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Así como la década de 1990 representó un parteaguas para el desarrollo del arte contemporáneo 
hecho desde México; las primeras décadas del nuevo siglo posiblemente pasen a la historia como los 
años renovadores del diseño mexicano. No es tampoco que anteriormente hubiera una total sequía de 
diseño en nuestro país. Como muestra se pueden mencionar a Clara Porset (19895-1981), Michael 
van Beuren (1911-2044) o Pedro Friedeberg (1936), cuyas piezas de mobiliario hoy son codiciadas 
por coleccionistas de todo el mundo. 

Sin embargo, este 2018 inicia con varios síntomas que nos dejan ver indicios de una transformación al 
interior del diseño mexicano. La designación de la Ciudad de México como Capital Mundial del Diseño, 
más y más eventos relacionados con el diseño en otras ciudades del país (como Campamento y Design 
Fest en Guadalajara), jóvenes que estudian diseño y universidades que imparten la carrera, nos hacen pen-
sar que la disciplina está ganando terreno. Y si bien la Ciudad de México es sólo la punta del iceberg de un 
movimiento que está poniendo el diseño mexicano en la mira del mundo; por debajo de la superficie la 
disciplina se nutre día a día con el trabajo de nóveles y veteranos diseñadores de otras latitudes. 

Con esos acontecimientos en mente, nos inspiramos para presentar, en esta primera edición de 2018, 
un panorama del diseño contemporáneo. 

Platicamos, por ejemplo, con seis jóvenes mexicanos («Agentes del diseño en México»), quienes con 
sus ideas y trabajo están ayudando a conformar la escena contemporánea de la disciplina, y le están dando 
un rostro al diseño mexicano hacia el exterior. 

Platicamos con Gaggan Anand, un laureado chef quien, además de ofrecer platillos deliciosos, sor-
prende con el diseño de sus emplatados, maximizando nuestra experiencia. 

También, con la convicción de que las soluciones de diseño pueden coadyuvar a un cambio de 
paradigma en nuestros modos de producción y de consumo, revisamos proyectos que desde la moda 
y el diseño resguardan el ambiente y fomentan relaciones de trabajo más igualitarias («De reversa al 
fast fashion», «Residual: materiales que (se) transforman».

Creemos que este panorama (que combina iniciativa, innovación, emprendimiento, responsabilidad 
social, conciencia ecológica, colores, ideas…) encarna muchas de las inspiraciones e intereses que A The 
Style Guide tiene para 2018; además de que nos alienta y nos confirma que ya sea como creadores o como 
consumidores, de la mano del diseño podemos hacer la diferencia. A
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Montserrat Bustos 
Cardona (Ciudad de Mé-
xico, 1979) es editora y 
periodista independiente. 
Piensa que escuchar radio 
por internet, o peor aún, 
seguir un programa de ra-
dio por televisión, nunca 
será lo mismo que hacerlo 
con un radio de pilas, es 
por eso que prefiere la ver-
sión más analógica posible 
y su objeto favorito es eso 
«un radio de pilas, un 

aparato que no necesita conectarse a la corriente para escuchar FM, 
AM y onda corta aunque de todo el cuadrante, siempre recurra a 
la misma estación. Hay una especie de magia en el acto de sintoni-
zar, de buscar y de encontrar música y voces inesperadas». En esta 
edición colabora con el texto «De reversa al Fast Fashion» en el 
que presenta marcas y proyectos que están redefiniendo los modos 
de producción de la moda para que esta sea más respetuosa con el 
ambiente y con la sociedad. TW: @MissLouise

Nº 45
COLABORADORES
                            -

Nonantzin Martínez es periodista independiente, mamá de un 
niño de cuatro años, aprendiz de fotógrafa, foodie y apasionada de la 
música. Actualmente escribe en A The Style Guide by Andares, GQ 
México y bbmmundo. También da clases sobre las posibilidades y retos 
del periodismo freelance. Sus objetos favoritos son dos: los libros y una 
cámara fotográfica. «Los libros, porque en ellos se conjuga la belleza 
de su diseño, el conocimiento y la practicidad (amo que puedas 
llevarlos contigo siempre). Y la cámara fotográfica porque me ayuda 
a contar mis historias visuales y me recuerda mis raíces (mi papá era 
fotógrafo)». Para esta edición entrevistó a algunos de los agentes que 
están impulsando el diseño en México. 

Elena Coll es investigadora y editora. Hizo la licenciatura en Estudios 
y Gestión de la Cultura y trabaja como editora en la revista Código. Sus 
intereses principales son los estudios literarios, la teoría de género y el 
arte en nuevos medios. Su objeto favorito su ex libris, un rotulador en 
seco que le regaló su padre para marcar los libros de su biblioteca. Su 
primera colaboración en A The Style Guide es «Residual: Materiales 
que (se) transforman», un texto que recopila cuatro propuestas de 
diseño sustentable que, al recuperar y reinsertar materiales, nos obligan 
a repensar la idea de desecho.

Arturo Emilio Escobar Cuevas es arquitecto de profesión, pero al 
estudiar una maestría en Barcelona descubrió su pasión por las letras 
y la investigación. A su regreso a México, se formó como periodista en 
el día a día al trabajar en el periódico Reforma y ahora como editor de 
«Pleasures», en Excélsior. Con diez años de experiencia en diferentes 
revistas impresas, su objeto favorito es la butaca Barcelona diseñada 
por Mies van der Rohe, el primer mueble que compró cuando se inde-
pendizó. Este número nos invita a recorrer el mundo con una misión 
puntual: visitar todas las ferias de diseño posibles. IG: @aeescobar



15

A T H E  S T Y L E  G U I D E



16

W W W. AT H E S T Y L E G U I D E . C O M

@athestyleguide
NUESTRAS CABAÑAS 

FAVORITAS EN MÉXICO
Interesantes opciones de hospedaje con un concepto 

«glamping» para disfrutar tus vacaciones y contemplar 
hermosos paisajes. Te las presentamos en athestyleguide.com

A BY ANDARES EN INSTAGRAM

Me siento muy honrada de ser el personaje de la revista mexi-
cana @athestyleguide. ¡Aquí la entrevista! #studiolauradaza 
#lauradaza #color #tendencias #alquimistadelcolor #mexico 
#diseño #arte —@LAURADAZA

A BY ANDARES 
EN TWITTER

ARMA TU OUTFIT CON 
ACCESORIOS CAMPIRANOS
Elementos discretos con texturas y formas bucólicas 

para llevar un poco del campo a la ciudad. 
¿Cómo usarlos? Inspírate en athestyleguide.com



17

A T H E  S T Y L E  G U I D E

@athestyleguide



18

W W W. AT H E S T Y L E G U I D E . C O M

B R I E F  /  P E R S O N A J E

LA ESENCIA 
DEL BARRO

Gracias a una antigua alquimia, la combi-
nación de la tierra, el agua y el fuego da paso 
a una materia nueva con color, forma, peso y 
volumen. Sin embargo, cada uno por separado 
poco puede hacer por sí mismo más que existir 
como elemento en la naturaleza. Es una inteli-
gencia, una iniciativa, las manos que amasan, 
los pies que impulsan el torno, los que le dan 
su ser a cada pieza de barro o arcilla.  

Dora De Larios nació en Los Ángeles  
en 1933. En1957 se graduó de la Escuela  
de Bellas Artes en la Universidad del Sur  
de California como ceramista y escultora.  

Su obra incluye cerámica utilitaria (es una 
de las pocas ceramistas que ha aportado una 
vajilla a la Casa Blanca), piezas experimentales 
y obras a gran escala para el espacio público. 

Hija de padres migrantes mexicanos, 
Dora De Larios ha configurado su obra y su 
proceso creativo a través de la afirmación de 
su identidad. Así, por ejemplo, vemos que su 
selección de temas obedece a su educación 
católica, a su interés por el México antiguo y a 
la naturaleza variada y exuberante que experi-
mentó cuando visitaba el país de sus ancestros. 
Ya sea en barro, latón, acrílico o madera, su 

universo creativo tiene abundantes referencias 
a la espiritualidad, a la naturaleza, a figuras 
mitológicas y a animales fantásticos que nos 
resultan familiares. 

Para la artista es muy importante involucrar 
a sus amigos y a su familia en su trabajo. Muy 
lejana a la idea del artista como creador retraído 
y solitario, De Larios abreva de las relaciones 
que ha tejido en su círculo más cercano. En 
1968 fundó, junto a su amiga y colega Ellice 
Johnston, el Irving Place Studio como una 
forma de generar sus propias oportunidades sin 
la necesidad del apoyo de instituciones.

Foto: Star Montana. Imágenes cortesía The Main Museum. 
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Hoy este espacio de producción y exhibición 
lo comparte con su hija Sabrina Judge y su yerno 
Aaron Glascock, artistas también de la cerámica. 
Ahí desarrollan piezas individuales, pero tam-
bién trabajan en proyectos colaborativos. 

Como una forma de reconocer su trayec-
toria y también de difundir su trabajo entre 
las nuevas generaciones, The Main Museum 
presenta la exposición Dora De Larios: Other 
Worlds, que permanecerá abierta del 25 de 
febrero al 13 mayo.

La muestra reúne su trabajo de seis décadas. 
Además The Main Museum —que se caracteriza 
por apoyar y exhibir a artistas de Los Ángeles— 
ha comisionado a Dora De Larios para que 
realicé una pieza monumental de concreto que 
ocupará la acera del museo. 

Ubicado en tres edificios históricos del 
centro de Los Ángeles, The Main Museum se 
encuentra en un proceso de restauración. Poco 
a poco se empieza a revelar el complejo cultural 
que ocupará más de 30 mil metros cuadrados. 
De momento, la exposición Dora De Larios: 
Other Worlds, será la oportunidad de conocer la 
galería del mezzanine; a la vez que fomentará la 
obra de una artista casi desconocida en México. A

Dora De Larios: Other Worlds.
The Main Museum.
25 de febrero al 13 mayo.
themainmuseum.org

Arriba: Dora De Larios, 
Blue Disk, 2000. Abajo: 
Dora De Larios, Over-
population, 1990. Fotos: 
Christopher Sullivan.
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B R I E F  /  T E N D E N C I A 

FESTÍN 
La próxima primavera se llena de líneas y colores alegres que generan looks vibrantes  

y con aires pop que recuerdan a las ya casi olvidadas barras de color de las señales de video. 
Estas formas favorecen a la silueta y le dan un toque de diversión a cualquer atuendo. 

—Luis Enrique Bolívar

PALETA
Las marcas de moda proponen combinaciones 
de tonalidades fuertes, los colores del arcoíris 
protagonizan la tendencia, lo que le otorga un 

carácter lúdico a la estampa.

TÉCNICAS
Estas líneas pueden ser producidas por 

procesos de estampado o mediante diversas 
aplicaciones sobre una base textil. 

Look Etro | etro.com

Look Philosophy di Lorenzo Serafini 
albertaferretti.com Look Moschino | moschino.com

Look Carolina Herrera | carolinaherrera.com

Look Kenzo | kenzo.com

Look Tory Burch | toryburch.com

Look Dolce & Gabbana | dolcegabbana.com
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B R I E F  /  T E N D E N C I A 

TEJEDORES DE FANTASÍA
La riqueza del tejido llega en diferentes técnicas este inicio de año. Gracias al trabajo de manos 

expertas —y también al desarrollo de máquinas cada vez más precisas— la experiencia táctil  
y visual de las prendas se vuelve más elegante, placentera y acogedora.  

—Luis Enrique Bolívar

 TÉCNICAS
Los tejidos manuales y aquellos que resultan de 
sofisticados equipos tecnológicos, forman parte 

de la oferta de las diferentes casas de moda. 

NOTA DE ESTILO
La idea es conjuntar diferentes tipos de tejidos, 

así como colores. Se debe prestar atención a 
la estructura corporal: mientras más amplia 
sea ésta, se debe optar por los tejidos menos 

pesados y utilizar la menor cantidad de colores 
posible, a modo de conseguir un efecto de 

máxima estilización de la figura.

CLAVE
Combinar diferentes tejidos y figuras con  
el objetivo de construir looks más trendy.  

El atuendo se «sella» con un accesorio vistoso.

Suéter oversize. Helmut Lang | helmutlang.com

Jersey en mezcla de algodón y lana Stella McCartney.  
stellamccartney.com

Falda tejida en bloques de color. Proenza Schouler. 
proenzaschouler.com

Capa en lana y mezcla de seda. Alexander McQueen. 
alexandermcqueen.com

Vestido en lana tejida. Missoni. | missoni.com

Collar en crochet. JW Anderson.
 j-w-anderson.com

Look Burberry | burberry.com
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COMO UN SPA
PARA TUS MANOS

R U T I N A  K A R I T É  P A R A  U N A S  M A N O S  P E R F E C T A S
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mx.loccitane.com

B R I E F  /  A C C E S O R I O

FORMA 
Y TEXTURA
Bottega Veneta ha creado este lujoso portado-
cumentos con un diseño de franjas en colores 
variados que crean un juego óptico con su base 
cuadriculada, producto del icónico trenzado 
de piel de la marca italiana. 

Su proceso de creación es cien por ciento 
manual, por lo que es un artículo de valor 
alto. Se trata de un complemento de líneas 
elegantes que aporta novedad a la estética 
muchas veces insípida de los objetos de oficina. 
—Luis Enrique Bolívar
bottegaveneta.com

PAÍS DE 
FABRICACIÓN

Italia.

MATERIALES
Piel de cordero 

Club Fumé y forro 
de algodón.

DIMENSIONES
24.5 cm de ancho 

x 15 cm de alto.

DETALLE 
DISTINTIVO

Franjas combinadas 
en piel trenzada. 

NOTA DE ESTILO
Se debe optar por una vestimenta lisa si se 
quiere resaltarlo. Lo ideal es usarlo con un 
look sencillo y, de preferencia, de corte sastre.

COLORES
Combinación de gris, negro, 

ladrillo y azul marino o violeta, 
azul grisáceo y gris.
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B R I E F  /  G A D G E T

MENOS 
TECNOLOGÍA, 
MÁS DISEÑO

Si bien crearon nuevas formas de relacionar-
nos, informarnos y ejercer nuestra ciudadanía 
(debido a las redes sociales), y su uso resignifi-
có la imagen en la sociedad contemporánea  
—convirtiendo «la totalidad del espacio 
social en espacio de exhibición», según la 
apreciación del pensador Boris Groys—, nadie 
podía prever el impacto que los smartphones 
tendrían en nuestras vidas.

No necesariamente todo es negativo con es-
tos dispositivos y, para hablar con sinceridad, hoy 
pocos podemos imaginar nuestro día a día sin 
una conexión perpetua, interacción en tiempo 
real y la posibilidad de contar con aplicaciones 
que resuelven casi todas nuestras necesidades. 

Sin embargo todos deberíamos de tener la 
voluntad para mantenernos offline por algunos 
momentos, ya sea para disfrutar tranquilamen-
te de una conversación, para comer, leer o solo 
para descansar. 

De hecho, numerosos expertos han 
advertido de los peligros que conlleva el abuso 
de los dispositivos móviles: desde accidentes 
por utilizarlos mientras se camina o se maneja, 
hasta la ansiedad que nos produce no estar 
«conectados».  

Sus efectos se agravan a la hora de irnos a 
la cama: el uso del smartphone atrasa la hora en 
que nos quedamos dormidos, reduce nuestras 
horas de sueño y altera funciones naturales 
que ocurren mientras dormimos. 

Ante esta problemática, y como en mu-
chos otros retos de la vida cotidiana, el diseño 
puede ofrecernos una solución creativa. 

El diseñador austriaco Klemens Schillinger 
creó una típica lámpara de mesa. Podría no 
tener nada fuera de lo común: es una lámpara 
que se produce por impresión 3D, con líneas 
pulcras propias del diseño minimalista. Sin 
embargo, si intentas darle alguna utilidad, 
iluminando una habitación a oscuras para leer, 

o para dedicarte a holgazanear, la lámpara 
exigirá que le entregues tu bien más preciado. 

La Offline Lamp tiene un pequeño cajón 
adjunto al pedestal, y no encenderá hasta que 
coloques ahí tu smartphone. 

Así la lámpara necesita de la tecnología 
para funcionar, al tiempo que te permite 
una depuración para que disfrutes de otras 
actividades offline.

No es la única vez que Klemens Schillinger 
ha reflexionado sobre cómo el diseño puede 
ayudarnos con nuestra dependencia tecnológica.  
A finales de 2017, durante la Viena Design 
Week, donde dio a conocer la Offline Lamp, 
también presentó el Substitute Phone, un objeto 
que nos ayuda a controlar la ansiedad por con-
sultar nuestros dispositivos a cada momento. A

klemensschillinger.com

Foto: Cortesía Klemens Schillinger.
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B R I E F  /  E X P O

DISEÑO 
PARA DOS

Charles y Ray en la estancia de la Eames House, 1958. © J. Paul Getty Trust, Los Ángeles. Foto: Julius Shulman. 
Imágenes: Cortesía Vitra Museum. En la página siguiente: Colección Eames. Vitra Design Museum. Foto: Florian Böhm.
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La creatividad es una esencia difícil de aprisio-
nar. Artistas de diferentes disciplinas se devanan 
los sesos y el alma en busca de esos instantes que 
les aseguren ideas productivas y geniales; una 
musa que los ayude a lidiar con la ansiedad que 
produce la página en blanco, con la soledad 
del proceso creativo. 

Por eso, para los creadores de cualquier 
disciplina, es una suerte encontrarse con otra 
persona que, además de satisfacer sus impulsos 
románticos, comprenda su forma de trabajo. 
Son contadas las ocasiones en que dos grandes 
mentes se encuentran, y las coincidencias son 
tales que el afecto impulsa entre ambos una 
creatividad ilimitada. 

Eso sucedió con Charles Eames (1907-1978) 
y Ray Kaiser (1912-1988). Ambos se conocie-
ron en la Universidad de Cranbrook, mientras 
él impartía la asignatura de diseño industrial 
y ella era una de sus alumnas más aventajadas. 

Charles estuvo seguro de que era con ella 
con quien deseaba pasar el resto de sus días y así 
se lo hizo saber en una encantadora carta escrita 
con caligrafía apurada en una hoja membretada 
de la Universidad de Cranbrook: «I love you 
very much and would like to marry you very 
very soon*. (*soon means very soon)».

Ya como marido y mujer, Charles y Ray 
crearon, innovaron, experimentaron siempre 
juntos en el estudio que compartían en su casa. 
Apoyaron sus intereses mutuos y de paso revo-
lucionaron el diseño de mobiliario del siglo xx. 

El uso de la madera contrachapada, del 
plástico, de la fibra de vidrio, del aluminio y de 
la profusión de colores fueron algunas de sus 
innovaciones y forman parte, sin pretenderlo, 
del imaginario de la modernidad en todo el 
mundo. Además, Charles y Ray fueron pione-
ros en proponer el diseño como un gestor de 
soluciones accesibles a todo el mundo. Con su 

lema «Lo máximo de lo mejor para el mayor 
número de gente y al menor precio», dieron 
vida a algunos de los clásicos del diseño moder-
no, al tiempo que democratizaron la cultura 
de esa disciplina.  

Muchas son sus influencias. Entre ellas 
una silla en forma de concha que en México 
pasó de las abarrotadas salas de espera del 
Instituto Mexicano del Seguro Social a ser 
un imprescindible en las casas de cualquier 
aficionado al diseño. 

Este año, coincidiendo con los 110 años del 
nacimiento de Charles Eames, el Vitra Museum 
presenta una magna exposición que hace un 
recorrido por la vida y la obra de esta pareja 
creativa. La exposición se podrá ver hasta fina-
les de febrero en el Vitra Design Museum, en 
la localidad de Weil am Rein, cerca de Basilea, 
en Alemania. An Eames Celebration se divide 
en cuatro núcleos temáticos —que son cuatro 
exposiciones en sí mismas— que abarcan 
todas las incursiones de la pareja.

Charles & Ray Eames. The Power of Design, 
en el edificio central del Vitra Museum, ofrece 
una amplia sinopsis sobre la vida de los Eames 
con una selección de videos, fotografías, muebles, 
dibujos y pinturas, entre otros objetos originales. 

En Ideas and Information. The Eames Films 
—que se presenta en la estación de bomberos 
del conjunto expositivo— es posible conocer 
su trabajo fílmico. Aunque poco difundidos 
hasta ahora, las películas, videos y audiovisuales 
fueron muy importantes para la pareja como 
experimentación creativa (realizaron al menos 
100 cortos), pero también como medio para 
comunicar su trabajo como diseñadores. 

Play Parade. An Eames Exhibition for Kids 
reúne la colección de juguetes de los Eames en 
una instalación interactiva. 

Por último en el Vitra Schaudepot, el 
edificio diseñado por Herzog & De Meuron 
para la Fundación Vitra, se presenta Kazam! 
The Furniture Experiments of Charles & Ray 
Eames con los modelos, prototipos y experi-
mentos de los Eames. 

An Eames Celebration muestra cómo dos 
mentes pueden complementarse en el amor 
y en la creatividad. Y cómo el vínculo de esta 
pareja contribuyó al diseño, la arquitectura, 
la cinematografía y la cultura de hoy. A

An Eames 
Celebration
Hasta el 25 

de febrero de 2018. 
Vitra Museum.

vitra.com
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B R I E F  /  E S P A C I O

FUSIÓN CON 
EL EXTERIOR

Foto: Marcela Grassi. Cortesía de Marcela Grassi. 
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La arquitectura y el interiorismo hacen mucho 
más que proveernos de un continente para ser 
habitado. La relación con el exterior, el mobi-
liario, los desplazamientos sugeridos, la luz, son 
factores que generan relaciones físicas y afectivas, 
establecen rutinas, resguardan la convivencia. 

Marina Sezam, barcelonesa que se dedica 
al interiorismo y a la arquitectura de interiores, 
así lo entiende. Entre sus intereses está dotar 
de nueva vida a espacios que por algún motivo 
dejaron de ser funcionales.  

El proyecto para un dúplex en Vallcarca, 
Barcelona, se planteó como una reforma 
integral para adaptar un espacio de 85 metros 
cuadrados a las necesidades crecientes de una 
familia con dos hijos. 

La propuesta es un espacio brillante y 
colorido donde un pequeño estudio, la cocina 
abierta y el comedor se prolongan hacia la 
terraza. Un enorme ventanal sirve como barrera 
para, si así se quiere, proteger el interior de las 
inclemencias del tiempo. Sin embargo, al ser 
traslúcido, posibilita el vínculo con la terraza, 
y convierte el interior y el exterior en un conti-
nuum que de hecho va más allá de los espacios 

físicos de la construcción, al integrar la vista  
de la ciudad al espacio íntimo de la casa. 

Al ser un espacio pequeño se requería de apro-
vechar al máximo cada espacio, por eso detrás de 
los espejos, debajo de las escaleras y en los pequeños 
espacios que genera la disposición del mobiliario, 
existen unidades de almacenamiento ocultas. 

En el baño un juego de formas geométri-
cas ofrece un efecto visual, a la vez que le da un 
toque de informalidad al espacio. 

Sezam ha elegido una decoración sencilla 
y estudiada donde sobresalen la madera, las 
texturas y las notas de color. Para Sezam y su 
equipo es muy importante combinar los co-
lores del mobiliario, las paredes y los textiles. 
«Hay que elegir colores agradables y crear 
paletas armónicas que no cansen a lo largo del 
tiempo, ni tampoco nos aburran». 

Marina Sezam se inició en el diseño textil, 
pero descubrió en el interiorismo y la arqui-
tectura de interior su verdadera vocación. En 
la actualidad, con su equipo de trabajo, ofrece 
proyectos integrales, que pueden ir de la cons-
trucción al desarrollo de espacios privados. A 
sezam.es

Fotografía y arquitectura
Para comunicar cualquier proyecto de 
arquitectura, ya sea edificios o proyectos 
de interior, los arquitectos necesitan tener 
como aliado a un fotógrafo que entienda 
de espacios, de perspectiva y de luz. En este 
caso las fotografías del proyecto fueron 
tomadas por Marcela Grassi. 

Arquitecta de formación, Marcela hace 
un estudio minucioso de la luz para captar 
la esencia de la obra. En el caso del proyec-
to del dúplex en Vallcarca, Barcelona, en 
las imágenes se funde exterior con interior. 
marcelagrassi.com
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De transparencia extrema, este reloj 
es una sorpresa por donde se vea: 
materiales, forma, ejecución y estilo. 
Todo en él resulta novedoso. Sobrio, 
elegante y futurista, no deja de ser una 
máquina tradicional aunque esté lejos 
de parecerse a una. El mecanismo, por 
ejemplo, está hecho tal como dictan 
las estrictas técnicas de la relojería 
clásica, lo que resulta en un tourbillon 
volante que, en este reloj en particu-
lar, sí parece flotar en el aire desde la 
ligerísima carátula esqueleto de tita-
nio Grado 5. Es, además, poderoso. 
Con 177 componentes y 20 rubíes, 
este movimiento manufacturado 
por Bell & Ross tiene una reserva de 
marcha de 100 horas.

La caja está hecha totalmente de 
corindón, material del que se necesitan 
nueve bloques para crear las cinco 
piezas con las que se ensambla un solo 
reloj. Por su pureza y por su resistencia 
—es el segundo material más duro en el 
planeta después del diamante y es prác-
ticamente imposible que se raye— este 
cristal, que cuando es rojo es llamado 
rubí y cuando es azul es conocido como 
zafiro, suele ser usado en las tapas de 
carátula y fondo, pero la Alta Relojería 
experimenta cada vez más con él en la 
construcción de las cajas.

Por su alto costo de producción y 
la alta complejidad de los procesos para 
cortar el corindón —la caja tiene un 
corte facetado similar al corte princesa 
al que toma muchos días darle forma—, 
la casa francesa hizo del BR-X1 Skele-
ton Tourbillon Sapphire una edición 
limitada a nada más que ocho piezas.
bellross.com

B R I E F  /  R E L O J

BR-X1 SKELETON 
TOURBILLON 
SAPPHIRE
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«Integral» es un adjetivo que describe a 
Bettyna a la perfección. Exitosa a nivel profe-
sional, ha sabido balancear sus labores del día a 
día con su vida personal, que también muestra 
un futuro brillante, en especial ahora que está 
por comenzar una familia. Amante de las 
playas mexicanas —y sobre todo del estado de 
Jalisco—, si hoy goza de tantas cosas positivas 
es porque se trata de una mujer determinada 
y trabajadora que no duda en enfrentar cual-
quier reto que se le pone enfrente. 

Día con día, como parte del equipo del 
gobernador Aristóteles Sandoval, Bettyna 
Alfaro se dedica a asistir y organizar eventos, 
a mantener en comunicación permanente a 

M U J E R  A

BETTYNA 
ALFARO RAMÍREZ 
Directora de Relaciones públicas 
del gobernador de Jalisco

los ciudadanos con el mandatario y también a 
atender los casos de crisis que sean necesarios. 
Debido a esto es imposible que su vida sea ru-
tinaria: «hay días en los que puedo despertar 
a las seis de la mañana, tomarme un cafecito, 
desayunar e irme a trabajar, pero hay otros en 
los que si hay una situación inesperada tengo 
que correr a atenderla a Casa Jalisco así sean 
las doce de la noche», comenta sin queja. La 
pasión por su trabajo es evidente cuando habla 
de él: «me fascina lo que hago porque me en-
canta estar en contacto con la gente y conocer 
a cada vez más personas talentosas. Gracias a 
lo que hago he conocido a personas muy céle-
bres como al expresidente de Israel —Shimon 

Peres—, al expresidente de Uruguay —José 
Mujica—, a Plácido Domingo —un ídolo para 
mí que me encanta la ópera— y a un sinfín de 
personas jaliciences cuyos nombres ahora no 
son conocidos, pero que están poniendo en 
alto el nombre de nuestro estado».

En mancuerna con Aristóteles Sandoval ha 
trabajado desde que, antes de ser gobernador, 
fungía como presidente municipal. Por aquel 
entonces —hace ya nueve años— su carrera 
apenas comenzaba: «me dieron la oportuni-
dad, la tomé y comencé desde abajo, cargando 
cajas, sillas y equipos de audio en los eventos;  
a veces me mandaban a hacer encargos a colo-
nias que yo ni conocía, pero gracias a eso fui  
conociendo cada vez más y mejor mi estado  
y fui sensibilizándome a todo». Hoy, después 
de casi una década de experiencia en un trabajo 
que requiere jornadas de hasta 18 horas al día, 
dice sentirse más tranquila gracias a que ha 
decidido concentrarse solo en el presente.  
«Mi pasado me hace ser quien soy, pero no 
pienso todo el tiempo en él, ni en el futuro. Lo 
mejor es vivir el momento, agradecerlo. Eso me 
ha hecho vivir más tranquila, relajada y feliz».

Su próximo reto es convertirse en mamá, 
un plan que ella y su esposo habían posterga-
do para dedicarse a las carreras profesionales 
con las que tanto habían soñado. Ahora que 
ha llegado el momento ideal para hacerlo, 
cuenta: «siempre fue parte de mis planes 
hacer crecer mi familia y tuve suerte de que mi 
embarazo haya coincido con la recta final de 
este gobierno, así que estoy muy feliz de poder 
seguir trabajando estando embarazada». Por 
supuesto no dejará su trabajo, sino que lo 
combinará con sus nuevas responsabilidades 
familiares. ¿Dónde la encontraremos? «Aún 
no sé en qué área estaré después, pero soy una 
apasionada del servicio público, de modo que 
estaré donde decida la gente».

Orgullosa de México y de Jalisco, tiene 
una recomendación para este año de elec-
ciones: «Al votar piensen en las personas, 
no se dejen llevar por los partidos políticos. 
Investiguen lo más que puedan la trayecto-
ria personal y profesional de los candidatos 
como individuos». A

Lee la entrevista 
completa con Bettyna en 

athestyleguide.com
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Es normal que queramos estar rodeados de 
belleza. En todas las culturas, y desde los tiem-
pos más remotos, los humanos hemos fabri-
cado más que objetos utilitarios, ornamentos 
que hagan nuestro hábitat más disfrutable para 
nuestros sentidos, que nos inviten a contem-
plar y a darle a nuestros espacios un toque de 
expresión personal y de pertenencia cultural.

Quizá no reflexionamos mucho sobre 
esto, pero esa apreciación de lo bello la hemos 
aprendido de la perfección divina con la que 
ha sido diseñado nuestro mundo. No hay 

una sola cosa en él en la que no se evidencie 
la precisión con la que Dios creó todo lo 
que nos rodea. Lo vemos en cada paisaje 
que admiramos, en cada animal con el que 
tenemos la fortuna de convivir, en la fuerza 
de los elementos naturales y en nuestra propia 
capacidad de producir cosas bellas, un don 
en el que nos encontramos en semejanza con 
nuestro creador.

Pero la belleza no sólo está en el mundo 
físico. Está también donde no la vemos: en 
nuestros corazones y en nuestra alma;  

y debemos apreciarla, cultivarla y construirla. 
Esto lo podemos lograr procurando siempre 
la paz, fortaleciendo nuestra fe, ayudando 
a los que nos necesitan, agradeciendo cada 
instante que vivimos, amando con sabiduría 
incluso a quienes no nos aman. Esto nos dará 
tranquilidad y felicidad, y también hará que 
todo a nuestro alrededor potencie su hermo-
sura. Bien lo decía San Agustín: «Dado que 
el amor crece dentro de ti, la belleza crece. 
Porque el amor es la belleza del alma».  A

-  V I D A  Y  V A L O R E S  -

LA BELLEZA 
DEL MUNDO

FUNDACIÓN VIDA 
Y VALORES A.C.
Gracias por tu donativo para seguir con nuestra 
labor de auxiliar la educación en valores. 

Santander. 
Número de cuenta: 92001170110 
clabe: 01432090011701102
Av. Américas 384, Ladrón de Guevara, 
44600, Guadalajara, Jal., México. 
Tel. (33) 3615 2732. Fax (33) 3615 39098
vidayvalores@vidayvalores.com 

vidayvalores.com

Foto: rawpixel.com / unsplash.com
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— G U Í A — 

RESIDUAL: 
MATERIALES  QUE 

(SE) TRANSFORMAN
PARTIENDO DE LA IDEA DE UN DISEÑO SUSTENTABLE LAS PROPUESTAS QUE COMPONEN 

ESTE ARTÍCULO REIMAGINAN LOS PROCESOS INDUSTRIALES PARA RECUPERAR, REGENERAR 
Y REINSERTAR MATERIALES Y REPENSAR LA IDEA DE DESECHO.  

—Elena Coll
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En los acelerados ritmos de las industrias 
productivas contemporáneas, el ciclo de vida 
útil de cada material suele dejarse de lado, 
priorizando la constante generación de nuevos 
objetos para el mercado. Como respuesta a 
esta problemática han surgido, en los últimos 
años, propuestas dentro del diseño que buscan 

la expansión de dichos ciclos de vida, reutili-
zando los desechos para generar nuevos pro-
ductos. A continuación se presentan algunas 
de estas propuestas. Los proyectos selecciona-
dos han pensado, además, en las posibilidades 
que cada material tiene para la generación de 
nuevos empleos, sobre todo en términos de 

la inserción de nuevos agentes en los ciclos 
creativos y productivos. Partiendo de la idea 
de un diseño sustentable, estas propuestas 
reimaginan los procesos industriales para re-
cuperar, regenerar y reinsertar a los materiales, 
los objetos, los creadores y los productores en 
nuevos y mejores campos de acción. 

Scarfs with a Story
Kelly Gijsen
Somos muchos los que conocemos la 
caras oscura de la industria de la moda 
como pagos míseros, ambientes de 
trabajo riesgosos y prestaciones labo-
rales nulas. Un aspecto que suele pasar 
desapercibido son los grandes niveles 
de contaminación que la industria textil 
deja tras de sí. Scarfs with a Story, de 
Kelly Gijsen, toma esta realidad como 
punto de partida. Gijsen trabajó en 
colaboración con Graviky Labs, una 
startup india, en la creación de una línea 
de mascadas cuyos estampados se hicie-
ron con tinta hecha con emisiones de 
carbón. La Air Ink, creada por Graviky 
Labs, es un pigmento que surge de la 
recolección del hollín que producen 
chimeneas industriales, mismo que es 
procesado en el laboratorio para elimi-
nar rastros de partículas cancerígenas. 
La Air Ink fue utilizada por primera vez 
para estampar textiles en esta colabora-
ción con Kelly Gijsen. 

Cada mascada contiene, como 
bien lo sugiere su nombre, una historia 
—que refiere tanto al trabajo de cada 
tejedor como a los procesos generales 
de cada textil. Cada una de las telas es 
producto del trabajo de la familia de 
Babubhai, quienes tejen a mano cada 
pieza. Las mascadas llevan una etiqueta 
en la que se estima la cantidad de conta-
minación reciclada para su realización 
—un equivalente de 150 minutos de 
consumo de diesel por pieza.
kellygijsen.com

Fotos: Cortesía Kelly Gijsen. 
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Morning Ritual
Paola Sakr
La generación de desechos de cada indivi-
duo puede clasificarse en distintas etapas 
del día. Generalmente, solemos pensar en 
la basura de manera general; en términos 
cotidianos como la frecuencia en la que 
sacamos nuestras bolsas de basura para 
su recolección, o bien, a partir de datos 
externos sobre las toneladas de basura que 
produce cada persona al año. Es esta pers-
pectiva «global» la que suele traducirse a 

proyectos de diseño que parten del reciclaje, 
como en el caso de laboratorios de diseño que 
reciclan el plástico de los basureros de las ciu-
dades. En el caso de Morning Ritual, de Paola 
Sakr, la basura y el reciclaje se piensan desde 
sus contextos particulares: ¿cuál es la basura 
que generamos en nuestros rituales matuti-
nos? Morning Ritual utiliza desechos de café y 
periódicos viejos para producir contenedores 
biodegradables de distintas formas y colores 
—incluso olores—. 

Una de las características intrínsecas 
al diseño sustentable es la formación de 
propuestas de lo particular a lo universal, 
concepto que suele aplicarse en términos de 
la creación de soluciones locales a proble-
mas globales. En el caso de Morning Ritual, 
este concepto se lleva más allá de las referen-
cias locales para pensar en la basura también 
desde sus particularidades temporales. 
paolasakr.design

Foto: Cortesía Paola Sakr. 
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Precious Plastic Machines 
de Dave Hakkens 
En una entrevista reciente, Claudia Pasque-
ro, de EcoLogicStudio, plantea que uno de 
los mayores problemas en nuestros ciclos 
productivos actuales es la cosificación 
de todo objeto y fuerza energética. Con 
esto se refiere a la nula participación de 
nosotros, los consumidores, en los procesos 
de producción de las cosas que utilizamos 
en el día a día.

Es importante, dentro de su perspectiva, 
la generación de propuestas (en el diseño, el 
urbanismo y la arquitectura) que permitan 
al usuario tener un papel en los procesos de 
producción y desecho que vayan más allá 
de simples instrucciones a seguir —esto es, 
permitir al usuario opciones de reciclaje que 
vayan más allá de «botes de basura» donde 
colocar «materiales reciclables», por ejemplo. 
Es dentro de esta estructura de razonamiento 

que surgen las Precious Plastic Machines de 
Dave Hakkens, una serie de máquinas que 
cada usuario puede construir en casa para 
reciclar los plásticos que utiliza en su día a 
día. Las máquinas (cuyos diseños emplean 
materiales cotidianos y están disponibles en 
línea para cualquier usuario) incluyen una 
trituradora, un dispositivo que extrude y 
un moldeador para crear cualquier objeto a 
partir del plástico reciclado. 
preciousplastic.com

Una de las Precious Plastic Machines. Fotos: Cortesía Dave Hakkens.



39

A T H E  S T Y L E  G U I D E

El proceso de hacer un nuevo pro-
ducto con productos reciclados. 
Abajo: Productos hechos con 
material reciclado por las Precious 
Plastic Machines. 
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BAG2WORK 
Didi Aaslund y Floor Nagler
Todo proceso humano tiene a su vez 
repercusiones ambientales, las cuales 
suelen pasar a un segundo término de las 
más inmediatas. El enorme movimien-
to ciudadano surgido de los recientes 
sismos en México es un claro ejemplo: 
¿qué pasa con todas las botellas de agua, 
las bolsas de comida y los pañales que 
se trasladaron a las zonas afectadas?, 
¿cuántas de las zonas que recibieron el 
apoyo en especie cuentan con sistemas 
de recolección y procesamiento de 
desechos eficientes?, ¿cuántas comuni-
dades terminaron quemando la basura 
generada en los acopios? 

Situaciones como esta son las 
que dan vida a proyectos como 
BAG2WORK, de los diseñadores Didi 
Aaslund y Floor Nagler. Tomando la 
crisis actual como punto de partida, 
Aaslund y Nagler dieron cuenta de una 
gran cantidad de materiales cuyos ciclos 
de vida se ven atados a los caminos del 
migrante. Después de una visita a la isla 
griega de Lesbos, estos diseñadores deci-
dieron recuperar el caucho de los botes 
y chalecos salvavidas desechados por 
migrantes para la creación de bolsas con 
grandes capacidades de almacenamiento. 
Tomando también en consideración las 
problemáticas de reintegración econó-
mica de los migrantes, BAG2WORK 
emplea a los mismos para la creación de 
las bolsas. A

nomadmakers.org

Foto: Cortesía de la marca.
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— R E P O R T E —

AGENTES DEL 
DISEÑO EN MÉXICO

ESTOS MEXICANOS HAN COLOCADO A NUESTRO PAÍS EN LA ESCENA INTERNACIONAL. 
 A PROPÓSITO DE QUE ESTE AÑO LA CIUDAD DE MÉXICO LLEVARÁ SOBRE SUS HOMBROS

 LA NOMINACIÓN DE CAPITAL MUNDIAL DEL DISEÑO —LA PRIMERA CIUDAD EN AMÉRICA LATINA 
EN RECIBIR ESTA DISTINCIÓN POR LA WORLD DESIGN ORGANIZATION—, CONVERSAMOS 

CON ELLOS SOBRE EL QUEHACER CREATIVO Y SU PAPEL EN LA SOCIEDAD.
—Nonantzin Martínez | Retratos: Felipe Luna
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¿Cómo piensas que se percibe el 
diseño mexicano en el exterior?
Quien otorga la designación de Capital 
Mundial del Diseño es una organización de 
diseñadores industriales. Si bien representan al 
gremio internacional, pienso que carece de las 
visiones del resto de las disciplinas del diseño y 
de otros actores fuera de los propios diseñado-
res que la representan. Por lo tanto, considero 
que esta designación representa una visión 
muy puntual. Para hablar de la percepción del 
diseño mexicano en el exterior, deberíamos 
contemplar mucho más.

¿Qué le falta, desde tu punto de 
vista, a la escena mexicana del 
diseño hoy en día?
Continuidad. Y detrás de esto, varios factores. 
Hay diseñadores en México en todas las dis-
ciplinas del diseño consolidados y en proceso. 
En este camino, el problema es la continuidad 
del proyecto que se proponen emprender. 
Condiciones como los altos costos de pro-

ducción y, por lo tanto, productos con precios 
poco accesibles y competidores, aunado a una 
incipiente pero creciente cultura del diseño 
y del consumo local, son algunos frenos para 
la consolidación de los estudios de diseño en 
México. 

¿Cómo el diseño puede contribuir 
en la solución de los problemas 
característicos de las grandes urbes 
de México?
Aunque grandes teóricos como Jane Jacobs o 
Cristopher Alexander han escrito sobre cómo 
la acción humana y no el diseño humano es el 
que crea las ciudades, considero que también 
es la planeación y el replanteamiento de las 
ciudades por arquitectos y diseñadores lo que 
aporta a la sana operación de las urbes, y a 
que sus habitantes se relacionen sin fricciones 
con ellas. El diseño del metro, el metrobús, las 
ecobicis o, pensando en otros terrenos como la 
Alameda o las plazas en el Centro Histórico, 
han contribuido positivamente a solucionar 

problemas de la ciudad y a acercar a sus habi-
tantes a ella. En relación al espacio público, 
considero que hoy las disciplinas creativas 
están demostrando que, desde la sociedad, es 
posible construir un espacio vital, que afirme 
la relación entre lugar y sociedad, y que contri-
buya a la transformación positiva de ésta.

 
¿Cómo impacta el diseño 
en la vida cotidiana?
Nos enfrentamos a un mundo nocivamente 
creado y adueñado por el hombre. Deyan Sudjic, 
el director del Design Museum de Londres 
afirma que «nunca hemos tenido tantas pose-
siones como ahora, inclusive, aunque hagamos 
menos uso de ellas». Si revertimos la ecuación 
y recordamos que el diseño está en todo lo 
que nos rodea, podríamos pensar entonces en 
los beneficios de un mundo apropiadamente 
diseñado. Para un verdadero impacto positivo, 
en donde los diseñadores pueden influenciar 
activamente y transformar la manera en que la 
sociedad interactúa y experimenta el mundo, 
debemos dejar de hacer diseño en términos 
de producción material, pues no necesitamos 
una nueva silla o un nuevo i-phone. «El diseño 
no se trata de productos. El diseño se trata de 
relaciones», y bajo esta óptica que proponen las 
holandesas Hella Jongerius (diseñadora) y Louise 
Schouwenberg  (crítica) podríamos pensar en el 
potencial del diseño para contribuir a transfor-
maciones significativas en todos los ámbitos. 

—
renata becerril

[Es maestra en Curaduría de diseño contemporáneo por la Kingston University. Ha dirigido el festival 
internacional Abierto Mexicano de Diseño durante sus cinco ediciones. Ha colaborado en museos como 

el Vitra Design Museum y el London Design Museum, del que es miembro del consejo de selección  
para su exposición anual Designs of the Year.]

—

Octubre de 2018
abiertodediseno.mx

Imagen de la exposición 
Oficios, durante el Abierto 
Mexicano de Diseño 2013. 
Foto: Cortesía Abierto 
Mexicano de Diseño. 

Puedes leer la entrevista 
completa en
athestyleguide.com



44

W W W. AT H E S T Y L E G U I D E . C O M

¿Cómo piensas que se percibe 
el diseño mexicano en el exterior? 
Se percibe de dos maneras. Primero, con un 
gran interés por el diseño que se generó en las 
décadas de 1960 y 1970, por las piezas de Luis 
Barragán, por ejemplo, y de otras personali-
dades que ya son instituciones; y segundo, al 
referirse a México se piensa en las prácticas 
artesanales. Sin embargo, la tarea de Design 
Week ha sido mostrar la otra cara del diseño 
mexicano, esa que no necesariamente tiene la 
referencia de una práctica artesanal local, ya 
que nuestro diseño también puede ser global y 
sin fronteras. Y al hablar de diseño no sólo nos 
referimos a un objeto, sino a la industria que 
engloba el quehacer creativo, como la cerámi-
ca, la arquitectura, el paisajismo, el urbanismo, 
el diseño gráfico e industrial y toda la práctica 
creativa que tiene una función. 

¿Qué le falta a la escena 
mexicana del diseño hoy en día?
Los creadores hoy día tienen, en promedio, 
30 años, con una fuerte formación de diseño 
industrial, pero falta una producción en masa 
y que su trabajo se valore más. Ahora tenemos 
una gran oportunidad en reconocer el poten-
cial creativo y su capacidad de reinventarse 
constantemente e interactuar con la comuni-
dad creativa, autoridades y público en general. 
Creo que la escena se ha transformado desde 
hace nueve años, a partir de Design Week 
México, pues ha posicionado a diseñadores  
y a la industria joven. 

¿Cómo el diseño puede contribuir  
en la solución de los problemas 
característicos de las grandes urbes 
de México?
El diseño tiene que ver con todo. Ahora en el 
programa de World Design Capital CDMX 
2018 se abordarán temas que surgen de áreas 
de interés en cuanto a los desafíos urbanos 
del presente, tomando en cuenta al habitante, 
la movilidad, el medio ambiente, el espacio 

—
emilio cabrero

[Es director de Design Week México y fue uno de los gestores de la postulación de la  
Ciudad de México como Capital Mundial del Diseño, proyecto del que será director en 2018.] 

—

En esta página: Emilio Cabrero. Página siguiente: (arriba) Design House. (Abajo) Proyecto Museo Tamayo. 
Imágenes: Cortesía de Design Week México. 
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público, la identidad de la ciudad y la econo-
mía creativa. Cada ciudad tiene necesidades 
específicas pero los problemas son globales, así 
que es muy interesante tratar de hacer mejores 
prácticas a través del diseño. Iniciativas como 
World Design Capital concientizan; hay que 
levantar la conversación para que la gente 
creativa ayude a tomar decisiones para que la 
ciudad esté mejor planeada. Si bien el diseño 
responde a un momento histórico y a una 
necesidad, también debería responder a un 
valor estético. 

De qué diseñadores mexicanos de-
beríamos estar pendientes.
De los diseñadores ganadores del premio 
«Inédito» de Desing Week México, de 
este año. Por ejemplo, a Acoocooro, Daniel 
Marstretta Guzmán, Estudio Claudina Flores 
y Óscar Hagerman, entre otros.

Octubre de 2018 
designweekmexico.com

Puedes leer la entrevista 
completa en
athestyleguide.com
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¿Cómo piensas que se percibe el 
diseño mexicano en el exterior? 
Diverso, tradicional y a la vez actual, carac-
terísticas que llaman la atención del público 
internacional hacia el diseño mexicano. Pero más 
relevante que el diseño mexicano son sus actores, 
quienes, por mucho, sorprenden a la escena 
internacional por sus habilidades para resolver 
problemáticas diversas. De alguna manera la 
naturaleza del creativo mexicano es, justamente, 
diversa, un todo tradicional y sobre todo actual. 

¿Qué le falta, desde tu punto de vista, 
a la escena mexicana del diseño hoy 
en día?
Nada. Más bien, nos sobra. Tenemos vastos re-
cursos de todo tipo: naturales, infraestructura 
productiva, inversión, educación de calidad y, 
por otro lado, tenemos creatividad, capacidad 
intelectual, energía y, sobre todo, pasión. Sería 
absurdo de nuestra parte no convertimos en la 
próxima potencia del diseño a nivel mundial. 

¿Cómo el diseño puede contribuir 
en la solución de los problemas 
característicos de las grandes urbes 
de México?
Una de las habilidades más importantes de un 
diseñador es la capacidad de ver lo macro y lo 
micro, cambiar de uno a otro instantáneamen-
te y entender las implicaciones de ambos. Por 
ejemplo, ver las debilidades particulares de 
una sola persona y encontrar la mejor solución 
con los recursos al alcance y, por otro lado, 
multiplicarlo y llevarlo a miles o millones 
para, de igual forma, impactar positivamente 
a muchos más. Uno de nuestros objetivos con 
los clientes del estudio es lograr una óptima 
calidad en sus productos, al menor precio 
posible y llegando a la mayor audiencia. 

¿Cómo impacta el diseño 
en la vida cotidiana? 
El diseño puede ser un acto político. Diseño 
siempre es economía cada vez que compramos 

—
joel escalona

[Es diseñador industrial. Miembro fundador de Cooperativa Panorámica y director creativo  
de la marca de muebles contemporáneos Nono. En 2017 ganó el Primer lugar en la IX Bienal Nacional  

de Diseño con la pieza Dalia para BD Barcelona.]
—
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algo, lo que sea; diseño es 
cultura, cada vez que un 
objeto significa algo para 
un grupo de personas; 
y también diseño es un 
agente de cambio, cada vez 
que alguien se beneficia de 
cualquier manera a través de 
un objeto, directa o indirec-
tamente. 

Recomiéndanos a 
algún otro diseñador 
mexicano. 
Estudio Monumento. 
monumento.co

joelescalona.com

Arriba: Mydna para Nono 
por Joel Escanola. Abajo: 
Bocetos de HD Push por 
Joel Escalona para Roche 
Bobois. Imágenes: Cortesía 
Joel Escanola Studio. 
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¿Qué representa para la CDMX el 
nombramiento de Capital Mundial 
del Diseño 2018? 
World Design Capital es un programa bienal 
que organiza la World Design Organization 
para resaltar la capacidad del diseño para 
transformar la calidad de vida en las ciudades. 
Esta designación se obtuvo por iniciativa de 
Design Week México en colaboración con 
algunas instancias del gobierno de la ciudad. 
Con motivo de la designación de la Ciudad 
de México como Capital Mundial de Diseño, 
se ha elegido el enfoque del diseño social-
mente responsable para resaltar la conversa-
ción sobre el diseño como configurador de la 
vida material y de las ideas hacia el beneficio 
de la vida urbana, ya que solemos pensar al 

diseño como una profesión que se ocupa de 
desarrollar productos estéticos y que se aso-
cian a una idea de estatus. Con este progra-
ma nos unimos a un movimiento global de 
ciudades que propone un programa público 
como punto de encuentro activo para pro-
fesionales y ciudadanos en la conformación 
del futuro urbano. Además de las cualidades 
históricas del diseño industrial mexicano, 
diseñar desde un enfoque social implica tam-
bién la posibilidad de hacer cruces con otras 
disciplinas las cuales, basadas en procesos de 
investigación, buscan reflexionar y replantear 
formas de coexistencia. Es importante formar 
parte de esta conversación en una platafor-
ma internacional como ésta y comunicarlo 
también a nivel local.

¿Cómo el diseño puede contribuir 
en la solución de los problemas 
característicos de las grandes urbes 
de México?
En el presente, el enfoque del diseño se ha 
diversificado. Esta valiosa profesión, la cual se 
suele pensar exclusivamente desde lo obje-
tual, lo industrial, lo estético y funcional, 
nos enseña también procesos y metodologías 
que analizan y facilitan el mejoramiento ante 
los retos de las megaciudades, como en el 
caso de la nuestra. El diseño es, sin duda, un 
agente de cambio social. Actualmente, una 
de las reflexiones más importantes es sobre la 
reinvención de las urbes que, sin excepción, se 
encuentran en estado continuo de crecimien-
to, y junto con ellas las necesidades y emer-

—
graciela kasep

[Es historiadora, curadora y gestora cultural. Es la directora de programación  
del World Design Capital CDMX 2018.]

—

En esta página: Graciela Kasep. Página siguiente: SEDEMA, Enrique Abe Takahashi. Imágenes: Cortesía de Design Week México. 
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gencias de sus habitantes. Desde la perspectiva 
del diseño se pueden vislumbrar y trazar en la 
realidad cambios a los paradigmas de infraes-
tructura, expansión y distribución urbanas. 
 
¿Cómo impacta el diseño en 
la vida cotidiana? 
Desde su origen como profesión, el diseño 
se reconoce porque nos conecta con nuestro 
entorno en todo momento. Como toda mani-
festación cultural, el diseño se ha enfrentado 
también a cambios sociales, de comportamien-
to individual, transformaciones ambientales, 
así como a transformaciones estéticas que han 
influido en el desarrollo de su trabajo.

¿Hay algunos proyectos que ahora 
mismo estén llamando tu atención?
Debido a que parte de las bases del diseño so-
cial son proyectos colaborativos que trabajan 
problemáticas específicas dentro de diferentes 
contextos y que generalmente involucran 
varias disciplinas, más que hablar de diseña-

dores a nivel autoral, me parece importante 
señalar colectivos que a través del diseño están 
trabajando activamente con problemáticas es-
pecíficas. Tal es el caso de Isla Urbana, en rela-
ción a la importancia de generar mecanismos 
y cultura de recolección y aprovechamiento 
de agua pluvial; en ese mismo sentido, Primal 
Studio o Design your Action, que desarrollan 
metodologías de trabajo para mejorar con-
textos sociales o comunidades determinadas a 
través del codiseño.

¿Qué debemos esperar del 
World Design Capital CDMX 2018?
Los retos del programa Capital Mundial del 
Diseño es acercarse a tantas personas como sea 
posible. Sí hablar desde el ámbito entre pro-
fesionales pero, sobre todo, a los ciudadanos: 
llegar a diferentes esferas públicas, así como 
entender que el diseño no basa su investiga-
ción solamente en torno a necesidades huma-
nas inmediatas a partir de lógicas de mercado 
o autorales, sino de valor e impacto en la vida 

del individuo; que el diseño invite a trabajar 
en conjunto y buscar el beneficio común. Los 
tres valores que desde el diseño serán inheren-
tes a los contenidos en el programa son:

1. Generar oportunidades, es decir hablar 
del potencial del diseño en términos de traba-
jo, economía y restauración social. 

2. Restablecer la dignidad a través de las 
posibilidades de mejoramiento de calidad de 
vida a través del diseño. 

3. Preservar lo valioso, es decir, llevar la 
conversación hacia el ámbito patrimonial, de 
infraestructura y de vida y cuidado del espacio 
público; y finalmente la importancia de llevar 
a cabo transformaciones con respeto, donde se 
propone repensar el pasado desde el diseño y 
construir el futuro a partir de necesidades y na-
rrativas espaciales acordes con nuestro tiempo.

De marzo a 
octubre de 2018

wdccdmx2018.com

Puedes leer la entrevista 
completa en
athestyleguide.com
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¿Cómo piensas que se percibe el 
diseño mexicano en el exterior? 
El diseño siempre ha existido, incluso desde 
épocas prehispánicas, como Tenochtitlán y su 
diseño urbano; así que, por un lado, México 
se percibe como un país con una historia en 
este tema. Ahora bien, pensando en lo que se 
entiende como diseño hoy día, México se ve 
como un país emergente, con una industria 
en desarrollo.  

¿Qué le falta a la escena mexicana 
del diseño hoy en día?
México es un semillero de ideas, pero creo que 
sólo se está diseñando para presentar y exhibir. 
No se están poniendo esas semillas en la tierra 
para sembrarlas, ni mucho menos cuidándolas. 
Por ejemplo, se están haciendo una o dos sillas 
y las suben a Instagram, a las redes sociales y a 
los medios, pero no [las vemos] 400 en las casas 
de las personas. Creo que falta que el diseño se 

aproveche, que se consuma y que el gobierno 
y la sociedad lo adopten como herramienta de 
cambio. Somos una sociedad acostumbrada a 
consumir lo más barato y eso no la mejor opción. 

¿Cómo el diseño puede contribuir 
en la solución de los problemas 
característicos de las grandes urbes 
de México?
No es que el diseño sea el «salvador del mun-
do», pero es una de las principales herramien-
tas de cambio, ya que puede dar solución a un 
problema o necesidad. 

Además, está comprobado científicamente 
que cuando hay diseño en calles, cuando hay 
color y luz, la delincuencia baja hasta un 40 
por ciento. Y eso es sólo si hablamos de lo 
estético, porque si hablamos de lo funcional 
y la resolución de procesos cotidianos como 
sistemas de transporte público, navegación 
de la ciudad y otras estrategias, el diseño se 

puede convertir en una excelente herramienta 
de cambio en una sociedad. Considero que, 
en la Ciudad de México —aunque haya sido 
designada como Capital Mundial del Diseño 
este año—, aún no hay el diseño que quisiéra-
mos ver en los espacios públicos. Pienso que 
estamos celebrando que tenemos la posibili-
dad de ser, pero aún no lo somos. Ojalá esto 
sea un compromiso para hacerlo y serlo. 

Recomiéndanos a otros diseñadores 
o despachos de diseño mexicanos…
A Héctor Esrawe, Alberto Villarreal y Liliana 
Ovalle. Y al arquitecto Eduardo Cadaval y al 
diseñador gráfico Rodrigo de la Reguera. A

—
ariel rojo

[Es el director de Ariel Rojo Design Studio, 
firma especializada en el desarrollo de conceptos y productos en la Ciudad de México.]

—

arielrojo.com

Puedes leer la entrevista 
completa en
athestyleguide.com

Derecha: Radio Vecina. Izquierda: 
Boca del Rio. Foto Pedro Navajas. 
Imágenes: Cortesía Ariel Rojo. 
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— R E P O R T E —

DE REVERSA 
AL FAST FASHION

LA PRODUCCIÓN INDISCRIMINADA DE PRENDAS HA GENERADO SERIOS PROBLEMAS 
AMBIENTALES Y SOCIALES, CONVIRTIENDO A LA INDUSTRIA TEXTIL EN LA TERCERA 

MÁS CONTAMINANTE A NIVEL GLOBAL. ANTES DE QUE ESTOS DAÑOS SE VUELVAN IRREVERSIBLES, 
UN CRECIENTE MOVIMIENTO ANTIDESPERDICIO ESTÁ REDISEÑANDO PATRONES QUE VISLUMBRAN 

UN PANORAMA MÁS COMPROMETIDO CON EL ENTORNO.
—Montserrat Bustos 

Las prendas que vestimos tienen una historia 
que contar. Para pertenecer al mundo fast 
fashion las marcas han acortado los plazos para 
confeccionar ropa y accesorios inspirados en las 
tendencias de pasarela a costa de salarios bajos, 
regulaciones laxas para el uso de sustancias 
potencialmente peligrosas y un derroche de 
residuos que contaminan el agua y la atmósfera. 
Mientras tanto, esta dinámica da paso al con-
sumo excesivo, donde la inmediatez se impone 
a las prendas obsoletas en cuestión de días. Se 
trata de una moda basada en atributos desecha-
bles, lo cual explica por qué cada dos semanas 
los aparadores de las marcas masivas ofrecen una 

nueva colección que reemplaza a la anterior. 
Una lógica que responde a la demanda de «más 
por menos» cuyo ritmo está llegando a un 
punto insostenible.

A finales del 2017, la Fundación Ellen 
MacArthur puso sobre la mesa las devastadoras 
repercusiones ambientales, económicas y sociales 
derivadas de la desenfrenada producción en su 
reporte A New Textiles Economy: Redesigning 
Fashion’s Future, en el cual propone un cambio 
de paradigma basado en cuatro aspiraciones: 
introducir materiales seguros, diseñar ropa du-
radera y de mayor calidad, mejorar el proceso de 
reciclaje después del uso y apostar por materiales 

y procesos innovadores que dejen fuera de la 
ecuación el uso de recursos no renovables (como 
el agua y combustibles fósiles). Pero, ¿se puede 
detener el acelerado tren de la moda sin sacri-
ficar lujo y exclusividad? Todavía no existe una 
respuesta definitiva. Lo que sí es una realidad, 
es que cada vez hay más iniciativas, marcas y 
plataformas que están mirando a la dirección 
contraria, es decir, hacia la transparencia en 
toda la cadena de producción, el comercio justo, 
la sustentabilidad y la búsqueda de una moda 
colaborativa sin desperdicios y confeccionada 
a mano lenta. Estas son algunos ejemplos que 
empoderan esta nueva visión. 
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Más que una tienda online, The Post Couture Collective es una plataforma que permite que el usuario final obtenga un valor aña-
dido que nunca podrá ofrecer la moda producida en serie. ¿Cómo? Las piezas sólo son producidas una vez que se hace un pedido, 
dejando el famoso stock en el pasado. Los materiales que utilizan son reciclados o podrán ser reutilizados fácilmente después de su 
uso y, en colaboración con una red global de investigadores, diseñadores y técnicos, busca tener representaciones en varios países 

para que los consumidores que descarguen los diseños en línea —a precios accesibles—, tengan acceso a cortadoras láser e impreso-
ras 3D para después ensamblarlos por ellos mismos. Así, los diseños son compartidos digitalmente, pero fabricados localmente. 

Fotos: Cortesía The Post Couture Collective.
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Innovación y elegancia por partes iguales probablemente sea la mejor frase que resume la visión de Orange Fiber. Esta compañía 
italiana es pionera en la extracción de celulosa de cítricos para transformarlos en telas sostenibles de alta calidad. Al reutilizar los 
residuos de naranja se ahorran enormes cantidades de agua, tierra, fertilizantes lo que deriva en la creación de fibras sin impactos 

ambientales negativos. En 2017, Ferragamo fue la primera marca de lujo en colaborar con este proyecto al crear una colección 
exclusiva empleando esta técnica. 

Fotos: Cortesía Orange Fiber

Por una moda 
transparente 
Estas apps ofrecen información 
valiosa sobre las prácticas de 
ciertas marcas. La idea es que 
ayuden a tomar una decisión de 
compra alineada a los principios 
de transparencia y ética de la 
moda desde el celular. 

Not My Style
¿Cómo saber que las condiciones 
de trabajo de las marcas de moda 
son seguras? Esta app promueve 
que los consumidores cuestionen 
directamente a las marcas para que 
revelen datos sobre sus respectivas 
prácticas éticas laborales. 
notmystyle.org

Buycott 
Con esta app se puede escanear 
el código de barras de una prenda 
para ver su árbol genealógico 
y saber si efectivamente es un 
proyecto independiente o es 
producto de la fusión de grandes 
corporaciones que violan algunos 
lineamientos éticos. 
buycott.com

Good on you 
Permite calificar a más de mil 
marcas en términos de impacto 
ambiental y prácticas laborales. 
Pero su gran atractivo es que,  
de acuerdo con el perfil de gustos 
y necesidades del usuario, sugiere 
outfits que hacen match con su 
estilo y sus inclinaciones éticas. 
goodonyou.eco
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— iii —
Cada año se producen dos mil millones de medias que solo son usadas un par de veces. Ante esta realidad Swedish Stockings 

propone una solución a corto plazo. Se trata de crear medias y pantimedias sostenibles y durables —con diseños únicos—  
a partir de hilos reciclados, tintes ecológicos, tratamiento de aguas después del teñido y el uso de energía solar durante el proceso 

de fabricación. Pero su misión no termina ahí. Esta marca invita a sus clientes a entregar sus medias viejas de cualquier marca 
para separar por su cuenta los materiales de una de las prendas más difíciles de reciclar.

Fotos: Cortesía Swedish Stockins

— iv —
ECOTEC es un algodón inteligente resultado de una búsqueda sustentable de Marchi & Fildi, una compañía italiana que trans-
forma recortes de textiles de algodón previamente teñidos en hilos de alta calidad con ahorros valiosos: 77.9% de agua, 56.3% de 

CO2 y 56,6% de energía durante la fabricación. Esta tecnología ha dado vida a dos proyectos importantes: por un lado, la creación 
de un vestido de la marca Marimekko, y una pieza diseñada y comercializada para la marca Eileen Fisher.

Fotos: Cortesía Marchi & Fildi
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La primera aclaración de CuteCircuit es que los dispositivos utilizados en sus diseños están libres de plomo y mercurio y son 

seguros de usar. Pero a esta marca inglesa también le interesa hacer de la moda de vanguardia un ciclo sostenible: sus prendas están 
diseñadas para durar más tiempo, resultado de la alta calidad de sus materiales; la microelectrónica de la ropa está pensada como un 
sistema que permite el fácil reciclado y la reutilización gracias a un programa que permite devolver un electrónico usado a cambio 

de descuentos en compras futuras, creando así un círculo virtuoso de innovación sostenible.
Fotos: Cortesía Cutecircuit
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— vi —
Una producción circular y un comportamiento ético son el corazón de la etiqueta de Malina. «No hay ningún negocio  

sustentable sin confianza. Esa confianza tiene su origen en la investigación y seguimiento de los elementos que componen la cadena  
de producción de la marca en la que son utilizados tejidos orgánicos, diseños atemporales inspirados en la naturaleza, procesos  

de reciclaje y técnicas futuristas», destaca Malina Sebastian, fundadora se esta marca alemana. 
Fotos: Concepto y fotografía Ulrich Hartman | Estlismo y dirección de arte: Konstantinos Gkoumpetis @ Peppermint Circus | Diseño de accesorios: 
Christine Rochlitz | Modelos: Dasha Cherdanceva y Josephine Conen @ Iconic Management, Ruby McQueen | Maquillaje y peinado: Anna Kürner 

@ Basics.Berlin | Asistentes: Alexander Ferrante, Victoria Reuter | Locación: Garven Nolte.
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— vii —
La Petite Mort es un proyecto que se desarrolla entre Perú y Francia y responde a una estética minimalista easy-to-wear, de cortes 
simples y en su mayoría «oversize». Su creadora, Andreina Sanabria, se toma muy en serio el seguimiento a la cadena de producción 

lo cual está alineado con el principio de transparencia. «La marca está inspirada en la economía circular, por lo que todas las 
prendas son concebidas para que al final de su vida útil, puedan reintegrarse a un nuevo ciclo biológico. Utilizo fibras cien por 

ciento puras y todos los detalles —hilos, etiquetas interiores, tintes y serigrafías— son pensados para no contaminar la prenda con 
sintéticos o plástico, lo cual hace que cada pieza sea apta para reintegrarse a la naturaleza sin generar daños».

Fotos: Raul Guillermo y Coralie Martin.



61

A T H E  S T Y L E  G U I D E

— viii —
Reparar, limpiar y revender es la propuesta de The Renewal Workshop para darle una segunda vida a las prendas. La idea es 

simple: se recupera la ropa desechada por los consumidores, luego se renueva a través de varias técnicas de lavado para dejarla en su 
estado más puro y se interviene con materiales reciclados. Finalmente se vende a precios atractivos a nuevos clientes o a las propias 

marcas originales de las piezas. «Es un sistema circular en el que se recupera el valor total de las prendas sin producir desperdi-
cios», menciona su fundadora Nicole Bassett. 

Fotos: Cortesía The Renewal Workshop

— ix —
Fashion for Good es una plataforma global con un sentido colaborativo entre diseñadores, marcas, distribuidores, proveedores, 

innovadores y ongs que comparten una misma ambición: reimaginar la manera en que la moda es diseñada, usada y reciclada. 
Para lograrlo, cada año lanza distintas campañas y eventos en Ámsterdam en las que discuten ideas revolucionarias para minimizar 

—o desaparecer— los impactos negativos que genera la industria textil. A

Fotos: Cortesía Fashion for Good
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– P O R T A F O L I O –

DE LA EVOCACIÓN 
A LA EXPERIMENTACIÓN

MÁS ALLÁ DE SU FUNCIÓN ORNAMENTAL, LA JOYERÍA SE RELACIONA CON EL ARTE POR REQUERIR 
TANTO CREATIVIDAD PARA DISEÑAR SUS FASCINANTES FORMAS COMO MAESTRÍA PARA SABER MOLDEAR 

LAS PIEDRAS Y LOS METALES PRECIOSOS. TAL COMO SI PRESENTÁRAMOS UNA CURADURÍA DE ARTE, 
EXHIBIMOS UNA SELECCIÓN DE PIEZAS HISTÓRICAS Y CONTEMPORÁNEAS QUE HOY SE EXHIBEN 

EN LAS SALAS DE DIVERSOS MUSEOS ALREDEDOR DEL MUNDO.

I
Escarabajo alado (Egipto, 740-660 a. de C.). Del periodo tardío de Egipto (Dinastía XXV) fue moldeado con cerámica azul vidriosa y se produjo 
«en masa» durante el primer milenio antes de Cristo. Plano y esquemáticamente modelado, fue diseñado para ser incorporado en los mantos  
de abalorios de las momias. Se exhibe en la exposición Past is Present: Revival Jewelry del Museo de Bellas Artes de Boston hasta el 19 de agosto  
de 2018. Foto: Hay Collection—Regalo de C. Granville Way | © Museum of Fine Arts, Boston. mfa.org
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II
Con clara inspiración en el broche anterior, el Broche Escarabajo de Cartier (Londres, 1924) está hecho con oro amarillo, platino, cerámica vidriada 
(fayenza), diamantes, esmeraldas, cuarzos ahumados y laca. Se exhibe en la exposición Past is Present: Revival Jewelry del Museo de Bellas Artes 
de Boston hasta el 19 de agosto de 2018. Foto: Vincent Wulveryck, Colección Cartier © Cartier | Cortesía del Museum of Fine Arts, Boston. mfa.org
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III
Ornamento para cuello estilo 
«resurgimiento del Renacimien-
to» (Estados Unidos, 1900-
1904) diseñado por G. Paulding 
Farnham (EU, 1859-1927) 
para Tiffany & Co. De cadena 
larga con oro, gemas y laca, tiene 
arabescos y motivos que evocan 
las joyas renacentistas. La paleta 
de colores verde, naranja y rosa 
en tono pastel era inesperada en 
este tipo de joyas al igual que su 
diseño como una cadena larga en 
lugar de un collar conectado. La 
forma se inspira, probablemente, 
en  las cadenas que usaban las mu-
jeres en los retratos que datan del 
Renacimiento y que se cosían en 
los vestidos para adornar los cor-
piños. Se exhibe en la exposición 
Past is Present: Revival Jewelry 
del Museo de Bellas Artes de 
Boston hasta el 19 de agosto de 
2018. Foto: © Museum of Fine 
Arts, Boston. Regalo de Susan B. 
Kaplan. mfa.org
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IV
Broche Cartier (Cartier París, 1907) hecho con platino 
y diamantes en corte redondo y corte de rosa incrustados 
en filigrana. Será parte de la exposición Cartier: The 
Exhibition que se presentará del 30 de marzo al 22 de julio 
de 2018 en la Galería Nacional de Australia. Foto: Vincent 
Wulveryck. Colección Cartier © Cartier. nga.gov.au
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V
Dos broches con forma de cocodrilo (Cartier París, 1975). El primero (a la derecha) está hecho con oro, 1060 esmeraldas y dos rubíes en corte  
cabujón como ojos. El segundo (a la izquierda) es de oro y lleva 1023 diamantes de color amarillo intenso en corte brillante y dos esmeraldas 
en corte cabujón como ojos. El mismo año que se produjeron estas piezas la casa francesa hizo un collar con formas casi idénticas para la actriz 
mexicana María Félix. Foto: Nick Welsh | Colección Cartier © Cartier. nga.gov.au
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VI
Broche diseñado por el italiano Giampaolo Babetto (Padua, 1947) en 1995. Hecho con hoja de oro de 18 quilates modelada, 
presionada, doblada y punteada con aplicaciones de pigmento. Es parte de la exhibición The Jewelry of Ideas: The Susan Gran Lewin 
Collection que se presenta en el museo Cooper Hewitt hasta el 28 de mayo de 2018 y que está dedicada a exponer el trabajo 
de diseñadores que transformaron el campo con sus experimentaciones tanto en diseño como en concepto y uso de materiales 
Foto: Matt Flynn © Smithsonian Institution | The Susan Grant Lewin Collection, Cooper Hewitt, Smithsonian Design Museum. 
cooperhewitt.org



68

W W W. AT H E S T Y L E G U I D E . C O M

VII
Sin título (5) de la serie Compounding Fractions, 2010. Es un diseño del joyero y artista israelí Attai Chen (Jerusalén, 1979). Se trata de un collar hecho 
con papel reciclado, pintura, carbón, pegamento y lino. Está inspirado en cómo el proceso de reciclaje se asemeja al del crecimiento (culminación, consu-
mo y descomposición). La intención del artista fue rastrear y crear formas que capturaran ese proceso orgánico en un mundo hecho por el hombre. 
La pieza es parte de la exhibición The Jewelry of Ideas: The Susan Gran Lewin Collection. Foto: Matt Flynn © Smithsonian Institution | The Susan Grant 
Lewin Collection, Cooper Hewitt, Smithsonian Design Museum. cooperhewitt.org
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VIII
Brazalete Guiro con 
dedal diseñado por 
los holandeses Arjen 
Noordeman y Christie 
Wright en 2010.  
El conjunto está hecho 
de porcelana y al usarse 
puede ser tocado como 
un güiro, instrumento 
de percusión común  
en Latinoamérica  
que se raspa para 
generar sonido.  
Es parte de su 
colección Audiowear, 
en la que experimen-
taron haciendo 
«joyería musical» 
y que mereció su 
propia exposición: 
Noordeman and 
Wright: Audiowear 
dentro del programa-
exhibición múltiple 
Sonic Arcade: Shaping 
Space with Sound 
del Museo de Artes 
y Diseño de Nueva 
York (MAD) que se 
presenta hasta el 11  
de febrero de 2018. 
Foto: Louise te Poele. 
Cortesía MAD 
Museum.  A 
madmuseum.org
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— E N T R E V I S T A — 

EL HUMOR COMO BASE 
DEL DISEÑO GASTRONÓMICO 

EL CHEF INDIO GAGGAN ANAND ES RECONOCIDO COMO UN GURÚ DEL DISEÑO QUE HA TRANSFORMADO 
LA COMIDA DE SU PAÍS. HOY SU RESTAURANTE DE COCINA INDIA PROGRESIVA ES CONSIDERADO EL NÚMERO 

UNO EN ASIA GRACIAS A LOS EXCÉNTRICOS PLATOS CON LOS QUE SORPRENDE A LOS COMENSALES.
SOBRE SU PROCESO CREATIVO HABLA EN ESTA ENTREVISTA EXCLUSIVA. 

—Lorena Villa Parkman
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Gaggan Anand es al día de hoy el único chef indio en el mundo que ostenta dos estrellas Michelin.
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«Siempre hay que diseñar las cosas considerando 
su contexto más amplio: una silla en una habitación, 
una habitación en una casa, una casa en un entorno, 

un ambiente en el plano de una ciudad».
—Eero Saarinen, arquitecto estadounidense

e
Ni soñándolo habría podido imaginar una vida así. El chef Gaggan Anand 
—originario de Calcuta, India— abrió su restaurante epónimo en 2010 en 
Bangkok, Tailandia. En 2017, a menos de una década de inaugurado, logró 
posicionarlo como el séptimo mejor del mundo de acuerdo con la lista 
«World’s 50 Best Restaurants» de San Pellegrino. En este lapso Gaggan 
también ha sido nombrado durante tres años consecutivos como el mejor 
restaurante de Asia y en 2017 ganó dos estrellas Michelin. 

No hay quien actualmente amenace el trono del rey de la gastrono-

mía progresiva asiática. Anand dejó su país, en donde se le insistía que 
la comida india no podía formar parte de un menú de degustación, para 
demostrar lo contrario. Y no sólo eso, comprobó que también podía ele-
varla a niveles estéticos y multisensoriales insólitos. Sus creaciones son 
modelos de la cocina experimental que concibe la experiencia culinaria 
como un ejercicio artístico que conjuga los cinco sentidos.  
El discípulo de Ferrán Adriá ha creado, por ejemplo, un menú compues-
to en su totalidad por emojis, un platillo que debe comerse con música 
de la banda KISS de fondo y otro en donde usa la mano del comensal 
como plato. Su cocina agrega no sólo elementos teatrales a la experiencia 
gastronómica, sino también belleza visual y funcionalidad ad hoc con los 
principios esenciales del diseño. Vía una lista de emojis, sin descripción 
textual en absoluto, quien visite su restaurante puede ir siguiendo la pro-
gresión de los 25 platos que conforman el menú de degustación. Estos 

El «Chili Bonbon» es la versión Gaggan del panipuri, un plato típico de la comida india callejera que el chef tradujo en una esfera de chocolate que, al morderse, descubre  
un relleno líquido con sabores a cilantro, comino y jengibre, entre otras especias. Además tiene un ligero toque picante.
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iconos son otro vehículo más mediante el cual se puede entender qué 
piensa Gaggan Anand, específicamente cómo relaciona imágenes  
y sentimientos con texturas, sabores y diseños en un plato. 

Sería un cliché calificarlo como provocador (aunque lo es), así que se 
podría apelar más al calificativo de «artista de avanzada», un chef que expe-
rimenta no sólo con sabores, sino con el diseño de una experiencia culinaria 
basada en el asombro. Conversamos con él a propósito de su visita a México 
en donde colaboró con el chef Jorge Vallejo, del restaurante Quintonil. 

Se te puede describir como una mezcla entre chef, 
diseñador y artista. ¿Cuál es la importancia del diseño 
y el arte en la gastronomía en tu práctica?
No hay diferencia entre estas disciplinas para mí. Un chef siempre diseña 
algo. Una buena salsa, un espacio específico como una taquería… Siempre 

hay diseño, solo que ahora se nos exige pensar incluso más allá de lo que 
originalmente solíamos hacer: pensar cómo lucirá la comida en un plato. 
Nuestros comensales piden «más que solo comida», ahora quieren una his-
toria con música, emociones, drama. Una montaña rusa que los sacuda, y eso 
es lo que hemos estado ofreciendo algunos chefs durante los últimos 20 años. 

La gente ahora incluso viaja buscando estas experiencias. Recorren 
grandes distancias para ver y probar algo nuevo. La comida es, en defini-
tiva, arte comestible ¡Ah! Pero tiene un defecto como pieza artística: no 
te la puedes quedar. La única forma de preservar esta obra es en forma 
de una foto y en la memoria de tu estómago. 

¿Cómo desarrollas esta sensibilidad artística?
Me viene de manera natural. Tengo formación musical, así que las 
artes y las emociones que vienen con ella son muy conocidas para 

El menú de Gaggan incluye esta 
pequeña esfera de carbón de leña 
mezclado con piel de berenjena 
quemada que contiene carne de 
cordero picada y combinada con  
un poco de arroz y hojas de curry.
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mí. Esto me lleva a lo siguiente: siempre he creído que un buen chef 
es aquel que cocina buena comida, pero que un gran chef es aquel 
que entiende la emoción de lo que cocina. La comida es netamente 
emocional, la buena comida puede evocar un sentimiento del mismo 
modo que un buen diseño y una pieza de arte lo hace. Te pueden hacer 
llorar, te pueden hacer sonreír, o por lo menos hacerte pensar «¡qué 
bien diseñado está esto!»

¿Cómo sucede esa transformación de la necesidad 
primaria de comer en una experiencia multisensorial? 
Importan los ingredientes, claro, pero también el diseño o cómo lo pre-
sentas, esto te permite apreciar la esencia de los mismos. Por ejemplo, 
ahora en México comí un taco de nopal y nunca había experimentado 
algo así en mi vida. Lo conformaba una buena tortilla, una salsa, un 

poco de sal y un nopal. Es tan simple que no debería ser destruido. 
Ser un artista en la cocina también implica ir a esa simpleza y rescatar 
nuestro pasado y futuro. 

Incorporas música y teatralidad a tus platillos ¿Qué tan 
importante es el sentido del humor en el diseño de 
estas experiencias? 
Mi primera aproximación a esta idea es que según yo nadie puede 
estar sentado a la mesa por dos horas y media sin tener algún tipo de 
entretenimiento. Soy un tipo loco al que le gusta hacer cosas locas.  
Yo no puedo sentarme a leer por dos horas y estar tranquilo, así que 
por supuesto esta inquietud a lo mejor sólo es mía. De cualquier 
modo, esto me llevó a pensar que debía incorporar algún tipo de 
locura a mi cocina y a mi restaurante. 
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Volviendo a mi reciente experiencia en México, como ejemplo, un 
día me llevaron a una taquería. Estaba comiendo y llegaron dos tipos con 
su guitarra a tocar, igual que como había visto en muchas películas de 
Hollywood. Mis anfitriones y yo cantamos y los músicos hacían chistes  
y se burlaban de mí, todo sin malas intenciones. Fue muy divertido.  
Y no sólo la comida fue maravillosa, sino la experiencia en su totalidad. 

Quiero que la gente viva experiencias culinarias similares, que se 
encuentre con emociones, y que no todo sea en torno al acto de comer 
per se. Si piensas en la comida más memorable de tu vida, seguramente 
podrás asociar recuerdos de música, de olores, de decoración, de perso-
nas, de sentimientos. Quiero incluir todo eso en mi comida, incluso mi 
sentido del humor y mi locura. 

¿Cuánto tiempo le dedicas a investigar ingredientes que 
puedas usar en tus creaciones? ¿Te viene a la idea un sa-
bor y de ahí piensas en cómo presentarlo y luego buscas 
ingredientes? ¿Cómo es ese proceso?
Es un proceso largo, te puedo decir eso. La inspiración de un platillo a 
veces viene de una canción, de un movimiento, de un recuerdo. El proceso 
varía mucho, pero lo que sí es que antes de empezar a cocinar tenemos 
que imaginarnos la receta, cómo se ve, cómo se siente y a qué sabe, por 
supuesto. La parte emocional es importante. 

Por ejemplo, ahora quiero crear un platillo inspirado en los diseños 
de henna que en India nos pintamos en el cuerpo. Quiero básicamente 
que te lamas la mano para probar mi platillo. Pero aún no sé cómo 
lograrlo y cómo hacer que la gente se sienta cómoda con eso. Así que 
ahora estoy explorando ingredientes y averiguando cómo cristalizar 

«Quail Chettinad» es codorniz asada con curry de tamarindo y pimienta negra. En la página anterior: El «Akami Tartar» es un taco miniatura hecho con khakhra —un pan 
delgado muy popular en India— y delicados cortes de atún graso fresco.
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esta idea. Ya diseñé la idea, que el comensal se lama la mano, pero ahora 
necesito investigar más para ejecutarla. 

De nuevo obtuve inspiración en mi viaje a México. Vi cómo la gente 
se pone limón y sal en la mano y se la lamen antes de tomar un tequila. 
Queremos lograr que algo así se vea normal. Será un proceso largo, a lo 
mejor me puede tomar uno o dos años, pero por lo menos la idea está 
ahí y el proceso será igual de divertido que el resultado final.

Hablando de diversión, ¡tu menú es una hoja con una 
lista de emojis y nada más! 
¡Y cuando lo sugerí me dijeron que estaba loco! Yo sólo imaginé que el 
menú no podía ser de otra manera, tenían que ser emojis. Y a todos les 
encanta. La foto de Gaggan más compartida en las redes sociales es la 
del menú de emojis seguida por mi platillo «Lick It Up» (de textura 

polvosa que se lame de un plato al ritmo de KISS). Así demuestro que 
las personas vienen a mi restaurante a buscar una experiencia que he di-
señado para ellos. Vaya, te hacemos lamer un plato con comida deliciosa 
y preciosa. Te retamos a hacer cosas que tal vez nunca pensaste hacer en 
uno de los mejores restaurantes del mundo. 

Cierto, existe esta idea de que ciertos restaurantes 
famosos podrían ser muy serios y pretenciosos… 
El mío no es para nada así. Somos cero pretensiosos. Somos diverti-
dos, entretenidos, ¡te presentamos comida en forma de Minions! ¡Te 
hacemos lamer tu plato! ¡Te servimos directamente algo en tu mano! 
Tenemos comida excelente, pero también queremos diseñar algo distin-
to y queremos que seas parte de esa pieza de arte. A

«Cedar Wood Paturi» es un plato que se sirve de manera espectacular ya que el servicio incluye antorchas encendidas que queman ligeramente la hoja de plátano que 
resguarda una especie de tamal hecho con lubina tailandesa, curry de mostaza y papel de cedro para aromatizar. En la página anterior, arriba: Vista exterior de Gaggan. Abajo: 
La galleta de berenjena es de los platos favoritos en el menú. Se prepara quemando una berenjena en un tandoor y luego congelándola en seco para después pulverizarla, darle 
forma y convertirla en una «galleta» con relleno de mermelada de cebolla. Todas las fotos: Cortesía Gaggan.

ES HORA DE IR 
A BANGKOK
Pese al éxito de su restaurante —considerado 
el séptimo mejor del mundo y el número 
uno de Asia por la lista San Pellegrino y 
recientemente reconocido con dos estrellas 
Michelin—  el chef Gaggan anunció que 
lo cerrará de manera definitiva en 2020, de 
modo que quien quiera disfrutarlo deberá 
reservar pronto sus boletos a la capital de 
Tailandia (y su mesa en el restaurante, que a 
veces tiene listas de espera de dos meses). En 
la plataforma financiera Bloomberg declaró 
que esta decisión responde a que para él 
un restaurante tiene una vida de diez años. 
«Pasado eso es una marca», sentenció. Su 
plan después del cierre de Gaggan es abrir 
un restaurante en Fukuoka, Japón. Atenderá 
solo a diez personas y abrirá solo los fines de 
semana. «Quiero hacer algo que nadie 
haya hecho antes», comentó sobre la que 
hoy parece la más alocada de sus ideas. 
eatgaggan.com
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— V I A J E S —

LA VUELTA AL MUNDO 
EN 10 FERIAS 

PARA LOGRAR UN MAYOR ACERCAMIENTO AL MUNDO DEL DISEÑO Y VIVIR LAS EXPERIENCIAS QUE OFRECE, 
ESTA GUÍA REÚNE LOS MEJORES Y MÁS GRANDES EVENTOS DE DISEÑO QUE SUCEDERÁN EN 2018.  

—Arturo Emilio Escobar

La industria del diseño internacional está 
edificada sobre los pilares de la constante inno-
vación, por eso resulta tan elocuente conocer las 
propuestas de los protagonistas de este ámbito 
creativo en las ferias y exposiciones que el mun-
do ofrece. A pesar de las crisis de los últimos 
años, el diseño global está dispuesto a seguir 
adelante a pesar de todo, porque el cambio es la 

 Imm Cologne, Alemania 
15 al 21 de enero
Relevancia: Conocer las tendencias 2018.
imm-cologne.com

El año inicia con la feria internacional IMM Cologne, considerada la 
plataforma de lo que se pondrá de moda mañana. Ahí se presentan las 
tendencias de la próxima temporada en muebles y accesorios decorativos, 
así como innovaciones que aumentan la competitividad del mercado. 

01. Aunque entre semana sólo permiten la entrada a los especialistas del 
sector, el fin de semana se abren las puertas al público en general. 

Los visitantes pueden comprar artículos e informarse sobre decora-
ción, mobiliario, interiorismo y diseño. Además resulta la ocasión per-
fecta para que los expositores pongan a prueba sus productos y sondeen 
el mercado. La IMM Cologne presenta de forma completa el sector de 
la decoración y supone la puerta de entrada al mercado global para los 
participantes. Su oferta se completa con la celebración de numerosos 
eventos, exposiciones y charlas.

Foto: Cortesía IMM Cologne. 

única constante, así como la búsqueda de nuevos 
valores que redefinan los conceptos de bienestar, 
lujo y manufactura sostenible. 

Si el tema es cómo habituarse a vivir con los 
cambios de rumbo en los mercados, el diseño 
está dispuesto a sortear las tempestades para 
seguir fomentando el bienestar, los estímulos sen-
soriales y la calidad de vida en todos los aspectos.  

Para realizar una lectura del ámbito creativo 
global, interpretando de dónde y cuáles serán 
las tendencias que llegarán a nuestro entorno, 
la propuesta es dar una vuelta al mundo a través 
de diez ferias imprescindibles en la agenda del 
diseño que muestran los valores culturales, 
tecnológicos e intelectuales que regirán el 2018. 
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Maison & Objet París, Francia 
19 al 23 de enero y 7al 11 de septiembre
Relevancia: Conferencias con los diseñadores estrella.
maison-objet.com 

París es la anfitriona de la feria Maison & Objet, que ofrece 
importantes conferencias con las estrellas del diseño y 
reuniones con expertos del hábitat, al reunir las mejores 
marcas de diseño de interiores y sus productos. Este evento 
mundial cuenta con una amplia variedad de colecciones, 
que pueden ir desde mobiliario, iluminación, textiles, moda 
en el hogar, accesorios decorativos, complementos y mucho 
más. La muestra se compone de nueve pabellones donde 
los visitantes pueden apreciar, ver y tocar los productos, lo 
que resulta tremendamente atractivo para quienes visitan 
por primera vez la feria de la Ciudad Luz. 

Más que una selección de marcas, Maison & Objet es 
un polo de atención reservado para los profesionales del 
interiorismo y la decoración. Se celebra dos veces al año en 
el centro de exposiciones Paris-Nord Villepinte, en Francia. 
Su propósito es inspirar, renovar ideas y proponer estilos 
para decorar el hogar. 

Fotos: Cortesía Maison & Objet. 

02. 
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Las Vegas Market, 
Estados Unidos 
28 de enero al 1 de febrero
Relevancia: Tendencias innovadoras 
para el diseño de la recámara ideal.
lasvegasmarket.com

Desde su inicio en 2005, esta feria se ha con-
vertido en el evento más exhaustivo y diverso 
en el oeste de los Estados Unidos, presentan-
do una selección de productos que incluye 
muebles, iluminación, accesorios y artículos de 
regalo para el hogar. Este evento, que ocurre 
dos veces al año: en enero y julio, se lleva a 
cabo en el campus del World Market Center. 
Con salones permanentes y temporales, Las 
Vegas Market también es reconocida como la 
sede de la feria nacional de artículos de cama 
y blancos, con visitantes de más de cien países 
y un sinfín de oportunidades para comprar 
en sus más de 370 mil metros cuadrados, sin 
olvidarse de las amenidades y alojamiento a 
nivel mundial de esta ciudad del juego.   

Campamento | Feria  
de Diseño Mexicano
1 al 4 de febrero
Relevancia: Nuevos espacios 
para el diseño local.
campamentodediseno.com

Campamento promete ser un espacio 
de comunicación y comunidad 
entre diseñadores, consumidores 
y estudiantes de diseño en la 
ciudad de Guadalajara. Los asis-
tentes tendrán acceso al trabajo de 
diseñadores mexicanos emergentes 
y consolidados a través de sus dos 
secciones: «Brújula» (diseñadores 
con trayectoria) y «Linterna» 
(diseñadores emergentes). 

En esta primera edición se 
presentarán diseñadores y despachos 
como Esrawe Studio, La Metropoli-
tana y Pirwi. 

03. 

04. 

Fotos: Cortesía Las Vegas Market y Campamento.
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Stockholm Design Week, Suecia
5 al 11 de febrero
Relevancia: lo mejor del diseño escandinavo 
y del diseño eco consciente.
stockholmdesignweek.com

La capital del diseño del norte de Europa celebra su amplia tradición 
por la creación de mobiliario y sistemas modulares para el hábitat, cuyo 
adn se caracteriza por la eficiente utilización de las maderas claras, el 
trazo limpio y el minimalismo de las colecciones mezclado con extrava-

gancia y acentos de color. Lejos de protagonismos, sus diseñadores son 
muy conscientes del respeto a los recursos naturales y la conservación 
del planeta, por eso prefieren mostrar cómo fue su proceso creativo, 
en piezas con ensambles visibles y sistemas estructurados de una lógica 
y ligereza que sorprende.  

Entre sus novedades destaca «Established», la sección donde expo-
nen estudios senior de todo el mundo, previo a ser seleccionados por su 
jurado de expertos. En stands de diez metros cuadrados, los diseñadores 
presentan interesantes piezas de su portafolio y prototipos con los que 
se dan a conocer al mercado y fabricantes escandinavos. 

05. 

Fotos: Cortesía Stockholm Design Week. 
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Shanghai Design, China 
14 al 17 de marzo
Relevancia: La punta de lanza para 
tener presencia en el mercado asiático.
designshanghai.com

Servir de puente entre el diseño contemporá-
neo chino y las grandes marcas de Occidente 
es la prioridad de esta feria, donde participan 
más de 350 firmas de todo el mundo. 

Considerado el mayor evento de diseño 
en Asia, Shanghai Design se ha consolidado 
como una cita indispensable para quienes 
desean tener presencia en la capital financiera 
de China, una creciente potencia dentro de 
la escena del arte, el diseño e interiorismo 
urbano. Sin duda, el público oriental está 
volviéndose extremadamente sofisticado, sus 
hábitos de vida están cambiando y muchos 
diseñadores se han dado cuenta que los chi-
nos se han convertido en sus mayores clientes 
en los últimos años. 

El eje de esta feria son las piezas únicas, 
ediciones limitadas y colecciones que atesoran 
una historia del lugar donde se crearon.

 Salone del Mobile, Milán, Italia 
17 al 22 de abril
Relevancia: La cita obligada para profesionales  
y amantes del diseño.
salonemilano.it

En esta intensa semana dedicada al diseño toda la ciudad 
participa, por lo cual viajar a Milán en esas fechas es toda 
una experiencia. Tanto en el recinto ferial de Rho, como 
en los diferentes puntos de la ciudad donde también 
suceden muchas exposiciones y lanzamientos, el objetivo 
es compartir las novedades: siempre se advierte un intenso 
uso del color, composiciones atrevidas y alarde del más 
alto grado del oficio artesanal italiano. 

En este mismo recinto también sucede Eurocucina,  
la exposición bianual de cocinas, donde la oferta presenta-
da es abrumadora, además, su famoso Salón Satélite reúne 
las propuestas de jóvenes talentos del diseño mundial. 
El recorrido Fuori Salone (Fuera de los Salones), que se 
concentra en el centro de Milán y zonas aledañas, es algo 
a lo que hay que invertir tiempo y paciencia.

Una zona que tiene poco tiempo de haber surgido es 
Ventura Lambrate y el placer de recorrerla se ve aderezado 
con el grato encuentro con diseñadores de la talla de Jaime 
Hayon o Patricia Urquiola, quienes en ocasiones exponen 
en esta zona.

06. 

07. 

Fotos: Cortesía Shanghai Design y Salone del Mobile Milano.
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08. Design Basel / Design Miami
12 al 17 de junio (Basel, Suiza) 
y 6 al 10 de diciembre (Miami, Estados Unidos) 
Relevancia: Los mejores lugares para reunirse con profesionales 
(Basel) y  para conocer proyectos de edición limitada (Miami).
basel2018.designmiami.com

Esta feria internacional que tiene dos sedes, una en Basel y otra en Miami, 
sirve como punto de encuentro para todos los que aman el diseño, para 
inspirar a los profesionales del área y ofrecer las herramientas necesarias 
para realizar remodelaciones y proyectos innovadores. Cada edición reú-
ne a los más influyentes coleccionistas, distribuidores de arte, diseñadores, 
curadores y críticos para celebrar la cultura del diseño y el comercio con 
pinceladas de arte y lujo. 

Design Miami es el evento al que se le atribuye la consolidación del 
Design-Art, cuya arriesgada experimentación logró posicionar a Miami 
como un destino único para el diseño de edición limitada.   

Como toda feria exitosa, cada vez hay más marcas y eventos satélites 
que giran alrededor del espacio oficial, pero algo que ha caracterizado 
a la organización de Design Miami es el concurso universitario para 
intervenir la entrada del recinto. Otro acontecimiento que atrae la 
atención es el premio Design Visionary, que ha sido otorgado, por 
ejemplo, a Yves Behar de Fuse Project. 

Fotos: Cortesía Design Miami. 
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London Design Biennale, 
Inglaterra
4 al 23 de septiembre
Relevancia: Más que un espacio 
de compra, es un festival de 
propuestas creativas.
londondesignbiennale.com

En la Bienal de Diseño de Londres se 
pueden apreciar diversas instalaciones 
comisariadas por los principales museos, 
galerías y organizaciones de diseño de 
todo el mundo, como el Museo Smithso-
nian Cooper-Hewitt y DAM Magazine. 
Con la participación de más de 35 países 
en este evento, los equipos creativos, 
que incluyen arquitectos, diseñadores, 
científicos, escritores y artistas, muestran 
obras contemporáneas que representan 
la visión sus naciones. 

En London Design Biennale se ex- 
ploran grandes problemas de la sociedad 
actual utilizando instalaciones interacti-
vas, piezas de arte, inventos y soluciones 
de diseño industrial en un viaje inmersivo, 
inspirador y entretenido para todo tipo de 
público. Cada país participante desarrolla 
un espacio-presentación que responde al 
tema elegido para la bienal, por ejemplo. 
«Utopía» o «El mundo reimagina el 
mundo», donde los creadores reflexio-
nan sobre temas como sostenibilidad, 
migración, contaminación, agua, cambio 
climático e igualdad social, entre otros.

Fotos: Cortesía London Design Biennale. 

09. 
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Design Week México  
y Abierto Mexicano de Diseño
11 al 15 de octubre (dwm)
 y 18 al 22 de octubre (amd)
Relevancia: Imprescindibles para los amantes  
del diseño en la Ciudad de México.
designweekmexico.com / abiertodediseno.mx

Desde 2009, Design Week México (dwm) es uno de los 
evento que construye la escena del diseño más influyente 
de la urbe capitalina. Su programación sucede dentro de 
las primeras semanas de octubre con eventos insignia como 
«Diseño Contenido», «Inédito», «Design House» y 
dos exposiciones en el Museo Rufino Tamayo y Museo de 
Arte Moderno.  

2018 será un año para celebrar el talento mexicano por-
que dwm y el gobierno de la Ciudad de México obtuvieron 
la designación para hacer a la ciudad la Capital Mundial del 
Diseño 2018, cuya programación estará enfocada a promover 
el diseño socialmente responsable que genera oportunidades, 
restablece la dignidad y transforma mentalidades. 

Por su parte, el Abierto Mexicano de Diseño (amd) es 
una experiencia completa en las inmediaciones del Centro 
Histórico de la capital, donde se genera un diálogo abierto 
a para proponer nuevas maneras de entender y aportar a la 
cultura material y visual de México. Desde 2013, este festival 
se ha convertido en una plataforma de encuentro indispen-
sable entre la comunidad del diseño nacional y la sociedad, 
fortaleciendo el turismo cultural y el intercambio comercial 
y creativo entre los asistentes y expositores.  A

10. 

Fotos: Cortesía dwm y amd. 
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LINEAL
Fotografía: Olga Rubio Dalmau / Estilismo: Viera Okanikova
Editor de moda: Luis Enrique Bolívar Lugo | Le Style Maison

Maquillaje y peinado: Nieves Elorduy / Modelo: Alica Niedelska | Elite Bratislava
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Suéter y vestido ADOLFO DOMÍNGUEZ en EL PALACIO DE HIERRO, zapatos PAULINA LUNA MÉXICO.
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Suéter MAX MARA, falda BCBG Max Azria, bolso SALVATORE FERRAGAMO, 
zapatos GIANVITO ROSSI En GRAN VÍA, alfombra MESÓN DEL COCO.
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01
Blusa ALBERTA FERRETTI, pantalones LANVIN, bolso y zapatos LONGCHAMP.

02
Vestido LONGCHAMP, blusa MICHAEL KORS.

03

04

05
Suéter SALVATORE FERRAGAMO, minifalda y zapatos LONGCHAMP.

06

07

08

09
Vestido SELF-PORTRAIT, zapatos MYVI.

10
Blazer COLOMBO, blusa MARNI, falda MARCO DE VINCENZO, zapatos SALVATORE FERRAGAMO.

11
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Vestido SPORTMAX | MAX MARA, botines CLAUDIA SCHIFFER FOR AQUAZZURA 
en GRAN VÍA, alfombra MESÓN DEL COCO.
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Aretes SWAROVSKI en EL PALACIO DE HIERRO, suéter, pantalones 
y cinturón MAX MARA, zapatos CASADEI en GRAN VÍA, jarrón MESÓN DEL COCO.
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Reconocido como un pionero del diseño 
brasileño moderno, Joaquim Tenreiro (Portugal, 
1906-1992) construyó las bases de un nuevo len-
guaje formal para el mobiliario producido en el 
país sudamericano durante el siglo xx. Redescu-
briendo las posibilidades de los materiales crudos, 
combinó con elegancia los valores tradicionales 
del diseño con las estéticas modernas, una inten-
ción que sin duda tiene en común con Prada.

En el marco de la edición más reciente de 
Miami Art Basel, la casa italiana inauguró una 
impresionante boutique de 650 metros cuadra-
dos que, anclada en el Miami Design District, 
fusiona en su arquitectura y su diseño interior la 
identidad visual de la marca —en la que domina 
el art decó— con elementos inspirados por Amé-
rica Latina. El resultado es un estilo «Tropical 
Decó» que invita a acomodarse en sus muebles 
diseñados por Tenreiro mientras se eligen las 
prendas y los accesorios que se llevarán a casa.

Además de piezas únicas de Tenreiro,  
la decoración de este espacio incluye trabajos 
de los años 40 y 50 del siglo pasado hecho por 
destacados diseñadores brasileños como Carlo 
Hauner y Martin Eisler, Jorge Zalszupin, José 
Zanine Caldas y Sérgio Rodrigues. A

-  L A S T  P A G E  -

TROPICAL 
DECÓ Prada Miami 

Design District
180 NE 4th St. 
Miami, Florida.

prada.com


