la mano de obra y, a veces, la sensibilidad estética indígena. Los 

detalles ornamentales, la simbología cristiana y la paleta de colores de la 

época son manifestaciones gráficas de un periodo de sincretismo cultural. 

Gráfica Popular y Fiestas: 

• Exvotos y Milagritos: Pequeñas pinturas o placas que se ofrendan en 

iglesias como agradecimiento por un favor divino, a menudo con una 

narrativa gráfica simple que representa el milagro. 

• Decoración de altares: En el Día de Muertos o en festividades religiosas, 

los altares se decoran con papel picado, flores, velas y figuras de azúcar, 

creando composiciones gráficas efímeras pero cargadas de simbolismo. 



• Piñatas y Juguetes: Los diseños y colores de las piñatas tradicionales y 

los juguetes populares también forman parte de la gráfica cultural. 

2.3.7 Patrimonio tangible e intangible 

El patrimonio cultural de Comitán de Domínguez es vasto y se divide en dos 

categorías fundamentales: el patrimonio tangible (lo que se puede tocar y ver) y 

el patrimonio intangible (lo que no se puede tocar, pero se vive y se transmite).  

Patrimonio Tangible: Son todos aquellos bienes culturales materiales, muebles 

e inmuebles, que tienen un valor histórico, artístico, arqueológico, estético, 

científico o social. En Comitán, esto incluye: 

• Arquitectura Colonial: Las edificaciones históricas del centro de la 

ciudad, con sus patios, balcones de hierro forjado, tejados de barro y 

fachadas coloridas. Ejemplos claros son la Iglesia de Santo Domingo, la 

Iglesia de San Sebastián, y las casonas antiguas que hoy albergan 

museos o comercios. Estas construcciones cuentan la historia de la ciudad 

y su desarrollo a través de los siglos. 

• Sitios Arqueológicos Cercanos: Aunque no en el centro de Comitán, 

sitios como Chinkultic (antigua ciudad maya) o las zonas con vestigios 

tojolabales y tzeltales son parte del patrimonio arqueológico de la región, 

revelando la presencia de culturas ancestrales y su influencia. 

• Colecciones de Museos y Archivos: El Museo Arqueológico de Comitán, 

el Museo de Arte Hermila Domínguez de Castellanos, y los archivos 

históricos municipales resguardan objetos, documentos, fotografías y 

obras de arte que son testimonios materiales de la vida y el desarrollo 

cultural de la ciudad. 

• Artesanías: Las piezas de textiles, cerámica, cestería, talla en madera y 

joyería de ámbar producidas por los artesanos locales son objetos que se 

pueden tocar, ver y coleccionar, y que encapsulan la habilidad y la tradición 

de la comunidad. 



• Monumentos y Esculturas: Estatuas de personajes ilustres como 

Belisario Domínguez, o monumentos conmemorativos que embellecen las 

plazas y parques de la ciudad. 

Patrimonio Intangible: Se refiere a las prácticas, representaciones, 

expresiones, conocimientos y técnicas que las comunidades, los grupos y los 

individuos reconocen como parte integrante de su patrimonio cultural. Es lo que 

no se puede tocar, pero se vive y se transmite de generación en generación. 

• Tradiciones Orales: Los cuentos, leyendas, mitos y anécdotas que se 

transmiten de boca en boca, narrando la historia, la cosmovisión y el 

folclore de Comitán. Esto incluye las historias de los ancianos y las 

canciones populares. 

• Prácticas Sociales, Rituales y Actos Festivos: Las festividades 

religiosas (como la Feria de San Sebastián), el Día de Muertos, las 

posadas navideñas, y otras celebraciones comunitarias. Incluye las 

danzas tradicionales, la música de marimba en vivo y las procesiones. 

• Conocimientos y Usos relacionados con la Naturaleza y el Universo: 

La medicina tradicional, los conocimientos sobre hierbas y plantas, y las 

prácticas agrícolas ancestrales que respetan los ciclos naturales. También 

la cosmovisión de los pueblos indígenas sobre el mundo. 

• Artes y Oficios Tradicionales: Las técnicas para tejer en telar de cintura, 

los secretos para la preparación de ciertos platillos gastronómicos, las 

recetas de bebidas tradicionales como el Comiteco, o las habilidades para 

trabajar el barro o la madera. Aunque el producto final es tangible, el saber 

hacer es intangible. 

• Gastronomía: Las recetas, los modos de preparación, el uso de 

ingredientes locales, y el significado social de la comida en festividades o 

reuniones familiares. El sabor y el aroma son experiencias intangibles que 

conectan con la cultura. 



• Lenguas Indígenas: El idioma Tojolabal, hablado en las comunidades 

rurales, es un patrimonio lingüístico intangible de inmenso valor, portador 

de una cosmovisión única. 
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Capítulo 3: La serigrafía como medio expresivo y cultural 

3.1. Origen e historia de la Serigrafía 

3.1.1 Antecedentes históricos en Asia 

La historia de la serigrafía es fascinante y se remonta a miles de años, mucho 

antes de que se le diera este nombre. Sus orígenes, como muchas innovaciones 

importantes, se encuentran en Asia, específicamente en la antigua China. Es aquí 

donde encontramos los primeros indicios de una técnica que, aunque 

rudimentaria, sentó las bases para lo que hoy conocemos como serigrafía. 

Se cree que los chinos fueron los pioneros en desarrollar una forma primitiva de 

impresión a través de plantillas. Imagina que, en lugar de un marco y una malla 

fina, usaban cabello humano tensado sobre un marco de madera o incluso 

láminas de papel muy fino. Cortaban diseños en estas plantillas y luego aplicaban 

tinta a través de los huecos, transfiriendo la imagen a la tela, papel o seda. Esto 

era especialmente útil para estampar diseños en telas de seda, que eran muy 

valoradas y una parte importante de su comercio. No era un proceso masivo, 

pero permitía replicar patrones con cierta precisión. 

Esta técnica no se limitó a China. Rápidamente, la idea de imprimir con plantillas 

se extendió a otras partes de Asia, como Japón. Los japoneses la perfeccionaron 

y la llevaron a un nivel artístico impresionante. Utilizaban plantillas de papel 

mulberry (un tipo de papel muy resistente) que cortaban con gran habilidad para 

crear diseños intrincados. Para evitar que las partes del diseño se movieran o 

cayeran, utilizaban cabellos o hilos de seda muy finos para unirlas, creando lo 

que hoy llamaríamos "puentes" o "uniones". Luego, aplicaban la tinta a través de 

la plantilla usando un pincel o una espátula. Con esta técnica, los artistas 

japoneses producían kimonos, estampas de Ukiyo-e (aunque más conocidas por 

la xilografía, también se usaban plantillas para algunos detalles y colores), y otras 

obras de arte con una delicadeza y detalle asombrosos. Eran verdaderos 

maestros en el arte de la plantilla. 



Esta forma de impresión asiática era lenta y laboriosa, pero permitía una 

reproducción que no se lograba con la pintura a mano alzada. La base de la 

serigrafía moderna, que es la idea de empujar tinta a través de una malla (o una 

plantilla) con áreas bloqueadas y abiertas, tiene sus raíces firmemente plantadas 

en estas antiguas prácticas asiáticas. Fue un paso fundamental en la historia de 

la reproducción de imágenes y diseños, sentando las bases para su llegada a 

Occidente. 

3.1.2 Serigrafía en Europa y América 

Aunque los orígenes de la impresión con plantillas se encuentran en Asia, la 

serigrafía como técnica más formal y mecanizada comenzó a desarrollarse en 

Europa y América mucho más tarde, principalmente a fines del siglo XIX y 

principios del XX. 

En Europa, la técnica de las plantillas (conocida como "stencil") se usaba desde 

hace siglos para decorar muros, tejidos y otros objetos, pero no de la forma 

sofisticada y con el control de registro que permitía la serigrafía moderna. Sin 

embargo, fue en el siglo XIX cuando las patentes relacionadas con la impresión 

a través de una malla comenzaron a surgir, principalmente en Inglaterra y 

Estados Unidos. Los impresores y artistas buscaban métodos más eficientes y 

económicos para replicar imágenes y diseños. 

El gran salto ocurrió a principios del siglo XX, cuando se empezó a utilizar la malla 

de seda (de ahí el término "serigrafía", del latín sericum que significa seda, y del 

griego graphé, escritura o dibujo). Se descubrió que tensar esta malla sobre un 

marco y bloquear ciertas áreas con una sustancia (como pegamento o barniz) 

permitía que la tinta pasara solo por las zonas deseadas. Los primeros usos 

fueron principalmente industriales y comerciales: para estampar patrones en 

telas, decorar fondos de pantalla o imprimir señales y carteles publicitarios. Era 

una técnica más rápida y versátil que las plantillas manuales tradicionales. 

En Estados Unidos, la serigrafía despegó con fuerza. En la década de 1930, 

durante la Gran Depresión, el Federal Art Project promovió la serigrafía como una 



forma accesible y económica para que los artistas crearan y distribuyeran sus 

obras. Esto le dio un impulso artístico significativo, alejándola de ser solo una 

técnica comercial. Artistas como Guy Maccoy y Sister Mary Corita Kent 

experimentaron con sus posibilidades expresivas. 

Pero fue en las décadas de 1950 y 1960 cuando la serigrafía alcanzó su pico de 

fama y reconocimiento artístico, especialmente gracias al movimiento Pop Art. 

Artistas como Andy Warhol la adoptaron para crear sus icónicas serigrafías de 

latas de sopa Campbell, retratos de Marilyn Monroe o Elvis Presley. Warhol vio 

en la serigrafía el método perfecto para reflejar la cultura de masas, la 

reproducción en serie y la estética de la publicidad. Su uso de la técnica la elevó 

al estatus de "arte", demostrando su versatilidad para crear obras vibrantes, 

coloridas y con un fuerte impacto visual. 

A partir de entonces, la serigrafía se consolidó no solo como una técnica industrial 

y publicitaria, sino también como un medio artístico de gran expresividad, 

llegando a todos los rincones del mundo, incluido México. Su evolución en 

Occidente se centró en la mejora de los materiales, la estandarización del 

proceso y, crucialmente, su adopción por parte del mundo del arte. 

3.1.3 La serigrafía en México 

La serigrafía en México tiene una historia rica y ha desempeñado un papel 

fundamental tanto en el arte como en la comunicación social y cultural. Aunque 

la técnica llegó más tarde que en Europa o Estados Unidos, rápidamente fue 

adoptada y adaptada a la idiosincrasia y las necesidades del país. 

Los primeros talleres de serigrafía en México aparecieron en el siglo XX, 

principalmente para fines comerciales e industriales, como la impresión de 

etiquetas, envases y publicidad. Sin embargo, su verdadero potencial expresivo 

y cultural fue descubierto y explotado por artistas y colectivos. 

Un momento clave para la serigrafía en México fue su adopción por parte de los 

movimientos artísticos y sociales, especialmente a partir de la década de 1960 y 

1970. La serigrafía era una técnica ideal para la producción de: 



• Carteles políticos y de protesta: Durante el movimiento estudiantil de 

1968, y en general en diversas luchas sociales, la serigrafía se convirtió 

en una herramienta poderosa para la difusión rápida y económica de 

mensajes políticos y de denuncia. Sus bajos costos y la facilidad de 

reproducción la hacían perfecta para imprimir carteles en masa que podían 

pegarse en muros y distribuirse en manifestaciones. Colectivos como el 

Taller de Gráfica Popular (TGP), aunque más conocido por la litografía y 

el grabado, sentó las bases para el activismo gráfico que otros después 

seguirían con la serigrafía. 

• Arte mural y arte público: Muchos artistas usaron la serigrafía para crear 

impresiones que luego se convertían en maquetas para murales, o para 

replicar elementos gráficos en grandes formatos. 

• Difusión cultural y artística: Instituciones culturales y universidades 

comenzaron a usar la serigrafía para imprimir carteles de exposiciones, 

eventos culturales, obras de teatro y festivales. Esto permitió una 

democratización del acceso al arte, ya que las serigrafías eran más 

asequibles que otras obras originales. 

Artistas contemporáneos y grabadores mexicanos adoptaron la serigrafía por su 

versatilidad y sus colores vibrantes. Permite trabajar con texturas, superponer 

colores y lograr efectos visuales únicos que eran difíciles de conseguir con otras 

técnicas. Además, la serigrafía podía adaptarse a diferentes materiales, no solo 

papel, sino también tela, madera o metal, lo que ampliaba sus posibilidades 

creativas. 

En estados como Oaxaca, Chiapas y la Ciudad de México, la serigrafía sigue 

siendo una técnica muy viva, utilizada por artistas y colectivos para explorar 

temas de identidad, política, folclore y tradiciones. Se fusiona con elementos 

gráficos precolombinos, coloniales y populares, creando un estilo distintivo. 

Es importante destacar que la serigrafía en México ha sido un puente entre el 

arte de élite y el arte popular, una voz para los movimientos sociales y una 

herramienta para la preservación y difusión cultural. Su historia en el país muestra 



su capacidad para adaptarse y servir a propósitos más allá de lo meramente 

comercial. 

3.1.4 Evolución de la serigrafía hacia fines culturales 

La serigrafía no nació con un propósito cultural o artístico; sus inicios fueron más 

bien prácticos y comerciales. Sin embargo, a lo largo de su evolución, esta 

técnica de impresión ha demostrado una increíble capacidad para transformarse 

en un potente medio con fines culturales, convirtiéndose en una herramienta vital 

para la expresión, la difusión y la preservación de identidades. 

Esta evolución se dio en varias etapas clave: 

• De lo Industrial a lo Experimental (Principios del Siglo XX): 

Inicialmente, la serigrafía se utilizaba para imprimir etiquetas, envases y 

señales, donde la precisión y la reproducción en masa eran lo principal. 

Sin embargo, algunos impresores y artistas comenzaron a experimentar 

con ella. Se dieron cuenta de que, a diferencia de otras técnicas de 

impresión, la serigrafía permitía una gran versatilidad en el tipo de 

superficie (tela, madera, metal, vidrio) y la posibilidad de usar tintas muy 

opacas o vibrantes. Esta experimentación sentó las bases para su 

posterior adopción artística. 

• El Pop Art y la Democratización del Arte (Décadas de 1950 y 1960): La 

verdadera explosión cultural de la serigrafía ocurrió con el movimiento Pop 

Art, liderado por Andy Warhol. Warhol se apropió de una técnica industrial 

para crear arte, desafiando las nociones tradicionales de originalidad y 

"arte elevado". Sus serigrafías, que replicaban imágenes de la cultura de 

consumo, iconos de Hollywood y productos cotidianos, demostraron que 

la serigrafía podía ser un medio para criticar, celebrar y reflejar la sociedad. 

Este movimiento la legitimó como una forma de arte seria y accesible. La 

serigrafía permitió que el arte llegara a más personas, al ser las 

impresiones más económicas y fáciles de producir en grandes cantidades 

que una pintura. 



• Herramienta de Activismo y Difusión Social (Décadas de 1960 en 

adelante): Paralelamente a su auge en el arte, la serigrafía se convirtió en 

la técnica preferida para la gráfica de protesta y social. En movimientos 

por los derechos civiles, las luchas estudiantiles y las campañas políticas, 

la serigrafía era barata, rápida de aprender y permitía a colectivos y 

activistas producir sus propios carteles, volantes y mensajes. En México, 

como se mencionó, fue crucial durante el movimiento de 1968. Esta 

capacidad de ser un medio de auto-publicación la hizo intrínsecamente 

cultural, al dar voz a grupos que quizás no tenían acceso a medios de 

comunicación tradicionales. 

• Exploración de la Identidad y el Patrimonio (Finales del Siglo XX y 

Siglo XXI): Con el tiempo, artistas y diseñadores gráficos de diversas 

culturas comenzaron a usar la serigrafía para explorar y reinterpretar su 

propia identidad y patrimonio. Esto incluye: 

• Rescate de Iconografía Tradicional: Tomar patrones de textiles 

indígenas, símbolos ancestrales o motivos de arte popular y aplicarlos en 

serigrafía a prendas de vestir, obras de arte o productos. 

• Narrativa Cultural: Contar historias, leyendas y mitos locales a través de 

series de serigrafías. 

• Fortalecimiento Comunitario: Talleres de serigrafía en comunidades 

para empoderar a sus miembros a crear sus propias expresiones visuales, 

utilizando sus símbolos y estéticas propias. 

• Fusión de Técnicas: Combinar la serigrafía con otras técnicas 

artesanales o artísticas para crear piezas únicas con un fuerte valor 

cultural. 

La serigrafía ha evolucionado de ser una simple técnica de reproducción a ser un 

medio expresivo que democratiza la creación visual y permite a las culturas 

contar sus propias historias, preservar su iconografía y dialogar con la 

modernidad. Su versatilidad la hace ideal para proyectos como el tuyo, donde 

buscas fusionar el diseño gráfico y la cultura comiteca en un soporte 

contemporáneo como los trajes de baño. 



3.2. Técnica y materiales (proceso) 

3.2.1 Tipos de serigrafía: artesanal, industrial y artística 

La serigrafía es una técnica muy versátil que se adapta a diferentes necesidades 

y escalas de producción. Se puede clasificar en tres tipos principales, cada uno 

con sus particularidades: 

1. Serigrafía Artesanal (o Manual): 

• ¿Qué es? Es la forma más tradicional y básica de serigrafía. Se realiza 

completamente a mano, utilizando herramientas sencillas y una mínima o 

nula automatización. 

• ¿Cómo funciona? El impresor prepara el bastidor, aplica la emulsión, 

expone el diseño, y luego imprime manualmente, empujando la tinta con 

un rasero sobre la malla. Cada pieza se coloca y se retira a mano. 

• Ventajas: Permite un alto grado de control creativo, es ideal para tiradas 

pequeñas (pocas piezas), para experimentación, para proyectos con 

diseños complejos o con texturas específicas, y para imprimir en una 

amplia variedad de superficies irregulares o no planas. Es relativamente 

económica para iniciar y permite una gran personalización. 

• Aplicaciones: Proyectos artísticos, pequeñas series de ropa 

personalizada, carteles de eventos, bolsas de tela, cerámica, impresiones 

sobre madera, trabajos comunitarios y talleres educativos. Tu proyecto de 

los trajes de baño probablemente se acercaría a este tipo por el control y 

la especificidad cultural de los diseños. 

• Desventajas: Lenta para grandes volúmenes, los resultados pueden 

variar ligeramente entre piezas (lo que a veces se valora como "toque 

artesanal"), y requiere de mucha habilidad manual. 

 

 

 



2. Serigrafía Industrial (o Automatizada): 

• ¿Qué es? Es la serigrafía a gran escala, utilizada para la producción 

masiva de artículos. Implica el uso de maquinaria especializada, 

automatizada o semi-automatizada, para agilizar el proceso y garantizar la 

uniformidad. 

• ¿Cómo funciona? Se utilizan máquinas de impresión rotativas o planas 

que cargan y descargan los materiales automáticamente, aplicando la tinta 

con una presión y velocidad constantes. Los sistemas de secado son más 

rápidos y eficientes. 

• Ventajas: Alta velocidad de producción, gran volumen de piezas idénticas, 

alta precisión y uniformidad en los resultados, y costos unitarios muy bajos 

para grandes tiradas. 

• Aplicaciones: Impresión de camisetas y ropa en masa, etiquetas de 

productos, circuitos electrónicos, señalización industrial, decoración de 

envases de vidrio o plástico, y componentes automotrices. 

• Desventajas: Requiere una inversión inicial muy alta en maquinaria, 

menos flexibilidad para cambios rápidos de diseño o para tiradas 

pequeñas, y no es ideal para superficies muy irregulares. 

 

3. Serigrafía Artística: 

• ¿Qué es? Es la serigrafía concebida principalmente como un medio de 

expresión artística. Aunque puede usar técnicas artesanales o semi-

industriales, su propósito fundamental es la creación de obras de arte 

originales (aunque en ediciones limitadas), explorando las posibilidades 

estéticas y conceptuales de la técnica. 

• ¿Cómo funciona? Los artistas experimentan con diferentes tipos de 

tintas, mallas, capas de color, texturas, y soportes. A menudo, cada 

impresión puede tener ligeras variaciones que la hacen única dentro de 

una edición. La mano del artista es evidente. 

• Ventajas: Permite una enorme libertad creativa, la exploración de texturas 

y colores vibrantes, y la capacidad de producir arte en series limitadas que 



son más accesibles que una pintura original. Es un medio muy versátil 

para la experimentación. 

• Aplicaciones: Creación de grabados, ilustraciones, carteles de edición 

limitada, obras de arte para galerías, piezas de diseño gráfico con valor 

estético. Fue el medio favorito de artistas Pop como Andy Warhol. 

• Desventajas: Requiere un profundo conocimiento de la técnica, paciencia 

y habilidad para lograr resultados artísticos deseados. La rentabilidad no 

es el objetivo principal. 

3.2.2 Materiales básicos: bastidores, mallas, tintas, emulsión y 

raseros 

Para entender cómo funciona la serigrafía, es fundamental conocer los materiales 

básicos que se utilizan en este proceso. Son como los ingredientes y las 

herramientas esenciales para "cocinar" una buena impresión. 

1. Bastidores (Marcos): 

• ¿Qué son? Son la estructura principal sobre la que se tensa la malla. 

Tradicionalmente eran de madera, pero hoy en día los más comunes y 

duraderos son de aluminio. 

• Función: Mantener la malla perfectamente tensa y plana para que la 

impresión sea uniforme y sin distorsiones. La tensión de la malla es crucial 

para un buen resultado. Vienen en diferentes tamaños, según el tamaño 

del diseño a imprimir. 

• Importancia: Un bastidor rígido y bien construido previene la deformación 

de la imagen y asegura la calidad del registro (que los colores encajen 

correctamente si hay varios). 

 

2. Mallas (Tejidos Serigráficos): 

• ¿Qué son? Es el elemento más característico de la serigrafía. Son telas 

sintéticas muy finas, hechas de poliéster (las más comunes), nylon o 

incluso seda (de ahí el nombre original). Vienen en diferentes grosores de 



hilo y número de hilos por centímetro (o pulgada), lo que se conoce como 

"lineatura" o "numeración de la malla". 

• Función: Actuar como el "filtro" a través del cual pasa la tinta. La malla 

tiene miles de pequeños orificios. Algunas áreas se bloquearán para que 

la tinta no pase, y otras se dejarán abiertas para que la imagen se 

transfiera. 

3. Tipos y su uso: 

• Mallas de baja numeración (ej. 43 hilos/cm o 110 hilos/pulgada): 

Tienen orificios más grandes. Ideales para tintas más espesas, diseños 

con pocos detalles, o para imprimir sobre telas (como la de tus trajes de 

baño) que absorben más tinta, como algodón. Dejan pasar más tinta. 

• Mallas de alta numeración (ej. 90-120 hilos/cm o 230-305 

hilos/pulgada): Tienen orificios más finos. Perfectas para diseños con 

mucho detalle, textos pequeños, o para imprimir sobre superficies no 

absorbentes como plástico o metal. Dejan pasar menos tinta, creando 

impresiones más finas. 

Importancia: La elección correcta de la malla depende del tipo de tinta, el 

material a imprimir y el nivel de detalle del diseño. 

4. Tintas Serigráficas: 

• ¿Qué son? Son tintas especiales diseñadas para pasar a través de la 

malla serigráfica y adherirse al sustrato. Vienen en una enorme variedad 

de colores y tipos. 

5. Tipos comunes para textiles: 

• Tintas base agua: Son ecológicas, tienen bajo olor y dan un acabado 

suave al tacto. Ideales para ropa y textiles. Son menos duraderas que las 

plastisol si no se curan bien. 

• Tintas plastisol: Son muy populares en la impresión textil. Son a base de 

PVC, muy duraderas, vibrantes y opacas. No secan al aire y requieren 

calor (curado) para fijarse permanentemente. Son excelentes para colores 

brillantes sobre fondos oscuros. 



• Tintas solventes: Usadas para imprimir sobre materiales no absorbentes 

como plásticos, metales o vinilos. Requieren ventilación por sus vapores. 

Importancia: La elección de la tinta es crucial para la durabilidad, el color, la 

opacidad y el tacto del diseño en el tejido del traje de baño. Para trajes de baño 

(poliéster, lycra), necesitarás tintas que se adhieran bien a estas fibras sintéticas 

y que sean resistentes al cloro y la exposición solar. 

6. Emulsión Fotosensible: 

• ¿Qué es? Es una sustancia gelatinosa que se aplica sobre la malla del 

bastidor. Contiene componentes fotosensibles que reaccionan a la luz 

ultravioleta. 

7. Función: Crear la "plantilla" o "esténcil" en la malla. Cuando la emulsión 

se expone a la luz UV a través de un positivo (el diseño impreso en una 

transparencia), las áreas expuestas se endurecen, y las áreas cubiertas 

por el diseño (donde no llegó la luz) permanecen blandas y se lavan con 

agua. Así, se crea la imagen abierta por donde pasará la tinta. 

Importancia: Es el corazón del proceso fotográfico de la serigrafía, permitiendo 

transferir diseños complejos y detallados a la malla. 

8. Raseros (Racletas): 

• ¿Qué son? Herramientas con un mango y una hoja de goma (poliuretano). 

Función: Empujar la tinta a través de la malla sobre el sustrato (en tu caso, el 

traje de baño). La hoja de goma esfilada y flexible para deslizarse sobre la malla, 

depositando la tinta de manera uniforme. 

Tipos: Vienen con diferentes durezas de goma (Shore) y perfiles de hoja, 

adaptados a diferentes tipos de tinta y mallas. 

Importancia: Una buena técnica de rasero es fundamental para una impresión 

uniforme, una buena cobertura de tinta y para no dañar la malla. 

 

 



3.2.3 Etapas del proceso serigráfico 

El proceso serigráfico, se puede desglosar en una serie de etapas lógicas. Cada 

una es fundamental para lograr una buena impresión. Es como una receta: si te 

saltas un paso o lo haces mal, el resultado final no será el deseado. 

Diseño y Separación de Colores: 

• Diseño: Primero, se crea el diseño digitalmente (en Adobe Illustrator o 

Photoshop) o manualmente. Es crucial que el diseño esté en alta 

resolución y que los colores estén bien definidos. 

• Separación de Colores: Si el diseño tiene más de un color, cada color 

debe ser "separado" en una capa o archivo diferente. Para la serigrafía, 

cada color que quieras imprimir necesita su propia malla y su propia 

pasada de tinta. Por ejemplo, si el diseño tiene rojo, azul y amarillo, 

necesitarás tres "positivos" (uno para el rojo, uno para el azul y uno para 

el amarillo). 

• Positivo: Cada separación de color se imprime en una película 

transparente (acetato o papel vegetal translúcido) en negro opaco. Este 

"positivo" es lo que bloqueará la luz en la siguiente etapa. 

Preparación del Bastidor y Emulsionado: 

• Limpieza del Bastidor: El bastidor con la malla debe estar impecable. Se 

lava y desengrasa para asegurar que la emulsión se adhiera 

correctamente. 

• Emulsionado: En un cuarto con luz de seguridad (luz amarilla o roja, sin 

luz UV), se aplica la emulsión fotosensible de manera uniforme sobre 

ambos lados de la malla usando una cubeta (racleta de emulsionado). La 

emulsión debe secarse completamente en un lugar oscuro y sin polvo. Un 

secado uniforme es clave. 

Grabado de la Malla (Exposición a la Luz) 



• Colocación del Positivo: Una vez que la emulsión está seca, el positivo 

(la película transparente con el diseño) se coloca sobre la malla 

emulsionada. El lado impreso del positivo debe tocar la malla. 

• Exposición a la Luz UV: El bastidor con el positivo se coloca en una mesa 

de luz o una unidad de exposición que emite luz ultravioleta (UV). La luz 

UV endurece la emulsión en las áreas donde NO hay diseño (donde el 

positivo es transparente). Las áreas cubiertas por el diseño (donde el 

positivo es negro opaco) permanecen blandas porque no recibieron luz. El 

tiempo de exposición es crucial y depende de la emulsión y la fuente de 

luz. 

• Revelado (Lavado): Después de la exposición, el bastidor se lava con 

agua a presión (normalmente con una manguera o hidrolavadora). Las 

áreas blandas de la emulsión (las que estaban cubiertas por el diseño) se 

disuelven y se abren, dejando pasar la tinta. Las áreas endurecidas 

permanecen y bloquean la tinta. Así, la imagen queda "grabada" en la 

malla. 

• Secado y Retoque: La malla se seca completamente. Si hay pequeñas 

imperfecciones o áreas que no se abrieron bien, se pueden retocar con un 

bloqueador o un lápiz corrector. 

Registro y Montaje en la Estampadora: 

• Registro: Si hay varios colores, los bastidores de cada color deben 

"registrarse" o alinearse perfectamente para que todos los colores caigan 

en el lugar correcto y formen el diseño completo. Se usan guías o marcas 

de registro. 

• Montaje: El bastidor ya grabado se fija en una máquina de serigrafía 

(puede ser una mesa manual, un pulpo de impresión o una máquina 

automática). Se coloca el objeto a imprimir (el traje de baño) en la base de 

la máquina (platina). 

Impresión (Estampado): 



• Preparación de Tinta: Se vierte la tinta serigráfica sobre la malla, en la 

parte superior del diseño. 

• Pasada de Tinta: Con el rasero (o racleta), se aplica presión constante y 

uniforme sobre la tinta, deslizándolo a lo largo de la malla. Esto hace que 

la tinta pase a través de las áreas abiertas de la malla y se deposite sobre 

el sustrato (el traje de baño). Se puede hacer una o varias pasadas 

dependiendo de la opacidad deseada. 

• Retiro del Objeto: Con cuidado, se retira el objeto impreso. Si hay más 

colores, se repite el proceso con el siguiente bastidor y color una vez que 

la tinta del color anterior esté seca al tacto (o pre-secada si es necesario). 

Curado (Secado y Fijación): 

• Secado: La tinta impresa debe secarse. Dependiendo del tipo de tinta, 

esto puede ser al aire, pero para tintas textiles (especialmente plastisol o 

algunas base agua) es crucial un curado por calor. 

• Curado: Se usa una pistola de calor, una plancha de calor industrial o un 

horno de túnel para aplicar calor a la temperatura y tiempo adecuados. 

Esto polimeriza la tinta, haciendo que se adhiera permanentemente a la 

tela y sea resistente al lavado, al cloro y al uso. Sin un buen curado, la 

tinta se desquebrajará o se lavará. 

Limpieza: 

Después de la impresión, las mallas y herramientas deben limpiarse 

inmediatamente con los solventes o limpiadores adecuados para evitar que la 

tinta se seque y dañe la malla. 

Este proceso, aunque requiere práctica, te permitirá obtener impresiones de alta 

calidad en tus trajes de baño, asegurando que tus diseños culturales se 

transmitan de manera efectiva. 

 

 



3.2.4 Factores que influyen en el resultado gráfico 

El resultado final de una impresión serigráfica no es cuestión de suerte; depende 

de un delicado equilibrio entre varios factores clave. Entenderlos es esencial para 

lograr una impresión de alta calidad, especialmente cuando se trabaja con 

diseños detallados y materiales específicos como la tela de la ropa. 

Calidad del Diseño Original (Positivo): 

• Resolución y Nitidez: El diseño que se imprime en el positivo (la 

transparencia) debe ser de alta resolución y con bordes nítidos. Cualquier 

pixelado o imperfección en el positivo se magnificará en la impresión. 

• Densidad de Negro: El negro en el positivo debe ser completamente 

opaco (denso) para bloquear la luz UV de manera efectiva. Si el negro es 

translúcido, la luz pasará y endurecerá áreas que deberían quedar 

abiertas, resultando en un diseño incompleto o borroso. 

Preparación de la Malla (Emulsionado y Grabado): 

• Tensión de la Malla: Una malla bien tensa es fundamental. Si está floja, 

la impresión será irregular, el rasero no trabajará bien y el registro 

(alineación de colores) será difícil. 

• Calidad y Uniformidad de la Emulsión: La capa de emulsión debe ser 

uniforme y del grosor adecuado. Una capa muy delgada puede no resistir 

la tinta, y una muy gruesa puede generar bordes borrosos. 

Tiempo de Exposición a la Luz UV: Este es un factor crítico. 

• Subexposición (poco tiempo): La emulsión no se endurece lo suficiente, 

y el diseño se "lava" demasiado, perdiendo detalle o abriendo áreas que 

no deberían. 

• Sobreexposición (demasiado tiempo): La luz se filtra un poco por el 

positivo, endureciendo el diseño y cerrando detalles finos, dejando la 

imagen "taponada". 



• Lavado: Un lavado a presión adecuada y uniforme para abrir la malla sin 

dañarla. 

Tipo de Malla y Tinta: 

• Compatibilidad Malla-Tinta: La numeración de la malla debe ser 

adecuada para la viscosidad de la tinta y el nivel de detalle del diseño. Por 

ejemplo, una malla muy fina no dejará pasar tintas muy espesas, y una 

malla muy abierta no permitirá detalles finos. 

• Tipo de Tinta: La elección de la tinta (base agua, plastisol, etc.) debe ser 

la correcta para el sustrato (tela del traje de baño) y el resultado deseado 

(opacidad, suavidad, durabilidad). 

Técnica de Impresión (Rasero): 

• Presión del Rasero: Debe ser firme y uniforme. Demasiada presión 

puede deformar la malla o empujar demasiada tinta; muy poca, no 

depositará suficiente tinta. 

• Ángulo del Rasero: Un ángulo correcto (generalmente entre 70 y 85 

grados) asegura una buena deposición de tinta. 

• Velocidad del Rasero: Una velocidad constante es importante para una 

cobertura uniforme. 

• Cantidad de Tinta: Demasiada tinta puede rebosar; muy poca puede 

resultar en una impresión débil. 

Calidad del Sustrato (Material a Imprimir): 

• Tipo de Tejido: La composición de la tela del traje de baño (poliéster, 

lycra, nylon) influye en cómo la tinta se adhiere y absorbe. Las fibras 

sintéticas pueden requerir tintas específicas y pre-tratamientos. 

• Textura de la Superficie: Una superficie lisa es ideal. Las superficies muy 

texturizadas pueden dificultar una impresión uniforme. 

• Preparación del Tejido: El tejido debe estar limpio, seco y libre de arrugas 

o pelusas. 



Curado (Secado y Fijación): 

• Temperatura y Tiempo de Curado: Es vital que la tinta alcance la 

temperatura de curado adecuada durante el tiempo suficiente para 

polimerizarse completamente. Si la temperatura es muy baja o el tiempo 

muy corto, la tinta no se fijará y se lavará. Si es muy alta, puede quemar 

la tela o la tinta. 

• Uniformidad del Calor: El calor debe distribuirse uniformemente por toda 

la impresión. 

3.2.5 Adaptación de ilustraciones culturales al proceso 

serigráfico 

Investigación y Selección de Motivos: 

• Inmersión cultural: Primero, profundiza en las manifestaciones gráficas 

tradicionales de Comitán: bordados de huipiles, patrones de cerámica, 

iconografía de arte popular, símbolos de festividades, elementos de la flora 

y fauna local con significado cultural. 

• Selección estratégica: No todos los motivos son igualmente adecuados. 

Selecciona aquellos que sean representativos, estéticamente atractivos y 

que tengan un significado relevante para la cultura comiteca. Considera 

su complejidad y la posibilidad de estilizarlos. 

Estilización y Digitalización del Diseño: 

• Simplificación: Las ilustraciones tradicionales, especialmente los 

bordados, pueden ser muy detalladas. Para la serigrafía, a menudo es 

necesario simplificar las líneas y formas para que sean nítidas y no se 

"empasten" al imprimir. Esto no significa perder la esencia, sino hacerla 

compatible con la técnica. Por ejemplo, reducir el número de colores, 

simplificar patrones complejos, o unificar grosores de línea. 

• Vectorización: La mayoría de los diseños se digitalizan y se transforman 

en vectores (usando programas como Adobe Illustrator). Esto permite 



escalar el diseño a cualquier tamaño sin perder calidad y asegura que los 

bordes sean nítidos. Los diseños vectoriales son ideales para la serigrafía 

porque las separaciones de color son precisas. 

• Definición de Colores: Basándote en la paleta de colores tradicional de 

Comitán, selecciona los colores exactos que usarás en tus tintas. 

Considera que cada color será una capa diferente en serigrafía. 

Preparación para la Separación de Colores: 

• Optimización de Capas: Si el diseño tiene varios colores, piensa cómo 

se superpondrán o se alinearán. A veces, la superposición de dos colores 

crea un tercer color, lo que puede ser un efecto deseado en serigrafía. 

• Creación de Positivos: Genera una película transparente (positivo) para 

cada color del diseño. Asegúrate de que las marcas de registro (pequeñas 

cruces o líneas en los bordes) estén presentes en todos los positivos para 

alinearlos correctamente en la malla. 

Pruebas y Ajustes: 

• Muestras: Antes de la producción final, haz varias pruebas en retazos de 

tela similares a los de los trajes de baño. Experimenta con la presión del 

rasero, la cantidad de tinta y, lo más importante, el tiempo y la temperatura 

de curado. 

• Evaluación: Lava las muestras, estíralas y expónlas a la luz solar si es 

posible para evaluar la durabilidad y la fidelidad del color. Ajusta el proceso 

hasta que estés satisfecho. 

3.3. Serigrafía y arte popular 

3.3.1 La gráfica popular en México 

La gráfica popular en México es una manifestación artística y cultural vibrante, 

dinámica y profundamente arraigada en la vida cotidiana y las tradiciones del 

pueblo. A diferencia del arte de galería, la gráfica popular nace del sentir colectivo 

y tiene una función social, religiosa, política o meramente decorativa, buscando 



la difusión masiva y la conexión con la gente común. La serigrafía, por su 

naturaleza accesible y reproductible, ha encontrado un terreno fértil en este 

ámbito. 

La gráfica popular mexicana se caracteriza por: 

• Temas cotidianos y folclóricos: Representa escenas de la vida diaria, 

oficios, festividades religiosas, leyendas, personajes populares, paisajes 

locales y símbolos nacionales o regionales. 

• Colores vibrantes y contrastantes: A menudo utiliza paletas de colores 

intensas y llamativas, que buscan captar la atención y reflejar la alegría y 

el colorido de las tradiciones mexicanas. 

• Estilización y esquematización: Las formas suelen ser simplificadas, 

con un dibujo directo y expresivo, a veces naíf o caricaturesco, que busca 

la claridad del mensaje. 

• Mensaje claro y directo: No busca la ambigüedad; su propósito es 

comunicar de forma efectiva a una audiencia amplia. 

• Soportes variados: Se encuentra en murales, carteles de lucha libre o de 

películas, calendarios, estampitas religiosas, juguetes, empaques de 

productos tradicionales, papel picado, exvotos, y por supuesto, textiles y 

artesanías. 

La serigrafía ha sido fundamental para la gráfica popular por varias razones: 

• Accesibilidad y bajo costo: Permite la reproducción masiva a precios 

accesibles, lo que hace que los mensajes y las imágenes lleguen a un 

público más amplio. Es la técnica ideal para carteles callejeros, volantes y 

reproducciones de arte popular. 

• Versatilidad de soportes: La serigrafía imprime sobre casi cualquier 

superficie: papel, tela, madera, cartón, metal. Esto la hace perfecta para 

la diversidad de soportes de la gráfica popular, desde camisetas hasta 

mantas o letreros. 



• Colores vibrantes y opacos: Las tintas serigráficas pueden ser muy 

opacas y brillantes, lo que es ideal para la estética colorida y llamativa de 

la gráfica popular mexicana. 

Ejemplos de gráfica popular donde la serigrafía ha destacado: 

• Cartelismo: Desde los carteles de cine de la Época de Oro del cine 

mexicano hasta los anuncios de luchas de box y lucha libre, la serigrafía 

fue clave para su producción masiva y sus diseños icónicos. 

• Gráfica de Protesta y Movimientos Sociales: Como se mencionó, 

durante el movimiento estudiantil del 68 y otras luchas sociales, la 

serigrafía fue el medio preferido para la creación de carteles de denuncia 

y apoyo. 

• Artesanías y Textiles: Aunque muchos textiles son bordados a mano, la 

serigrafía permite replicar patrones tradicionales en productos más 

modernos o en tiradas mayores, democratizando el acceso a la estética 

cultural. 

• Rotulación y Señalética Urbana: Gran parte de la señalética manual de 

mercados, puestos de comida o pequeños negocios, aunque no siempre 

hecha con serigrafía directa, comparte la estética de la gráfica popular, y 

la serigrafía ha influido en la estandarización de estos estilos. 

La gráfica popular es un reflejo del alma de México, y la serigrafía ha sido un 

cómplice indispensable en su difusión, permitiendo que las expresiones visuales 

del pueblo permanezcan vivas y accesibles.  

3.3.2 Serigrafía como herramienta comunitaria 

La serigrafía no es solo una técnica de impresión; es una poderosa herramienta 

comunitaria, capaz de empoderar a grupos, dar voz a narrativas locales y 

fortalecer la cohesión social. Su accesibilidad y relativa facilidad de aprendizaje 

la hacen ideal para proyectos participativos y de impacto cultural. 

Como la serigrafía funciona como herramienta comunitaria: 



Democratización de la Producción Visual: 

• Baja barrera de entrada: En comparación con otras técnicas de impresión 

o producción visual (como la impresión offset o la producción de video), la 

serigrafía requiere una inversión inicial más baja y es relativamente 

sencilla de aprender en un nivel básico. Esto permite que personas sin 

formación formal en diseño o arte puedan aprender a usarla. 

• Auto-publicación: Las comunidades pueden producir sus propios 

materiales (carteles, camisetas, bolsos, folletos) sin depender de 

imprentas externas costosas o de diseñadores ajenos a su contexto. Esto 

les da autonomía y control sobre sus mensajes. 

Medio para la Expresión Colectiva: 

• Voz propia: La serigrafía permite que las comunidades expresen sus 

propias historias, preocupaciones, aspiraciones y su identidad cultural 

desde su propia perspectiva. En lugar de que otros los representen, 

pueden representarse a sí mismos. 

• Construcción de narrativa: A través de la creación conjunta de diseños 

y su impresión, los miembros de la comunidad participan en la 

construcción y difusión de su propia narrativa visual. 

• Empoderamiento: Cuando una comunidad puede crear y difundir sus 

propios mensajes visuales, se siente empoderada. Se dan cuenta de su 

capacidad para influir y hacerse escuchar. 

Fomento de la Participación y Cohesión Social: 

• Talleres participativos: La organización de talleres de serigrafía en 

comunidades es una excelente manera de fomentar la participación. Las 

personas de todas las edades pueden involucrarse en el proceso, desde 

el diseño (dibujo, recorte) hasta la impresión. 

• Colaboración: La serigrafía a menudo requiere trabajo en equipo (tensar 

mallas, emulsionar, imprimir a dos manos), lo que fomenta la colaboración 

y el trabajo conjunto. 



• Sentido de Pertenencia: Los productos serigrafiados con símbolos o 

mensajes de la comunidad (camisetas de un festival local, bolsas con un 

diseño representativo) refuerzan el sentido de pertenencia y orgullo por su 

identidad. 

Vehículo para la Preservación y Difusión Cultural: 

• Visibilidad de la tradición: Permite tomar elementos gráficos 

tradicionales (bordados, símbolos ancestrales, iconografía folclórica) y 

aplicarlos a nuevos soportes y productos, dándoles una nueva vida y 

visibilidad. 

• Memoria histórica: Puede usarse para crear impresiones que 

conmemoren eventos históricos locales, personajes importantes o 

leyendas, ayudando a preservar la memoria colectiva. 

• Educación: Creación de materiales didácticos visuales para enseñar 

sobre la cultura, la historia o las problemáticas locales. 

La serigrafía es una herramienta perfecta para la transmisión de la cultura 

comiteca porque te permite no solo diseñar, sino también considerar la posibilidad 

de que, en un futuro, la técnica pueda ser enseñada y utilizada por la propia 

comunidad comiteca para seguir expresando y reproduciendo su cultura en 

diversos soportes. 

3.3.3 La serigrafía como medio de resistencia cultural 

La serigrafía, más allá de su uso comercial o artístico convencional, ha 

demostrado ser un potente medio de resistencia cultural. En contextos donde las 

culturas minoritarias, las tradiciones o las voces disidentes se enfrentan a la 

dominación, la asimilación o la invisibilización, la serigrafía ofrece una plataforma 

para la autoafirmación y la lucha. 

¿Cómo ejerce la serigrafía esta función de resistencia? 

Voz para los Marginados y Silenciados: 



• Contrapoder: En lugares donde los medios de comunicación masivos o 

las narrativas oficiales no dan voz a ciertos grupos, la serigrafía permite 

crear y difundir mensajes alternativos. Es un "boca a boca" visual, un 

"medio de comunicación" propio de las bases. 

• Denuncia y crítica: Ha sido históricamente utilizada para denunciar 

injusticias sociales, políticas o culturales. Permite criticar sistemas 

opresivos, visibilizar problemáticas y movilizar a la gente. Piensa en los 

carteles de protesta en movimientos sociales o de derechos humanos. 

Preservación y Reivindicación de la Identidad Cultural: 

• Defensa del patrimonio: Cuando una cultura está en riesgo de 

desaparecer o de ser folklorizada (convertida en una mera atracción 

turística sin profundidad), la serigrafía puede ser usada para rescatar y 

revalorizar sus símbolos, lenguas, tradiciones y cosmovisiones. Al 

imprimirlos y difundirlos, se afirma su existencia y relevancia. 

• Contra la homogeneización: Frente a la globalización que tiende a 

estandarizar culturas, la serigrafía permite reafirmar la particularidad y 

riqueza de una identidad local. Es una forma de decir "existimos, somos 

diferentes y estamos orgullosos de ello". 

• Uso de iconografía propia: Los diseños serigráficos pueden estar 

cargados de iconografía ancestral, lenguas originarias o representaciones 

de la vida cotidiana que son únicas de una cultura, manteniendo vivo su 

legado visual. 

Accesibilidad y Autogestión: 

• "Hazlo tú mismo" (DIY): La relativa facilidad y bajo costo de la serigrafía 

la convierten en una herramienta de autogestión para colectivos y 

comunidades. No necesitan grandes infraestructuras ni permisos, pueden 

producir sus propios materiales de resistencia. 



Difusión Rápida y Económica: Permite la creación rápida de carteles, 

camisetas o banderas para eventos, protestas o campañas, difundiendo 

mensajes a gran escala sin depender de grandes presupuestos. 

Generación de Conciencia y Solidaridad: 

• Impacto visual: Un cartel serigrafiado, por su colorido y directo mensaje, 

puede tener un impacto visual inmediato y generar conciencia sobre una 

causa o una identidad cultural. 

• Creación de comunidad: La actividad de serigrafiar en grupo para una 

causa común fomenta la solidaridad, el trabajo en equipo y el sentido de 

pertenencia entre los miembros de la resistencia. 

La serigrafía puede ser un acto de resistencia sutil, pero poderoso. Al tomar 

elementos de su cultura y plasmaros en un objeto moderno como ropa, estás: 

• Reafirmando la identidad comiteca: Mostrando que es una cultura viva 

y relevante en el siglo XXI. 

• Llevando la cultura a nuevos espacios: Rompiendo con la idea de que 

lo tradicional solo pertenece a museos o comunidades rurales, y llevándolo 

al ámbito de la moda y el ocio. 

• Generando conversación: Los diseños en la ropa pueden despertar la 

curiosidad y el interés sobre Comitán y su cultura, abriendo un diálogo más 

allá de sus fronteras. 

3.3.4 La gráfica comiteca y su potencial serigráfico 

La gráfica comiteca es un tesoro visual que tiene un potencial serigráfico enorme 

y aún poco explorado. Como hemos visto en el Capítulo 2, la cultura de Comitán 

está llena de elementos visuales ricos, diversos y con profundo significado, que 

son ideales para ser adaptados a esta técnica de impresión. 

Por qué la gráfica comiteca y la serigrafía hacen una combinación perfecta: 

Riqueza de Iconografía Tradicional: 



• Bordados Textiles: Los huipiles, servilletas y otras prendas de las 

comunidades tojolabales y tzeltales son una fuente inagotable de patrones 

geométricos, florales y zoomorfos (aves, mariposas, venados, serpientes). 

Estos diseños, a menudo estilizados y con una paleta de colores vibrantes, 

son perfectos para ser vectorizados y simplificados para la serigrafía. 

• Cerámica y Alfarería: Los grabados y motivos de las piezas de barro, 

aunque a veces más sencillos, también ofrecen formas y texturas 

interesantes que pueden ser reinterpretadas. 

• Símbolos y Mitos: La cosmovisión comiteca y maya está llena de 

símbolos (el maíz, el sol, la lluvia, deidades) que pueden ser abstraídos y 

transformados en gráficos potentes para serigrafía. 

Paleta de Colores Distintiva: 

• La gráfica comiteca utiliza una gama de colores que van desde los tonos 

terrosos y naturales de las fibras y el barro, hasta los colores intensos y 

contrastantes de los bordados. Estos colores se traducen muy bien a las 

tintas serigráficas, permitiendo mantener la autenticidad visual. La 

serigrafía es excelente para lograr colores planos y vibrantes que 

caracterizan muchos de los diseños tradicionales. 

Naturaleza "Gráfica" de los Diseños Originales: 

• Muchos de los diseños textiles tradicionales ya tienen una naturaleza 

modular y repetitiva que es inherente a la forma en que se tejen y bordan. 

Este modularidad se adapta muy bien a la repetición de patrones en 

serigrafía, creando diseños continuos o de "rapport" (patrones que se 

repiten sin interrupción). 

• La simplicidad y claridad de las formas de muchos motivos tradicionales 

facilitan su separación de color para la serigrafía. 

Conexión con el Propósito de la Tesis: 

• Transmisión y Reinterpretación: La serigrafía permite tomar estos 

elementos gráficos ancestrales y aplicarlos a un soporte moderno y 



diferente como la ropa. Esto es clave para el objetivo de "transmitir la 

cultura comiteca", ya que se está llevando a un nuevo contexto y a una 

nueva generación. 

• Durabilidad en el Tiempo y Uso: Las tintas serigráficas adecuadas para 

textiles son muy resistentes al lavado y al uso, lo que asegura que los 

diseños culturales perduren en la ropa y sigan comunicando. 

• Potencial de Producción Local: Con el tiempo, la serigrafía podría ser 

una técnica que los propios artesanos o jóvenes comitecos aprendan a 

usar para expandir su producción de diseños culturales a nuevos 

productos, generando valor económico y manteniendo viva la tradición. 

En resumen, la gráfica comiteca no solo es hermosa, sino que su naturaleza 

visual la hace intrínsecamente compatible con la serigrafía. Tiene el potencial de 

ser un puente creativo entre la rica tradición visual de Comitán y las posibilidades 

de una técnica de impresión que puede darle una nueva vida y visibilidad a esta 

herencia cultural. 

3.3.5 Casos de estudio de serigrafía cultural en Chiapas y México 

Explorar casos de estudio concretos de serigrafía con impacto cultural en 

Chiapas y en el resto de México es fundamental para este proyecto, ya que 

proporcionará ejemplos reales de cómo esta técnica ha sido utilizada para fines 

similares a los mios. Estos ejemplos demuestran la versatilidad y el poder de la 

serigrafía para conectar con la identidad y el patrimonio. 

En Chiapas: 

Colectivos de Arte y Gráfica en San Cristóbal de las Casas: 

• San Cristóbal de las Casas, por ser un centro cultural y turístico importante 

en Chiapas, es hogar de varios talleres y colectivos de gráfica que utilizan 

la serigrafía. Muchos de ellos trabajan con motivos indígenas de la región 

Altos de Chiapas, como elementos de la cosmovisión tzotzil y tzeltal, flora 

y fauna local, o representaciones de la vida cotidiana en las comunidades. 

Imprimen en camisetas, bolsas de tela, carteles artísticos y libretas. 



• Impacto cultural: Ayudan a visibilizar y difundir la rica iconografía 

indígena de Chiapas, y a menudo trabajan en colaboración con artesanos 

locales, creando un diálogo entre la tradición y las nuevas expresiones. 

Algunos proyectos tienen un enfoque social, usando la gráfica para apoyar 

causas de derechos indígenas o medioambientales. 

Talleres de Artesanía con Componente Gráfico: 

• Aunque no siempre puramente serigráficos, hay artesanos en Chiapas que 

han empezado a integrar elementos gráficos modernos o a reinterpretar 

sus diseños tradicionales con técnicas de impresión. Por ejemplo, talleres 

que combinan bordados a mano con serigrafía en prendas para lograr 

producciones más rápidas o para ofrecer diferentes estilos. 

• Impacto cultural: Mantienen la esencia del diseño tradicional, pero lo 

hacen accesible a un público más amplio y en productos contemporáneos, 

generando valor económico para las comunidades y asegurando la 

continuidad de la apreciación de sus diseños. 

En México (ejemplos más amplios): 

Taller de Gráfica Popular (TGP) - Ciudad de México: 

• Aunque el TGP es más conocido por su trabajo en litografía y grabado en 

linóleo, su espíritu de arte social y político influyó enormemente en la 

adopción de técnicas accesibles como la serigrafía para la difusión de 

mensajes. Los artistas del TGP crearon carteles y grabados que 

abordaban temas de justicia social, derechos laborales y resistencia anti-

fascista. 

• Impacto cultural: Establecieron un precedente para el uso de la gráfica 

como herramienta de activismo y concientización social, democratizando 

el arte y llevándolo a las calles, influyendo a generaciones de artistas y 

colectivos serigráficos posteriores que han usado la técnica para fines 

culturales y políticos. 

 



Serigrafía en Oaxaca (e.g., Taller de Gráfica Actual, Taller Rufino Tamayo): 

• Oaxaca es uno de los estados con una tradición gráfica más potente en 

México. Hay numerosos talleres de serigrafía que se dedican a la 

producción de arte, carteles y gráfica social. A menudo, sus obras 

incorporan elementos de la rica cultura oaxaqueña: iconografía zapoteca, 

alebrijes, calaveras del Día de Muertos, motivos de sus textiles. 

• Impacto cultural: La serigrafía en Oaxaca ha sido fundamental para el 

florecimiento de una escena artística contemporánea que dialoga con sus 

raíces culturales, llevando la rica simbología oaxaqueña a un público 

nacional e internacional. También ha servido como medio de protesta y 

denuncia en movimientos sociales locales. 

Diseño de Moda y Productos con Gráfica Indígena (Nacional): 

• Cada vez más, diseñadores de moda y marcas de productos en México 

están colaborando con comunidades indígenas o inspirándose en sus 

diseños textiles para crear colecciones que incorporan la serigrafía. Un 

ejemplo serían marcas que serigrafían patrones inspirados en sarapes o 

huipiles en camisetas, mochilas o accesorios. 

• Impacto cultural: Cuando se hace de forma ética y respetuosa (con justa 

retribución y reconocimiento a las comunidades), esta práctica ayuda a 

difundir la belleza de la gráfica indígena, generar ingresos para las 

comunidades y educar al público sobre el valor de estas tradiciones. 
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Capítulo 4: Análisis de la Gráfica Comiteca 

4.1 Antecedentes visuales y estéticos de la cultura comiteca 

Para entender la gráfica de Comitán, hay que echar un vistazo atrás y ver qué 

cosas han influido en su forma de verse. Es como desarmar una receta: cada 

ingrediente (historia, gente, lugar) le da su sabor único. 

4.1.1 Influencias artísticas prehispánicas y coloniales 

La estética visual de Comitán es una mezcla riquísima de dos mundos: el que ya 

estaba aquí antes de que llegaran los españoles (lo prehispánico) y el que 

trajeron ellos (lo colonial). Son como dos ríos que se juntan y crean uno nuevo, 

con características de ambos. 

Primero, las influencias prehispánicas. Antes de la conquista, esta región de 

Chiapas era parte de la vasta área maya, habitada principalmente por los pueblos 

tojolabales y tzeltales. Aunque Comitán no tiene ruinas monumentales como 

Palenque o Yaxchilán, la cercanía con sitios como Chinkultic y la presencia viva 

de estas culturas indígenas son clave. ¿Qué nos dejaron visualmente? 

• Geometría y simbolismo: Mucho del arte maya (en cerámica, tejidos y 

códices) era geométrico, con patrones repetitivos que no solo eran 

bonitos, sino que tenían un significado profundo. Representaban el 

cosmos, la naturaleza, la dualidad de la vida y la muerte. Piensa en los 

intrincados diseños de los telares de cintura, que son como códigos 

visuales. 

• Flora y fauna: Animales como jaguares, serpientes, aves (quetzales) y 

elementos de la flora (maíz, flores) eran sagrados y aparecían estilizados 

en casi todo. No eran solo dibujos, eran deidades o símbolos de poder y 

fertilidad. 

• Colores naturales: Usaban pigmentos obtenidos de plantas, minerales o 

insectos, lo que les daba una paleta de colores muy terrosa pero también 

con rojos intensos (grana cochinilla) o azules vibrantes (azul maya). 



Luego, llegaron los españoles en el siglo XVI, y con ellos la influencia colonial. 

No fue un borrón y cuenta nueva, sino una superposición y adaptación. 

• Arte sacro: La Iglesia Católica trajo consigo una estética visual 

completamente diferente: imágenes de santos, vírgenes, ángeles, 

crucifijos y escenas bíblicas. Las iglesias de Comitán, como la de Santo 

Domingo, son un claro ejemplo. Sus fachadas, retablos dorados y pinturas 

interiores muestran un estilo barroco o neoclásico que, poco a poco, fue 

mezclándose con la mano de obra y el sentir indígena. 

• Técnicas y materiales nuevos: Los españoles introdujeron nuevas 

técnicas (como la pintura al óleo, el grabado europeo) y materiales (vidrio, 

hierro forjado, ciertos pigmentos) que se incorporaron a la producción 

local. 

• Arquitectura: Las casas coloniales con sus patios interiores, balcones, 

arcos y tejas rojas definieron el paisaje urbano. Estas construcciones no 

solo eran funcionales, sino que también tenían elementos decorativos que 

formaban parte de la gráfica urbana de la época (rejas, herrería, relieves 

en fachadas). 

• Sincretismo visual: Lo más interesante de esta etapa es cómo ambas 

influencias se fusionaron. Los artistas indígenas, aunque trabajaban temas 

religiosos europeos, a menudo les daban su toque: rostros más mestizos 

en los santos, incorporación de elementos vegetales locales en los 

adornos, o una forma particular de dibujar las nubes o el sol. Esta mezcla 

es lo que le da a la gráfica comiteca ese sabor único y reconocible. 

En resumen, la gráfica comiteca es como un gran árbol con raíces prehispánicas 

profundas y ramas que se extendieron y entrelazaron con las influencias 

coloniales. Entender esto es clave para apreciar los colores, formas y símbolos 

que verás hoy en día. 

 



4.1.2 Manifestaciones visuales populares: bordados, textiles, 

arquitectura 

Cuando hablamos de las manifestaciones visuales populares en Comitán, 

estamos hablando del arte que está en la vida diaria de la gente, no en un museo 

cerrado. Es lo que ves en las calles, en las casas, en la ropa y en las fiestas. Y 

aquí, los bordados, textiles y la arquitectura son protagonistas. 

Primero, los bordados y textiles. ¡Estos son el corazón de la gráfica comiteca! 

Especialmente si miras la ropa tradicional de las comunidades tojolabales y 

tzeltales cercanas. 

• Huipiles y rebozos: Las mujeres son verdaderas artistas del telar de 

cintura y el bordado. Sus huipiles (blusas) y rebozos (mantas/chales) están 

llenos de diseños increíbles. No son solo adornos; son historias, símbolos 

y parte de su identidad. 

Diseños: ¿Qué vas a ver? 

• Geométricos: Rombos, zigzag, triángulos, líneas. Estos patrones a 

menudo representan la tierra, las montañas, los ríos o el universo. Son 

como códigos visuales que hablan de la cosmovisión maya. 

• Florales: Flores coloridas, a veces estilizadas, otras más realistas. 

Representan la fertilidad, la naturaleza exuberante de Chiapas. 

• Zoomorfos: Pajaritos, mariposas, venados, serpientes, jaguares. Estos 

animales son importantes en la mitología y el ecosistema local, y sus 

formas se adaptan al bordado. 

• Colores: Verás una explosión de color: rojos vibrantes, azules intensos, 

verdes profundos, amarillos solares. A menudo, contrastes fuertes que 

hacen que el diseño "salte" a la vista. Las técnicas de bordado, como el 

punto de cruz o el bordado de relleno, crean texturas visuales únicas. 

• Función: No es solo vestir; es transmitir herencia, marcar identidad, 

proteger y, a veces, incluso comunicarse. Cada bordado tiene un 

propósito. 



Luego, la arquitectura. La propia ciudad de Comitán es una obra de arte visual. 

• Casas coloniales: Pasear por el centro histórico es ver una gráfica en sí 

misma. Las casas de adobe o ladrillo, con sus fachadas coloridas (rojos, 

amarillos, azules), puertas y ventanas de madera maciza, balcones de 

hierro forjado y techos de teja roja. Cada detalle, como la forja artística de 

los balcones o los relieves en las paredes, es una manifestación visual. 

• Iglesias y edificios públicos: La Iglesia de Santo Domingo, con su estilo 

sobrio pero imponente, o la de San Sebastián, con sus detalles 

particulares, son ejemplos de cómo la arquitectura ha marcado el paisaje 

visual y la identidad de la ciudad. 

• El "trazo" urbano: La forma en que las calles se cortan, las plazas con 

sus jardines y bancas, todo crea una composición visual que es parte de 

la identidad comiteca. 

Además de los bordados, textiles y arquitectura, no podemos olvidar: 

• Artesanías en general: La cerámica (con sus formas y decoraciones), la 

cestería, las figuras talladas en madera. Cada una lleva un diseño, un color 

o una textura que la hace única y representa la habilidad local. 

• Gráfica efímera de fiestas: En el Día de Muertos, las calaveritas de 

azúcar, el pan de muerto con formas especiales, los altares llenos de 

colores. En las ferias, los carteles pintados a mano, los adornos de papel 

picado. Son visuales que aparecen y desaparecen, pero que dejan una 

huella en la memoria colectiva. 

4.1.3 Colores, formas y símbolos tradicionales 

Para capturar la esencia de la cultura comiteca, es crucial sumergirse en sus 

colores, formas y símbolos tradicionales. Estos elementos no son al azar; están 

cargados de significado y reflejan la cosmovisión, la historia y la naturaleza de la 

región. 

Colores Tradicionales: 



La paleta de colores de Comitán es vibrante y diversa, influenciada por su entorno 

natural y sus tradiciones: 

• Verdes: Desde el verde intenso de la selva y los bosques de pino-encino 

hasta los tonos más claros de los campos de maíz. Representan la vida, 

la fertilidad y la abundancia de la naturaleza chiapaneca. 

• Azules y Turquesas: Especialmente inspirados en las impresionantes 

Lagunas de Montebello. Estos azules y turquesas son puros, profundos y 

evocan la frescura del agua y la riqueza mineral. 

• Rojos y Naranjas: Colores muy presentes en los textiles indígenas, a 

menudo obtenidos de tintes naturales como la grana cochinilla o el achiote. 

Simbolizan la sangre, la tierra fértil, la energía, el sol y, en contextos 

festivos, la alegría. 

• Amarillos y Ocre: El color del maíz (base de la alimentación), del sol, y 

de las flores de cempasúchil en el Día de Muertos. Representan la luz, la 

prosperidad y la conexión con lo sagrado. 

• Cafés y Terrosos: Los colores de la tierra, el barro de la alfarería, la 

madera y las fibras naturales. Son tonos que anclan la gráfica a la materia 

prima y al origen agrícola de la región. 

• Blancos y Negros: Usados como base o para contrastes. El blanco en el 

algodón de los huipiles, a menudo significando pureza; el negro para 

delinear o dar profundidad a los diseños. 

Formas Tradicionales: 

Las formas en la gráfica comiteca son una mezcla de lo figurativo y lo abstracto, 

con una fuerte tendencia a la estilización: 

Geométricas: 

• Rombos, triángulos y cuadrados: Representan estructuras cósmicas, 

montañas, pirámides o los puntos cardinales. Suelen estar 

interconectados, formando patrones complejos que simulan redes o 

caminos. 



• Líneas en zig-zag: Simbolizan el agua, las serpientes (que a menudo se 

asocian con la lluvia y la fertilidad) o los rayos. 

• Espírales y círculos: Representan el ciclo de la vida, el sol o la eternidad. 

Orgánicas/Naturales: 

• Florales: Pétalos, hojas, enredaderas. A menudo estilizadas, pero 

reconocibles, como la Flor de Mayo (Calophyllum chiapense), que es 

icónica en la región. 

• Zoomorfas: Siluetas de aves (quetzal, paloma), mariposas, venados, 

monos, serpientes y jaguares. Generalmente simplificadas para el 

bordado, pero manteniendo su esencia. 

• Antropomorfas: Figuras humanas, a veces esquemáticas, que 

representan a la gente de la comunidad o personajes míticos. 

Símbolos Tradicionales: 

Estos son los elementos que portan un significado cultural más profundo: 

• El Maíz: Es más que un alimento; es un símbolo de vida, de creación y del 

sustento del pueblo maya. Aparece en formas estilizadas o como parte de 

patrones que representan campos cultivados. 

• El Sol y la Luna: Representan la dualidad, el tiempo, los ciclos naturales. 

A menudo se ven estilizados en los textiles. 

Animales Sagrados: 

• Serpiente: Símbolo de sabiduría, fertilidad, lluvia y, a veces, dualidad. 

• Quetzal: Ave sagrada, símbolo de libertad, belleza y lo divino. 

• Mariposa: Transformación, belleza, el alma. 

• Venado: En muchas culturas mesoamericanas, el venado es un animal de 

poder y conexión con la naturaleza. 

• El Árbol de la Vida: Una representación cosmológica que conecta el 

inframundo, la tierra y el cielo. Aunque no siempre explícito, su concepto 

puede inspirar diseños ramificados o ascendentes. 



• La Cruz Maya (o Cruz Foliada): Un símbolo complejo que no es solo la 

cruz cristiana, sino que representa los cuatro puntos cardinales, el cosmos 

y la conexión con la tierra. 

4.2. Elementos gráficos representativos de Comitán 

Cuando hablamos de "elementos gráficos representativos", nos referimos a esas 

imágenes, formas o ideas que, al verlas, instantáneamente nos hacen pensar en 

Comitán y su cultura. Son como los íconos de la ciudad, y son fundamentales 

para tu proyecto. 

4.2.1. Flora, fauna y geografía en la gráfica local 

La naturaleza de Comitán y sus alrededores es una fuente inagotable de 

inspiración gráfica. La flora, la fauna y la geografía no solo son el telón de fondo, 

sino que se integran en la identidad visual de la región de maneras muy 

especiales. 

Flora (Plantas y Flores): 

Comitán y Chiapas son tierras de una vegetación exuberante. Varias plantas y 

flores tienen un peso simbólico o son visualmente muy atractivas para la gráfica: 

• La Flor de Mayo ( Plumeria rubra o Calophyllum chiapense): Esta es 

una de las flores más icónicas de Chiapas, y por ende de Comitán. Sus 

pétalos blancos, amarillos o rosados, y su forma estrellada o tubular, son 

muy reconocibles. Es una flor que se asocia con la primavera, la fertilidad 

y la belleza de la región. 

• Potencial gráfico: Sus pétalos, su centro, o su silueta completa pueden 

ser simplificados para patrones repetitivos, estampados centrales o 

detalles discretos en tus diseños. 

• Maíz: Más allá de ser un alimento básico, el maíz es sagrado en las 

culturas mayas. Representa la vida, el origen del hombre según el Popol 

Vuh, y la fertilidad de la tierra. 



• Potencial gráfico: La mazorca estilizada, los granos en patrones, o las 

hojas del maíz pueden ser elementos gráficos potentes. 

• Plantas y hojas tropicales/boscosas: Las formas de las hojas de 

plátano, helechos o árboles de pino y encino que cubren las montañas 

cercanas también pueden ser una fuente de inspiración para crear 

patrones orgánicos o texturas. 

• Flores de campo: Amapolas, girasoles, o flores silvestres que crecen en 

los campos chiapanecos pueden ser reinterpretadas en diseños más 

abstractos o con un toque de arte popular. 

Fauna (Animales): 

Los animales de la región no solo son parte del ecosistema, sino que muchos 

tienen un significado cultural y aparecen recurrentemente en los bordados y 

artesanías: 

Aves: 

• Quetzal: Aunque más asociado a Guatemala, el quetzal es un ave mítica 

en la región maya, símbolo de libertad, riqueza y lo divino. Sus largas 

plumas y colores vibrantes son muy distintivos. 

• Colibríes, mariposas y pájaros pequeños: Son muy comunes en los 

bordados, simbolizando la belleza, la agilidad o la transformación. 

• Potencial gráfico: Las siluetas de estas aves, sus plumas, o el detalle de 

sus alas pueden ser estilizados en patrones o como elementos focales. 

• Serpientes: A menudo asociadas con deidades del agua y la fertilidad en 

la mitología maya. Pueden representarse de forma abstracta con zigzags 

o con formas ondulantes. 

• Venado: Símbolo de agilidad, fuerza y conexión con el bosque. Aparece 

en algunos textiles indígenas. 

• Jaguar: Un animal de poder en la cosmovisión maya, asociado con la 

noche y el inframundo. Aunque menos común en la gráfica popular 

comiteca diaria, su simbolismo es potente. 



Potencial gráfico: Los patrones de piel de jaguar, las escamas de serpiente o 

las formas estilizadas de estos animales pueden dar un toque exótico y cultural 

a los diseños. 

Geografía (Paisajes y Formas del Entorno): 

La geografía de Comitán también se puede traducir en formas y colores: 

• Lagunas de Montebello: Aunque están en el municipio vecino, son el 

atractivo natural más cercano e icónico. Sus variados tonos de azul y verde 

turquesa, y las formas irregulares de las lagunas, son una inspiración 

directa. 

• Potencial gráfico: La abstracción de las formas de las lagunas, las 

texturas del agua, o la gradación de los colores azules y verdes. 

• Montañas y Cerros: La silueta ondulante de los cerros que rodean 

Comitán puede ser un patrón de fondo o un elemento decorativo. 

• Cuevas y Formaciones Kársticas: Chiapas es famoso por sus sistemas 

de cuevas. Las formas de las estalactitas y estalagmitas o las texturas de 

la piedra caliza pueden inspirar patrones orgánicos o abstractos. 

4.2.2. Símbolos religiosos y festividades tradicionales 

Los símbolos religiosos y las festividades tradicionales son un pilar de la vida 

cultural comiteca y una fuente inagotable de elementos gráficos. Son momentos 

donde la comunidad se expresa visualmente con gran fuerza, color y significado. 

Símbolos Religiosos: 

Aunque Comitán es predominantemente católico, esta fe se mezcla con 

creencias y simbolismos ancestrales mayas, dando lugar a un sincretismo muy 

particular en su gráfica. 

• La Cruz: Más allá de la cruz cristiana, en muchas comunidades indígenas 

de Chiapas, la cruz tiene un significado más profundo, heredado de la Cruz 

Maya o Cruz Foliada. Esta no es solo un símbolo de sufrimiento, sino 

también de los cuatro puntos cardinales, el universo, el árbol de la vida y 



la conexión entre el cielo, la tierra y el inframundo. A menudo se le añaden 

elementos vegetales o florales. 

• Potencial gráfico: La cruz estilizada, con o sin elementos florales, como 

un motivo recurrente o un elemento central. 

• Imágenes de Santos y Vírgenes: Aunque pueden parecer solo imágenes 

católicas, en la gráfica popular y los exvotos, a menudo se les da un toque 

local. Sus vestimentas, coronas o los elementos que los rodean pueden 

tener una iconografía particular. 

• Elementos del Altar: En festividades como el Día de Muertos, los altares 

son explosiones visuales. Las velas (que simbolizan la luz y el camino de 

las almas), las flores de cempasúchil (con su color naranja intenso y su 

forma de "sol"), las hojas de palma o pino, y los objetos rituales (copal, 

incensarios) son elementos gráficos que se pueden reinterpretar. 

• Patrones de Ornamentación Religiosa: Los detalles en las iglesias, 

como los vitrales, los trabajos en madera o piedra, y los textiles litúrgicos, 

a menudo contienen patrones y formas que pueden inspirar diseños. 

Festividades Tradicionales: 

Las fiestas en Comitán son un derroche de color, movimiento y elementos 

gráficos. 

Feria de San Sebastián (Enero): El patrón de Comitán. 

• Elementos gráficos: Los estandartes con la imagen del santo, los 

adornos callejeros, los puestos de feria con sus letreros pintados, los 

fuegos pirotécnicos (sus formas explosivas o patrones de luz), y la 

vestimenta de los participantes. 

• Potencial gráfico: Siluetas de cohetes, patrones de luces, o la estilización 

del rostro del santo o elementos de su iconografía. 

• Día de Muertos (1 y 2 de Noviembre): Una de las celebraciones más 

ricas visualmente. 

Elementos gráficos: 



• Calaveras: No macabras, sino festivas, con decoraciones florales, de 

azúcar, o con diseños intrincados. 

• Flores de Cempasúchil: Su color naranja y su forma son icónicas. 

• Papel Picado: Los diseños calados en papel, con motivos de calaveras, 

flores, animales o escenas festivas. Son patrones repetitivos y delicados. 

• Ofrendas: Los elementos de la comida (pan de muerto con formas, frutas 

coloridas), las velas, el humo del copal. 

• Potencial gráfico: Estilización de calaveras, patrones de cempasúchil, las 

formas del papel picado como fondos o bordes. 

• Carnaval (previo a Cuaresma): Aunque más modesto, implica disfraces, 

máscaras y desfiles. 

• Elementos gráficos: Las máscaras coloridas, los patrones de los 

disfraces, los elementos de fantasía. 

• Danzas Tradicionales: Los trajes de los danzantes, sus máscaras y los 

movimientos corporales en sí pueden inspirar formas y flujos en el diseño. 

4.2.3. Personajes históricos y culturales en la gráfica 

Hay dos tipos principales de personajes que pueden influir en la gráfica: los 

históricos reconocidos y los "personajes" de la cultura popular. 

Personajes Históricos Representativos: 

Dr. Belisario Domínguez Palencia (1863-1913): 

• ¿Quién fue? El prócer comiteco más famoso. Médico, político y senador, 

sacrificó su vida por denunciar la dictadura de Victoriano Huerta. Es un 

símbolo de la libertad de expresión, la honestidad y el valor cívico en 

México. La ciudad lleva su apellido. 

Potencial Gráfico: 

• Retrato estilizado: Una silueta limpia de su perfil o su rostro serio pero 

digno. 



• Citas: Alguna frase icónica de sus discursos, escrita con una tipografía 

que evoque la época. 

• Objetos simbólicos: Una pluma (por su valiente escritura), un libro (por 

su sabiduría), o la "campana" del Senado (representando su voz fuerte). 

• Colores: Tonos sobrios que evocan su seriedad y compromiso, o el tricolor 

de la bandera mexicana como fondo. 

• Importancia: Su figura evoca el orgullo comiteco por la justicia y la 

valentía. Un diseño inspirado en él podría ser un homenaje sutil o directo 

a estos valores. 

Rosario Castellanos Figueroa (1925-1974): 

• ¿Quién fue? Una de las escritoras mexicanas más importantes del siglo 

XX, creció en Comitán y la región chiapaneca influyó profundamente en 

su obra. Abordó temas de la mujer, la identidad indígena y la justicia social. 

Potencial Gráfico: 

• Siluetas o retratos con un toque literario: Quizás su silueta rodeada de 

hojas de libros, flores de Chiapas, o plumas de ave. 

• Símbolos de su obra: Elementos que evocan los temas de sus poemas 

y novelas: figuras femeninas estilizadas, elementos de la naturaleza 

chiapaneca, o símbolos de la justicia social. 

• Tipografía: Frases cortas o versos de sus poemas, escritos con una 

tipografía artística. 

• Importancia: Su figura representa la intelectualidad, la sensibilidad social 

y el orgullo femenino de Comitán. 

Personajes y Figuras de la Cultura Popular: 

Los "Coletos" y "Comitecos": 

Aunque "Coleto" se refiere más a San Cristóbal, en Comitán hay un orgullo local. 

La gente de Comitán tiene una identidad muy marcada. 



Potencial Gráfico: Representaciones de figuras cotidianas comitecas, el hombre 

y la mujer típicos de la región, con sus vestimentas y sombreros característicos 

(aunque no sea un "traje típico" específico, hay un estilo). 

Personajes de Leyendas y Mitos: 

Comitán está lleno de leyendas, algunas compartidas con el resto de Chiapas (La 

Llorona, El Sombrerón) y otras locales. 

Potencial Gráfico: Ilustraciones estilizadas de criaturas míticas, personajes de 

cuentos populares o escenas de leyendas locales. Estas figuras pueden ser muy 

creativas y evocadoras. 

Artesanos y Músicos: 

Las figuras del tejedor, el alfarero, el marimbero. Son personajes que representan 

oficios y saberes tradicionales. 

Potencial Gráfico: Siluetas de marimbas, instrumentos musicales, o las manos 

de un artesano trabajando. 

4.3. La gráfica comiteca contemporánea 

La gráfica comiteca no se queda solo en el pasado; está viva y en constante 

evolución. Las nuevas generaciones de artistas y diseñadores están 

reinterpretando las tradiciones y usando las herramientas modernas para crear 

una gráfica contemporánea que dialoga entre lo ancestral y lo actual. 

4.3.1. Nuevas formas de expresión visual en jóvenes creadores 

En Comitán, al igual que en muchas otras ciudades con una rica herencia cultural, 

los jóvenes creadores están encontrando sus propias maneras de expresarse 

visualmente. No se limitan a copiar lo tradicional, sino que lo reinterpretan, lo 

fusionan y lo llevan a nuevos formatos. Esto da origen a nuevas formas de 

expresión visual que son frescas y relevantes para el siglo XXI. 

¿Qué están haciendo y cómo se manifiestan estas nuevas formas? 



Fusión de Estilos: 

• Tradición + Modernidad: Los jóvenes artistas y diseñadores combinan la 

iconografía tradicional (los patrones geométricos de los bordados, las 

siluetas de animales mayas, los colores de la artesanía) con estilos 

artísticos contemporáneos como el arte urbano (graffiti, muralismo), el 

diseño gráfico digital (diseño minimalista, flat design), o la ilustración de 

cómics y manga. 

• Hibridación: Crean "híbridos" visuales. Por ejemplo, una calavera 

tradicional del Día de Muertos con un estilo más "cool" o moderno, o un 

quetzal con una paleta de colores neón. 

Reinterpretación de Símbolos: 

Toman símbolos antiguos y les dan un nuevo significado o una nueva estética sin 

perder su esencia. Un patrón maya complejo puede simplificarse para un logo, o 

una flor de mayo puede convertirse en un icono vectorial. 

A veces, utilizan estos símbolos para abordar temas contemporáneos o sociales, 

dándoles una capa adicional de lectura. 

Exploración de Nuevos Soportes: 

Ya no se limitan a la tela o la cerámica tradicional. Los jóvenes están imprimiendo 

sus diseños en camisetas, sudaderas, tote bags, stickers, tazas, fundas de 

celular, pósters artísticos y arte digital. Tu proyecto de los trajes de baño es un 

ejemplo perfecto de esta tendencia. 

El muralismo urbano también es una forma de expresión visual. Los muros de 

Comitán pueden ser lienzos donde se plasman diseños que combinan elementos 

locales con estilos de arte callejero. 

Uso Intensivo de Herramientas Digitales: 

El acceso a software de diseño gráfico (Adobe Illustrator, Photoshop), tabletas 

gráficas y computadoras ha revolucionado la creación visual. Permite a los 



jóvenes experimentar con mayor facilidad, crear diseños complejos y realizar 

separaciones de color precisas para técnicas como la serigrafía. 

La impresión digital, aunque distinta a la serigrafía, también influye en la estética, 

llevando a una mayor precisión y detalle en algunos diseños. 

4.3.2. Colectivos artísticos y diseño gráfico en Comitán 

En muchas ciudades, los colectivos artísticos y de diseño gráfico son motores 

clave de la innovación y la difusión cultural, y Comitán no es la excepción. Estos 

grupos, a menudo conformados por jóvenes talentos, juegan un papel crucial en 

la revitalización de la gráfica local y en su conexión con el mundo contemporáneo. 

Aunque Comitán quizás no tenga la misma cantidad de colectivos que ciudades 

más grandes como la Ciudad de México u Oaxaca, su presencia es vital y su 

impacto se siente en la escena cultural local. 

¿Qué son y cómo operan estos colectivos? 

Grupos de Colaboración: 

Son agrupaciones de artistas, diseñadores gráficos, ilustradores, fotógrafos o 

artesanos que se unen para compartir ideas, recursos y conocimientos. A 

menudo son informales, pero con un objetivo común: crear y promover el arte y 

el diseño en su comunidad. 

Pueden trabajar en espacios compartidos (talleres, estudios) o simplemente 

reunirse para proyectos específicos. 

Enfoque en la Identidad Local: 

Muchos de estos colectivos se centran en explorar y reinterpretar la rica cultura 

de Comitán y Chiapas. Utilizan la iconografía local, las tradiciones, la historia y el 

entorno natural como fuentes de inspiración para sus obras. 

Buscan una estética que sea auténticamente comiteca, pero con un lenguaje 

visual fresco y contemporáneo. 



Producción de Gráfica con Propósito: 

• Arte impreso: Crean serigrafías, risografías o impresiones digitales de 

edición limitada que se venden en ferias de arte o galerías locales. 

• Diseño para emprendimientos locales: Diseñan logos, empaques, 

material publicitario para negocios de Comitán, ayudando a construir una 

identidad visual local más sólida. 

• Gráfica social y cultural: Producen carteles para eventos culturales, 

festivales, campañas de concientización social o proyectos comunitarios. 

A menudo, su trabajo tiene un mensaje que busca generar reflexión o 

cambio. 

• Merchandising cultural: Diseñan camisetas, bolsas, tazas y otros 

productos con diseños inspirados en la cultura comiteca, que no solo son 

estéticos, sino que también transmiten la identidad. 

Rol en la Difusión Cultural: 

Organizan exposiciones, talleres y eventos que promueven el arte y el diseño en 

Comitán. Sirven como plataformas para que nuevos talentos muestren su trabajo. 

A través de su presencia en redes sociales, sus obras llegan a un público más 

amplio, fuera de la ciudad, difundiendo la gráfica comiteca contemporánea. 

4.3.3. Medios digitales y redes sociales en la difusión cultural 

En la era actual, los medios digitales y las redes sociales se han convertido en 

herramientas indispensables para la difusión cultural, especialmente para la 

gráfica. Comitán, como cualquier otra ciudad, aprovecha estas plataformas para 

mostrar su riqueza cultural a un público mucho más amplio, trascendiendo las 

barreras geográficas. 

¿Cómo están impactando los medios digitales y las redes sociales en la gráfica 

y la cultura comiteca? 

Vitrina Global para el Patrimonio Local: 



• Instagram, Facebook, TikTok: Son las plataformas ideales para que 

artistas, artesanos, colectivos y hasta las propias instituciones culturales 

de Comitán muestren sus creaciones. Una foto de un huipil bordado, un 

video del proceso de un artesano, o un diseño gráfico inspirado en una 

leyenda local pueden volverse virales y llegar a miles de personas en 

Chiapas, México y el mundo. 

• Galería Virtual: Estas redes funcionan como una gran galería virtual, 

donde la gráfica comiteca (tradicional y contemporánea) está disponible 

para ser vista por cualquiera con acceso a internet. 

Plataformas de Venta y Comercio Electrónico: 

Muchos artesanos y pequeños diseñadores de Comitán utilizan Facebook 

Marketplace, Instagram Shopping o plataformas como Etsy (o tiendas en línea 

propias) para vender sus productos. Esto democratiza el comercio y permite que 

sus creaciones con gráfica cultural lleguen a clientes que antes no hubieran 

podido alcanzarse. 

Los productos con diseños serigrafiados (como tus futuros trajes de baño) 

pueden encontrar un mercado en línea interesado en la moda con identidad 

cultural. 

Fomento de Nuevas Expresiones Visuales: 

La exposición a tendencias globales de diseño a través de redes sociales inspira 

a los jóvenes creadores de Comitán a experimentar y fusionar lo local con lo 

global. Ven cómo otros diseñadores reinterpretan sus culturas y aplican esas 

ideas a la suya. 

Los desafíos de diseño, los tutoriales en línea y las comunidades de artistas 

digitales fomentan el aprendizaje y la creación de una gráfica más diversa y 

experimental. 

Conexión con el Público y Retroalimentación: 



Las redes sociales permiten una interacción directa entre los creadores y su 

audiencia. Los comentarios, los "me gusta" y las "compartidas" ofrecen 

retroalimentación valiosa y construyen una comunidad en torno a la gráfica 

comiteca. 

Los turistas que visitan Comitán a menudo comparten fotos de su experiencia, 

incluyendo detalles de la arquitectura, las artesanías y las festividades, lo que 

amplifica la difusión visual de la ciudad. 

Preservación y Documentación Digital: 

Los museos, archivos y proyectos culturales en Comitán pueden digitalizar sus 

colecciones (fotografías antiguas, documentos históricos, arte popular) y 

compartirlas en línea, asegurando su preservación y haciéndolas accesibles para 

la investigación y el disfrute del público. 

Desafíos: 

Aunque son una gran herramienta, también hay desafíos: la sobrecarga de 

información, la necesidad de una curaduría de calidad, la protección de los 

derechos de autor de diseños tradicionales y la brecha digital en algunas 

comunidades. 

4.4. El diseño gráfico como puente entre tradición y actualidad 

El diseño gráfico es una disciplina clave en el mundo contemporáneo. En el 

contexto de culturas ricas como la comiteca, no es solo una herramienta para 

hacer cosas bonitas, sino un verdadero puente entre la tradición y la actualidad. 

Permite que la herencia cultural no se quede estancada en el pasado, sino que 

dialogue con el presente, se renueve y siga siendo relevante para las nuevas 

generaciones. 

4.4.1. Reinterpretación de la estética comiteca 

La reinterpretación de la estética comiteca a través del diseño gráfico es el 

corazón de este proyecto. No se trata de copiar fielmente los motivos 



tradicionales, sino de tomar su esencia, sus formas, sus colores y sus 

significados, y traducirlos a un lenguaje visual contemporáneo, apto para nuevos 

soportes y audiencias. 

¿Cómo se logra esta reinterpretación? 

Descomposición y Abstracción: 

• Analizar el origen: El diseñador primero estudia a fondo los diseños 

originales: ¿Qué formas predominan en un bordado tojolabal? ¿Cuáles 

son los elementos recurrentes en la cerámica o las máscaras? 

• Abstraer la esencia: Luego, se "descomponen" estos elementos. En 

lugar de dibujar una flor de mayo exactamente como es, se puede abstraer 

su forma más básica, sus pétalos, o la disposición de sus elementos en un 

patrón simplificado. Un rombo de un telar puede convertirse en un módulo 

para un patrón geométrico moderno. 

• Simplificación de líneas y formas: La estética contemporánea a menudo 

valora la limpieza y la claridad. Esto implica simplificar las líneas, eliminar 

detalles superfluos y reducir la complejidad sin perder el reconocimiento 

del motivo original. 

Adaptación de Paletas de Colores: 

Se toman los colores tradicionales de Comitán (los rojos intensos, los azules de 

Montebello, los verdes boscosos, los ocres del maíz) y se adaptan a las 

tendencias de color actuales o a las necesidades del producto. 

Se pueden usar los colores originales de forma más saturada o desaturada, o 

crear armonías de color nuevas que, aunque frescas, evoquen la paleta 

tradicional. 

Fusión de Estilos: 

Aquí es donde la creatividad del diseñador gráfico brilla. Se pueden mezclar 

elementos tradicionales con estilos de diseño modernos: 



• Minimalismo: Usar solo la silueta de un símbolo comiteco en un diseño 

limpio y sin adornos. 

• Geometría contemporánea: Reorganizar los patrones geométricos 

mayas en composiciones más modernas y dinámicas. 

• Ilustración vectorial: Dibujar la fauna local con un estilo de ilustración 

vectorial que se vea actual y sea escalable. 

• Tipografía: Combinar iconografía comiteca con tipografías 

contemporáneas o con tipografías inspiradas en la caligrafía antigua de la 

región. 

Incorporación de Narrativas: 

Más allá de la forma, la reinterpretación puede incluir la narrativa. Un diseño 

puede no ser solo un dibujo bonito, sino que contar una pequeña historia de una 

leyenda comiteca o evocar una tradición particular. Esto añade profundidad y 

significado al producto. 

Consideración del Soporte: 

La reinterpretación siempre considera dónde se aplicará el diseño. Un patrón 

para un traje de baño no será el mismo que para una pared o un libro. La 

elasticidad del tejido, la exposición al cloro y al sol (para tu caso) influirán en cómo 

se simplifica el diseño y qué colores se eligen. 

La reinterpretación no es una simple copia, sino un acto creativo que respeta el 

origen cultural y al mismo tiempo lo revitaliza, haciéndolo relevante y atractivo 

para el público actual. Es la forma en que el diseño gráfico se convierte en un 

agente activo de la evolución cultural. 

4.4.2. Aplicación de la gráfica cultural en productos 

contemporáneos 

La aplicación de la gráfica cultural en productos contemporáneos es un paso 

crucial. Es la materialización de esa reinterpretación de la que hablamos, 

llevando la esencia de Comitán del museo o el telar a objetos que usamos en 



nuestra vida diaria. Es una estrategia poderosa para mantener viva una cultura y 

darle nuevas audiencias. 

¿Por qué es importante y cómo se hace? 

Democratización del Acceso a la Cultura: 

No todo el mundo visita museos o tiene acceso directo a las comunidades 

indígenas. Pero sí usan ropa, compran accesorios o decoran sus casas. Al aplicar 

la gráfica cultural a productos como tus trajes de baño, camisetas, libretas, tazas, 

fundas de celular o incluso muebles, estás llevando la cultura a espacios 

cotidianos y haciéndola accesible a un público mucho más amplio y diverso. 

Esto permite que la gente "lleve" su cultura consigo, la muestre y la celebre. 

Valor Añadido y Diferenciación en el Mercado: 

En un mercado globalizado y saturado, los productos con una historia y una 

identidad cultural fuerte se destacan. Un traje de baño con un diseño inspirado 

en Comitán no es solo una prenda de vestir; es una pieza con narrativa, que 

cuenta algo sobre un lugar y una tradición. 

Esto le da un valor percibido superior y permite al producto diferenciarse de la 

competencia genérica. 

Generación de Nuevos Mercados y Oportunidades Económicas: 

La creación de líneas de productos con gráfica cultural puede generar empleo y 

oportunidades para diseñadores, artesanos (que pueden colaborar en el proceso) 

y productores locales. 

Fomenta el comercio justo y la valoración del trabajo artesanal y creativo. 

Fomento del Orgullo Cultural: 

Para la gente de Comitán, ver sus símbolos y tradiciones en productos de moda 

o uso diario refuerza su orgullo por su identidad. Es una afirmación de que su 

cultura es valiosa y relevante. 



Para quienes no son de Comitán, es una ventana a una cultura que quizás no 

conocían, despertando interés y curiosidad. 

Retos y Consideraciones Éticas: 

• Evitar la apropiación cultural: Es fundamental que esta aplicación se 

haga con respeto y ética. Esto significa investigar a fondo el significado de 

los símbolos, evitar la trivialización o la descontextualización, y, si es 

posible, buscar colaboraciones o dar crédito a las comunidades de origen. 

• Calidad y Durabilidad: Los productos deben tener buena calidad para 

honrar el diseño.  

4.4.3. Proyectos de diseño con enfoque cultural 

Los proyectos de diseño con enfoque cultural son iniciativas que van más allá de 

lo meramente estético o comercial. Su objetivo principal es rescatar, preservar, 

difundir o revalorizar la identidad cultural de una comunidad o región a través del 

diseño gráfico.  

¿Qué características tienen estos proyectos y por qué son importantes? 

Investigación Profunda y Respeto por la Cultura: 

No son proyectos superficiales. Requieren una inmersión profunda en la historia, 

las tradiciones, la iconografía, el lenguaje y la cosmovisión de la cultura que se 

va a representar. 

Se basan en un profundo respeto por los significados y el origen de los símbolos, 

evitando la trivialización o la apropiación indebida. Esto implica, en ocasiones, 

consultar y colaborar con las comunidades de origen. 

Comunicación de Identidad y Patrimonio: 

El objetivo central es que el diseño "hable" de la cultura. Ya sea a través de los 

colores, las formas, los símbolos o las narrativas, el diseño busca comunicar la 

esencia del patrimonio cultural. 



Buscan generar un sentido de orgullo en la comunidad de origen y fascinación 

en el público externo. 

Diversidad de Soportes y Medios: 

Pueden aplicarse a una amplia gama de productos: desde ropa y accesorios 

(como tus trajes de baño), hasta empaques de productos tradicionales, branding 

para destinos turísticos, señalética en pueblos mágicos, libros ilustrados con 

leyendas, diseño de exposiciones en museos, o campañas digitales de difusión. 

El medio se elige en función de cómo se quiere transmitir el mensaje y a qué 

público se quiere llegar. 

Generación de Valor Cultural y Económico: 

Valor Cultural: Contribuyen a mantener vivas las tradiciones, a fomentar el 

conocimiento sobre una cultura y a fortalecer la identidad colectiva. Son una 

forma de revitalizar el patrimonio cultural. 

Valor Económico: Muchos de estos proyectos también buscan generar 

oportunidades económicas para las comunidades, ya sea a través de la venta de 

productos, el turismo cultural o el desarrollo de nuevos emprendimientos. Pueden 

ser parte de cadenas de valor justas y sostenibles. 

Tipos de Proyectos con Enfoque Cultural: 

• Diseño de Indumentaria y Accesorios: Creación de ropa, bolsos, joyería 

que incorporan diseños y símbolos culturales de manera contemporánea 

(ej. marcas como Pineda Covalín en México). 

• Branding para Destinos y Productos Regionales: Desarrollo de 

logotipos, material gráfico y empaques para productos locales (café, 

chocolate, artesanías) o para promover el turismo cultural de una región 

(ej. diseño para "Pueblos Mágicos"). 

• Diseño Editorial y Multimedia: Creación de libros ilustrados de leyendas, 

cuentos o recetarios tradicionales; diseño de sitios web o aplicaciones que 



difundan el patrimonio cultural (museos virtuales, plataformas de lenguas 

indígenas). 

• Señalética y Espacios Públicos: Diseño de sistemas de señalización en 

sitios arqueológicos o centros históricos que integren iconografía local, o 

murales urbanos que celebren la cultura. 

• Diseño Social y Activismo: Creación de carteles o material gráfico para 

movimientos sociales o campañas de concientización que defiendan los 

derechos indígenas, el medio ambiente o las tradiciones. 

4.5. Aplicación de la gráfica comiteca en la serigrafía 

Este último apartado es el más práctico y el que conecta directamente con el 

objetivo central de la tesis: cómo vas a tomar todo lo que has investigado sobre 

la gráfica comiteca y lo vas a aplicar concretamente en la serigrafía para la ropa. 

Aquí es donde la teoría se vuelve acción. 

4.5.1. Selección de motivos culturales para impresión 

La selección de motivos culturales para impresión es la primera fase crucial del 

proyecto práctico. No se trata de poner cualquier cosa, sino de elegir con 

inteligencia los elementos que mejor representen la cultura comiteca y que sean 

más adecuados para la serigrafía en ropa. Es como elegir las palabras clave para 

un mensaje importante. 

Criterios de Relevancia Cultural: 

• Significado Profundo 

• Reconocimiento Local 

• Conexión con la Identidad 

• Criterios de Viabilidad Gráfica y Serigráfica 

Adaptabilidad a la Serigrafía: 

• Formas claras y definidas: Los diseños con líneas limpias y formas 

claras funcionan mejor en serigrafía, ya que evitan el "empaste" de la tinta 

o la pérdida de detalle. 



• Colores planos: La serigrafía brilla con colores planos y vibrantes. Los 

motivos que se pueden traducir a pocas tintas o colores sólidos son 

ideales. Si el motivo original tiene muchas gradaciones, considera cómo 

las vas a simplificar a tramas o puntos. 

• Tamaño y Escala: ¿Será un estampado grande y central? ¿Un patrón 

repetitivo? ¿Un detalle pequeño? 

• Potencial de Estilización: Los motivos que permiten ser simplificados o 

modernizados sin perder su esencia son perfectos. Esto te dará más 

libertad creativa. 

Proceso de Selección: 

• Listado y Categorización 

• Bocetado y Prueba de Concepto 

• Consulta (Opcional pero Recomendado) 

4.5.2. Adaptación gráfica a soportes textiles 

No es lo mismo diseñar para papel que para una tela que se va a estirar, mojar, 

exponer al sol. Aquí es donde el diseño gráfico se encuentra con la materialidad 

de la serigrafía. 

Este proceso implica varias consideraciones: 

• Composición 

• Elasticidad 

• Textura 

• Color de Base 

 

 

 

 



Capítulo 5: Propuesta Final 

o Justificación del proyecto de diseño. 

▪ Relevancia cultural y gráfica de la propuesta. 

▪ Impacto esperado en la comunidad comiteca. 

o Conceptualización del diseño. 

▪ Inspiración en la gráfica comiteca. 

▪ Objetivos comunicativos del diseño. 

o Desarrollo del proceso de diseño. 

▪ Creación de ilustraciones. 

▪ Selección de paleta de colores y formas. 

▪ Aplicación a trajes de baño. 

o Proceso técnico de producción. 

▪ Digitalización y separación de colores. 

▪ Técnica de serigrafía textil aplicada. 

▪ Elección de materiales (tela, tintas, etc.). 
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