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Palabras editoriales
Abocarse a la creación de cómic en la ciudad de 

Medellín es aún hoy una tarea difícil, pero afortunada-
mente cada vez más común. Quizás, esto no sea fortuito, 
en la capital antioqueña han surgido varios de los autores 
que destacan cuando se habla del panorama del cómic 
colombiano. Como Álvaro Vélez (Truchafrita), autor de la 
inagotable Gacetilla Robot y la serie Cuadernos Gran 
jefe, donde hace una serie de crónicas sobre la vida en 
Medellín en los años 80 y 90; Marco Noreña conocido por 
su prolífico trabajo en fanzine y por navegar los escenarios 
subterráneos de publicación; Carlos Granda, cuya obra 
se enmarca en el cómic superheroico y diversos trabajos 
para editoriales extranjeras; Luis Echavarría creador del 
laboratorio de historieta La Chimenea y autor de varios 
cómics autopublicados donde los ambientes naturales se 
mezclan con lo extraño; Joni B destacado por su historieta 
Parque el Poblado, una crónica sobre la vida juvenil en 
uno de los lugares más representativos de la ciudad. Cada 
uno de ellos encarna, a su modo, una forma de ser historie-
tista y, como confirman nuestros entrevistados, todos han 
aportado de diferentes maneras a la escena del cómic actual 
en Medellín.

Asimismo,  proyectos antológicos como la revista 
Agente Naranja y el fanzine Sudaka Cómix, influencia-
dos por el cómic underground de España y Estados Unidos, 
son antecedentes de un oficio que aún se encuentra en con-
solidación, así también lo demuestran autores como Elkin 
Obregón, célebre creador de la tira Los Invasores; Carlos 
Díez habitual colaborador del periódico Universo Centro 
y autor del álbum La reliquia; Nomás cómics autor con 
un estilo que se mueve entre la provocación y el realismo 
sucio; Pablo Marín Ángel (el Señor Juanito) dibujan-
te que mezcla cómics con la música tropical y romántica; 
Mariana Gil Ríos autora del libro Raquel y el fin del mun-
do; y Will Zapata creador del fanzine Gatho, quienes en su 
momento han realizado publicaciones que aún tienen eco en 
los más recientes lectores y creadores de cómic. 
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También es de apreciar que en años recientes la ciudad desde sus entes ins-
titucionales ha dado una mayor acogida al noveno arte engrosando los espacios 
dedicados al cómic como las colecciones bibliográficas del Sistema de Biblio-
tecas Públicas de Medellín y bibliotecas académicas. Así como la inclusión en 
2016 del estímulo de Creación en novela gráfica o cómic, el cual ha permitido a 
Luis Echavarría, Francisco Peláez y Ana López realizar sus primeros pro-
yectos de largo aliento en cómic, y dar continuidad a su carrera como historie-
tistas como es el caso de Pablo Pérez (Altais) y Lina Flórez, quienes trabajan 
actualmente en su segundo libro gracias a este estímulo. 

Trazados estos referentes surge entonces la pregunta por el ahora, ¿cuáles 
son los autores y autoras que en la última década han empezado a emer-
ger en la ciudad de Medellín? Esta es la duda que al menos en parte, queremos 
esclarecer. Por ello, creamos el Dossier Nuevos autores de cómic de Medellín, 
gracias a la Beca para la realización de publicaciones artísticas digitales 
no periódicas. Esta publicación recoge, por medio de 6 entrevistas, a 9 histo-
rietistas emergentes que con su trabajo están enriqueciendo la escena del cómic 
de la ciudad.

Para este ejercicio, como siempre sucede con la elaboración de un dossier 
o una antología, fue necesario seleccionar. Atendimos a criterios de selección 
como la constancia y la trayectoria enmarcada en la última década, así como la 
variedad de formatos de publicación y formas de ver el cómic. Dicho esto, 
categorías como mejores autores y autoras, o historietistas más talentosos, se 
escapan de nuestro interés. Este trabajo al igual que cualquier tipo de cons-
telación vista desde un solo foco, es una muestra fragmentada del panorama 
actual del cómic en Medellín, un par de puntos en el mapa, un intento por 
agrupar y esbozar algunos de los trabajos de los últimos años, una muestra 
que sabemos incompleta.  

De esta elección se desprende un marco, no para hablar de un tipo de cómic 
particular al territorio, ni para establecer un canon, sino que da cuenta del sector 
en crecimiento, que de a poco sale del nicho habitual de lectores, y en el cual 
se reconocen múltiples estilos, temáticas  y preocupaciones estéticas diversas.

Aún así, común a todas las entrevistas están aquellos interrogantes que como 
colectivo nos interesa rastrear:  el cómic en Medellín, las relaciones e influen-
cias locales, dinámicas de publicación y divulgación,  opiniones sobre el oficio, 
planes futuros y  el oficio del historietista en la ciudad,  respecto a dificultades 
y profesionalización. Para establecer así una conversación  acerca del oficio en 
los últimos años y perfilar los distintos estilos, técnicas y preocupaciones que 
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habitan algunos creadores de esta última década. Además de reconocer cómo el 
escenario se ha diversificado. 

Sabemos, incurrimos en omisiones y se nos escapan nombres, ya que el encua-
dre y la selección son apenas una fotografía parcial de lo que se ha dibujado y 
las entrevistas no alcanzan a agrupar y a darle voz a todas las manifestaciones 
de cómic que una ciudad como Medellín tiene y ha dado en los años recientes.  
Entre los trabajos notables que perfectamente hubieran podido conformar una 
constelación se cuentan: Matilde Tilde, Daniel González, Maritza Bacca, 
Daniel Piragauta, Catalina Vásquez (Kathiuska), Raúl Orozco (Raeioul), 
Ana María Guarín, Laura Henao, Soy Pirata, José Olascoaga, Laura Gua-
risco, Eliana Correal, entre otros.

Por otro lado, en esta ocasión nos decantamos por:
Zallari Cardona (Mariquismo Juvenil) quien por medio de sus publi-
caciones web divulga y reivindica los derechos de la población LGTBIQ.
Yaneth Pineda (Yapi) y Camilo Sandoval quienes realizan un trabajo 
más cercano a lo fantástico y la ficción cada uno con personajes que le 
son propios.
Byron Alaff un autor que aúna la mirada fotográfica con la imagen 
dibujada. 
Angélica Pérez (Gelatina), Santiago Restrepo (Moscovisión) y 
Carlos Andrés Martínez (Casetera) un tríptico de autores que apues-
tan por la tira cómica y la autopublicación. 
Francisco Peláez (Carnícula) un historietista de aguda crítica y humor 
grotesco que no duda en desenvainar su pluma. 
Ana López (Cabizbaja) autora con una potencia gráfica que se adapta 
con rapidez y facilidad para narrar emociones y aflicciones íntimas.

Estas entrevistas agrupan un puñado de autores que buscan su propia defi-
nición del cómic y su manera de narrar la vida. En ellos es evidente, no solo 
la preocupación y reflexión constante sobre su quehacer, sino además puntos 
en común que sirven para mapear una suerte de estado de la cuestión cuando 
de hablar de cómic en Medellín se trata. Resuena, por ejemplo, una relación 
más íntima con el dibujo, en algunos casos desde la niñez y en otros como una 
reconciliación tardía; así como una queja por los escasos espacios para el cómic 
en una etapa inicial de su formación como historietistas, a la vez hace eco un 
anhelo por mayores mecanismos y plataformas de divulgación de sus trabajos y 
de visibilización de colegas, este ejercicio es entonces también una invitación a 
los autores emergentes a conocerse, y dialogar con su obra y sus lecturas. 

Ante sus pupilas, queridos lectores quedan nuestros nueve autores seleccio-
nados, esperamos hayamos sabido brindar un bocado más de su obra, esta vez 
a través de sus palabras.

 



El trazo contestatario
Zay Cardona
por Diana Gil1
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Zallary Cardona (1994), conocida como Zay, es una de 
las pocas historietistas de la ciudad que apuesta por la 
tira cómica. El auge de la novela gráfica parece no dis-
traerla del formato de cuatro viñetas. Se graduó como 
diseñadora gráfica de la Colegiatura Colombiana. El 
entorno digital es su hábitat natural y surfear por fuera 
del medio impreso es uno de sus sellos distintivos. 

Zay es una de las dibujantes con mayor reconoci-
miento por su tira digital Mariquismo juvenil, que inició 
desde el 2016 en redes sociales. Mariquismo juvenil es su 
acto de revolución y reivindicación de los derechos de 
personas o minorías con identidades de género no he-
gemónicas. Su percepción aguda sobre el tema la dis-
tancia del pseudo activismo y la indiferencia. Escapa de 
todo orden y hegemonía. Además, la síntesis narrativa y 
el expresivo trazo gráfico juegan a su favor. 

Al anterior proyecto se suman la serie de tiras Histo-
rias de terror para el machito contemporáneo, El fan-
tástico rayo marica y Gay de caca realizadas para la 
revista digital Bacánika. Para una dosis de buen humor 
vale la pena seguir las coordenadas de Mariquismo ju-
venil en Instagram, Twitter o Facebook.

Te formaste como diseñadora gráfica, ¿en qué 
momento pasaste del diseño a la historieta? 
¿Por qué?

Sí, estudié Diseño Gráfico, fue una experimentación 
conmigo misma y con todas las cosas que en algún mo-
mento quería y soñaba hacer. Veía que mi trabajo iba di-
rigido a la ilustración, como una manera para expresarme 
libremente sin tener que dar un porqué, y como solución a 
los problemas que abordaba a través de mis proyectos. 

Cuando estaba en el último semestre de la universidad, 
no quise hacer práctica porque significaba ir a una empre-
sa y no quería ir a una agencia o empresa de moda, ni de 
ropa, ni nada, yo quería hacer un proyecto de investiga-
ción y mi universidad no era muy pro en eso, pero existía 
la posibilidad. Empecé a investigar, enfocado a la moda, 
desde el análisis de las dinámicas queer en Medellín, y 
esta fue una de las primeras razones por las que tuve un 
acercamiento hacia mí misma y mi expresión de género, 
en ese momento apenas se estaba haciendo tan público el 
tema de la androginia e identidad de género en la moda. 
En todo el proceso yo hice trabajo de campo, empecé a 
hablar con personas,  me di cuenta de que me faltaba co-

/mariquismojuvenil/
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nocer a otros individuos que al igual que yo estaban en ese 
tránsito de ser ellas mismas. Me percaté de la revolución 
personal y en un momento dije “quiero crear un personaje 
que cuente estas historias, anécdotas, pero a través de un 
medio digital, o un personaje ilustrado, animado”, no tenía 
claro el formato. Al terminar el proyecto y salir de la uni-
versidad fue muy espontáneo, levantarme un día y crear el 
primer cómic porque cuando era pequeño tenía una afición 
por la historieta, pero no era consciente de ella. 
 

Pocos son tercos y obstinados 
en dibujar tiras cómicas en 
Medellín, ¿por qué la tira có-
mica y no otro género del có-
mic, como la novela gráfica?

Porque la novela gráfica devenga 
una rigurosidad mayor y es un trabajo 
mucho más arduo. En el mundo en el 
que estoy sumergida todo es muy in-
mediato y las redes sociales permiten 
eso. Yo quería crear algo de fácil lec-
tura, que la información fuese rápida 
y un contenido contundente pero no 
seriado. Yo inicié enumerando los có-
mics, pero luego me di cuenta de que 
la forma en la que quería contar las 
historias era muy espontánea, surgía 
en el momento o quería simplemente 
hacer un guiño a una situación espe-
cífica. El formato de cuatro viñetas 
fue el que más se adecuó a esa nece-
sidad de comunicación que tenía. La 
novela gráfica es un reto, requiere un 
compromiso previo, y luego empezar 
a juntar partes, y crear un contenido 
más extenso, en algún momento quie-
ro enfrentarme a ello. 

El acto revolucionario.

El trazo exagerado y una particular paleta de colores definen tus 
tiras cómicas, ¿cuáles son esos referentes e influencias para hacer 
tira cómica?

El tema de los colores es una cosa que me dio la gana de hacerlo así y quiero 
que sea así. Mucha gente me habla de mi paleta. Yo siempre fui darks, pero 
en el momento en que expresé mi identidad en forma libre también lo hice a 
través del color. Quería llevar ese universo de colores y espacios fantasiosos al 
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personaje de Mariquismo juvenil. Tengo referencias muy 
fuertes hacia todo lo que es Magical girl, no soy muy fan 
del anime, pero hay series que me han marcado, como 
Cardcaptor Sakura o Sailor Moon. Esos personajes con 
poderes mágicos, objetos, que tienen categorías y colores 
me conmocionaron. Siento una fascinación por el mundo 
de la magia de niña chiquita cliché. Me gustan las ani-
maciones de los años 30, ese tipo de caricatura con ojos 
saltones, muy exagerado. Yo sabía en algún punto que así 
me quería acercar al momento de crear el personaje. Tengo 
referencias a muchísimas cosas diferentes, de muchas par-
tes. Hay un artista de cómic que yo amo, se llama Michael 
DeForge, él me ayudó visualmente para entender la sínte-
sis de muchas de las cosas que quería expresar. A medida 
que fui dibujando entendí que podía simplificar todo. De 
hecho, Mariquismo juvenil en el 2016 era mucho más car-
gado, ahora es más light. 

¿Por qué otorgaste el título de “Mariquismo ju-
venil” al proyecto de cómics?

Ese título es muy curioso porque yo tenía la idea de la 
palabra marica, para mí es clave, porque es una manera 
de reivindicar un acto de vulneración hacia los derechos 
de personas o minorías con identidades de género no 
hegemónicas que se vuelve una forma de identificarte y 
luchar. La palabra marica la utilizo como mi identidad, 
no me identifico con la categoría de gay, para mí la palabra 
gay carga con una cantidad de normatividades, de las cua-
les me he ido desapropiando y, además, cuestionando esos 
privilegios con el paso del tiempo. La palabra marica se 
vuelve esa revolución.

También, en ese entonces me veía una serie española 
(El piso), que trataba sobre historias del costumbrismo 
juvenil contemporáneo, a mí me pareció muy chimba, 
porque eran historias del costumbrismo de jóvenes en 
España que vivían en un piso, que tenían dramas, que eran 
ellos mismos. Yo quería contar un poco esas historias de 
mi vida, de las conversaciones que tenía con mis amigas 
e ideas que tenía en la mente, eso es muy costumbrista, y 
llevado también al contexto colombiano. Entonces: ¡mari-
ca!, ahí está costumbrismo marica es mariquismo, así se 
llamó el proyecto.
 

«La palabra 
m a r i c a 
se vuelve 
esa revolución.»
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Mariquismo juvenil pone el dedo en la herida sobre los sectores 
más conservadores de la sociedad colombiana, ¿consideras el có-
mic como una forma de activismo o reivindicación de derechos 
de minorías?

Considero cualquier forma del arte una forma de activismo. En el cómic, la 
simplicidad del formato permite generar un impacto que no se genera de otra 
manera, que no se genera en un tweet ni en un meme, es un formato en el que 
puedes narrar una historia y crear una pieza específica para cada situación de 
esa historia. Se puede narrar contundentemente y puede ser un acto de activis-
mo desde el impulso que se le dé. 

¿Cómo surge el personaje de “La Zay”?, ¿su superpoder es una pa-
rodia al cómic de superhéroes?

La Zay surge porque cuando salía con mis amigas maricas cada una tenía 
un nombre siempre en femenino, como La Anderson, La John o La Julián. Yo 
soy la Zay y siempre lo había sido. Cuando veo Mariquismo juvenil siento que 
es muy narcisista, pero es interesante ese narcisismo porque La Zay puede ha-
cer cosas que yo no puedo hacer. A mí me cuesta a veces entender la forma en 
que las personas leen el cómic. Uno tiene una intención que no siempre es del 
todo comprendida y es el tema del superhéroe. No considero que La Zay sea 

Del prejuicio al arte.
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un superhéroe, siento que es una parodia hacia los clichés 
del cómic de superhéroe y clichés del mundo de las redes 
sociales y cómo funcionan ciertas dinámicas. Hay gente 
que se toma muy en serio lo del superhéroe gay, pero es 
una parodia. Yo no leo cómic de superhéroe, casi ni leo 
cómic, no me considero una experta del tema, obviamente 
tengo mis autores favoritos. El cómic de superhéroe es el 
que menos he leído en mi vida, pero conozco los clichés y 
me quería reír un poco. 

 
Has afirmado que tu mayor 
interés es la animación, en 
ese orden de ideas, ¿te per-
cibes como historietista o 
animador?

Como historietista. El mundo de 
la animación me encanta, de hecho, 
tengo dos socios, son mis amigos del 
alma, y con ellos tenemos un proyecto 
de animación. Pero yo no me veo ani-
mando, me encanta, me fascina, me 
motiva, quiero saber, pero me parece 
tan monótono, yo quiero es crear per-
sonajes, contar historias y cosas.

Y te gustaría profesionalizarte…
Sí, sería interesante. Yo ahora no 

estoy muy segura de cómo encami-
narme. Haber estudiado una carrera 
me hizo dar cuenta de todo el tiempo 
invertido en una cosa de la cual solo 

Los superpoderes de La Zay.

vas a dedicar tu vida a un fragmento de ello. No es que sienta que perdí el tiem-
po, pero es la forma en que nos han enseñado a educarnos. No quiero volver a 
sentir esa presión. Quiero ser muy meticulosa a la hora de decidir qué hacer con 
mi vida, en caso de profesionalizarme en algo. Tengo claro que contar historias a 
través del cómic me apasiona muchísimo y si es una posibilidad sería increíble. 

Me resulta llamativo el formato de publicación de tus historietas, 
¿por qué el cómic web?

Yo tenía Instagram con mis fotos, pero sentía que no hacía nada importan-
te, entonces borré los contenidos y me puse a subir dibujos. Eso fue antes de 
Mariquismo juvenil. Noté que la forma en que dibujaba le gustaba a la gente, 
entonces me volví instagrammer de dibujo y crecí rápido en seguidores. En 
el mundo moderno y de millennial, que todo funciona con redes sociales e 
interacciones web, me pareció fascinante poderle llegar a personas de muchas 
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partes con mis dibujos. Cuando quise crear el personaje de 
Mariquismo juvenil yo lo quería con la web. Esa es la for-
ma en que los jóvenes nos comunicamos. Yo sabía que po-
día crear un personaje que saliera en un libro cada tanto, 
en una revista, pero eso se me hacía mucho más aburrido, 
me daba menos control de la situación. En redes sociales, 
tú controlas todo lo que tenga que ver con tu proyecto, es 
más cercano al público. Ahora tengo muchos “peros” por-
que uno se da cuenta de más cosas, las censura, las reglas 
que hay que seguir, blablá. Pero la cercanía que genera la 
web con el público me gusta, si hubiese iniciado de otra 
manera, tal vez, no hubiese tenido una relación tan fecun-
da y cercana con el público.
 

Has publicado tiras especiales para la revista 
Bacánika, ¿es fácil encontrar espacios, fuera de 
las redes sociales, para publicar tiras cómicas?

No, la verdad. Siempre he querido tener un espacio que 
sea constante para publicar, no sé si es falta de búsqueda, 
pero no siento que sea fácil. Siento que se ha perdido el 
espacio que tiene el cómic en los medios impresos y en 
los medios en general. Sin embargo, hay algunos que le 
apuestan a esta forma de arte, pero desde mi percepción 
no me parece tan fácil. 

La Zay El personaje de la web.

Medellín es una ciudad que lentamente viene 
cultivando el cómic, ¿consideras el formato im-
preso adverso, por sus costos, para el historie-
tista paisa? 

Sí, un poco. No sé si la cantidad de personas que consu-
men cómic impreso sea tan grande. Yo sé que en Medellín 
existe un trayecto largo del cómic y hay personas de la 
vieja escuela con contenidos impresos. De hecho, una de 
las primeras publicaciones, creo, de cómic impresa se hizo 
en Medellín con Robot, si no estoy mal. Hay publicaciones 
impresas con mucho tiempo e impacto, pero yo no veo 
que sea algo que pueda perdurar en el tiempo. Por ejem-
plo, revista Larva ya no publica impreso y pierde el ritmo. 
Las gestiones y los recursos no son tan sencillos, hay que 
pelearlos. Siento que el cómic en Colombia es de pelearlo 
mucho, defenderlo y de argumentarlo. El cómic, per se, 
no se percibe como algo que pueda generar un impacto. 
En el transcurso de los últimos años ha habido otras perso-
nas que han empezado a hacer cómic y que están mostran-
do sus cómics a través de internet y tienen un apoyo y un 
público. Hay una revolución de la web. 

«Hay una 
revolución 
de la web.»
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Finalmente, ¿qué tipo de lectores consumen 
Mariquismo juvenil?

La mayoría de las personas que consumen el conteni-
do son mujeres y colombianas. Son jóvenes entre los 18 y 
26 años, lo digo por las estadísticas de las redes sociales 
(de ahí para allá puede variar). Esa es la mayoría, pero el 
público que más “naturalmente” podría sentirse identifi-
cado son las comunidades LGTBIQ, pero a veces quisiera 
contar cosas para muchísimas más personas, no por el 
hecho de que sea Mariquismo juvenil solo te lean maricas. 
He hablado mucho de eso con las personas, por ejemplo, 
me escriben “soy hetero, pero me gusta Mariquismo”, el 
“pero” no es necesario, no se necesita justificar que te gus-
ta por ser hetero, marica, bisexual o lo que sea. 

“La revolución es marica” y digital.



«Siento que el cómic en 
Colombia es de pelearlo 
mucho, defenderlo y de 
argumentarlo. »
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Tramas dobles
Camilo Sandoval & Yaneth Pineda Yapi
por Estefanía Henao
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Contar la historia de sí, la propia, suele implicar también contar la his-
toria de otros con nosotros, su paso breve o prolongado por nuestra vida, 
sus incidencias e incluso los capítulos protagónicos donde apenas somos 
cómplices de otro. Este quizá sea el caso de Yanneth Pineda (Yapi, 1986) 
y Camilo Sandoval (1985). Cada uno se enfrentó a su momento a una 
búsqueda donde el término “ilustración narrativa” parece ser la respuesta. 
A esta llegaron juntos, como pareja, sin embargo, sus afinidades trascien-
den su relación sentimental. Pues más que esto, son ante todo colegas en 
una búsqueda que todavía continúa y en la que, pese a tropiezos, crisis y 
capítulos en común, —en el mundo de la historieta— cuentan a su vez con 
caminos y trazos propios que los distinguen y posicionan. Yapi, por su lado 
cuenta con una línea gráfica colorida y una exploración de las cuestiones 
propias a través del dibujo; Camilo por su parte opta por al blanco y negro, 
y el humor ácido como una de sus obsesiones; no es gratuito que su perso-
naje más destacado sea la muerte. 

Podría decirse sin temor a fallar, que lo suyo, más que una historia en 
común se trata de dos tramas que se entrelazan. Hablamos con ellos 
para desenredar, en el sentido de entender, sus cabos y tramar juntos su 
relación con el dibujo, sus búsquedas, hallazgos, posturas y planes futuros.

¿Cuándo empiezan en el 
mundo del cómic?

Yapi(Y): Viendo las tiras y cari-
caturas de periódico, pero creo que 
el momento en el que yo dije “voy a 
hacer esto” y lo empecé a hacer fue 
por Zape Pelele, ellos eran lo que yo 
quería ser. Los escuchaba en el pro-
grama de radio y los leía en las re-
vistas y dije “eso es lo mío”, empecé 
a hacer [cómics] en el cuaderno en oc-
tavo, gozándome a la profe de mate-
máticas. Tenía solamente dos lectores: 
mis amiguitos y se morían de la risa. 

Camilo Sandoval (CS): Yo empe-
cé con literatura infantil, mi mamá es 
profesora y siempre me está llenando 
de libros, leía mucho a Tintín, me 
gustaba mucho y todavía tengo varias 
influencias suyas en el estilo y en la 
narrativa. También Zape Pelele, que 
en la adolescencia de colegio fue el 
boom y desde ahí muchas personas 
quisimos seguir por ese camino, sin 
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saber lo arduo que era. Y los periódicos de los domingos que tenían esa última 
página de cómics repetidos una y otra vez. 

Y: Hay una historia muy curiosa y es que alguien del colegio publicaba una 
historieta en el periódico estudiantil, se llamaba Chester, y cuando me hice 
novia de Camilo me di cuenta de que él era quien hacía ese cómic. Ahí fue 
cuando nos dimos cuenta de que estudiamos en el mismo colegio. 

CS: Lo publiqué solo una vez, pero tenía varias revistas que hacía con mis 
amigos, solo para nosotros. Fue pura casualidad porque Yanneth fue a mi casa 
y le mostré todos los dibujos, porque tengo unas carpetas llenas de rayones y 
ahí estaba Chester.

Y: Sí, nunca se me olvida. Yo quería ser como el que publicaba ese persona-
je. Ese era otro referente. 

Y de una forma menos inocente o más seria, ¿cuándo inician como 
autores? 

Y: Yo empecé por el lado del dibujo manga, tenía muchas ganas de apren-
der, porque quería participar en el concurso de manga de Norma España, pero 
yo no sabía dibujar manga entonces me metí a un curso de dibujo manga. Ahí 
fue donde conocí a Camilo, era el profesor y a través de él empecé a conocer 
otro tipo de narrativas, luego no me interese tanto en el manga, sino en la ilus-
tración narrativa. Él estaba viendo la forma de publicar libro-álbum y me em-
pecé a meter también por ahí. Luego, asistí a unos talleres que hicieron otros 
autores, Dipacho, Gusti, Ignacio Blanch, Isol, ilustradores de libro-álbum. Y 
empecé a compararlo con el cómic, me di cuenta de que los dos usan recursos 
muy parecidos; los dos están contando historias con las imágenes. Después, 
empecé a dictar un taller de dibujo manga en el Parque Biblioteca de Belén y 
me ofrecieron hacer un Club de Mangakas y acepté, pero ¿qué clase de profe-
sora era, cuando yo no tenía historietas ni nada? Ahí empecé a hacer las mías. 
Creo que fue en 2014 que publiqué la primera en Facebook. 

CS: Yo entré a la Universidad de Antioquia en el 2004-2005 con la idea de 
que quería ser ilustrador. Fui por épocas con los cómics, a veces me gustaba 
mucho hacerlos, luego los dejaba, y esa fue una época en que los dejé, aunque 
llevaba toda la adolescencia haciendo cómics para mí y mis amigos. Me enfo-
qué en el libro-álbum durante muchísimo tiempo, porque trabajaba dando cla-
ses de manga y de apreciación del libro-álbum a docentes y otros formadores, 
hasta que conocí a Yanneth. Redescubrí el cómic, porque ya estaba un poco 
cansado del libro-álbum, veía que no cuadraba ahí porque tenía un humor me-
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dio ácido, que no cuadraba en el mundo de los niños, yo no iba a hacer cómics 
para niños o cosas para niños con esas temáticas, y me sentía un poco hipó-
crita haciendo cosas para niños, sabiendo que lo mío eran cosas más crudas. 
Entonces más o menos por la misma época, en el 2014, empecé a hacer cómics 
también en Facebook, ahí sí en serio, y ya seguí, todo lo que vino después, de 
por fin meterme al mundo del fanzine, pensar más en el asunto, las ferias. 

¿Cuáles son sus influencias a nivel local?
CS: En mi caso, es infaltable Will Zapata, lo conozco desde que estaba 

en el colegio, un amigo que empezó más temprano en este mundo del cómic, 
Juantasma, pero ya no hace tantos cómics, me mostraba los fanzines de Will 
y los de Zape Pelele, y Daniel Rabanal que me parece superteso, leía una se-
rie que sacaba en un periódico, él también fue una gran influencia. Y de resto 
yo no conocía nada del fanzine/ cómic de acá, eso fue mucho después. 

Y: Creo que yo empecé a ver artistas al revés, buscaba más referentes de 
afuera y no estaba muy involucrada con lo que estaba pasando acá, ni local-
mente ni nacionalmente, no los conocía. No sé si deba a que estaba dando 
clases de manga. Luego empecé a ver los cómics de PowerPaola, los de la 
gacetilla Robot de Truchafrita. Los conocí también por Juantasma, él era 
como el dealer de fanzines, él nos visitaba cada rato y nos llevaba el fanzine 
de Dr. Fausto, él fue el que nos empezó a introducir [al cómic local], por él 
yo conocí a Luto. Todo. Ahí fue cuando empezamos a darnos cuenta de que sí 
había gente que también hacía acá. Uno cree que no, por estar todo hermético 
mirando solo un tipo de cómic, se queda encasillado en eso, pero a partir de 
ahí empezamos a ver que había otros fanzines y a abrirnos más a lo local. 

¿En qué momento llegan al fanzine y las ferias como un modo de 
dar a conocer su trabajo?

Y: El primer fanzine salió hace poco. Fue por el interés de empezar a par-
ticipar en ferias. Asistí a unas charlas que estaba haciendo Entreviñetas con 
autores como Anapurna y Richard McGuire. Ahí vi que también quería 
publicar, pero nunca me había involucrado en la movida local que es hacer 
fanzines, ni conocía autores locales. Pero asistir a las ferias es una buena forma 
para empezar a conocer. La primera [feria] a la que asistimos fue a El Garaje 
en 2017 y allá vimos en vivo y en directo a otros autores de los cuales había-
mos escuchado y visto su trabajo en redes, y vimos que a la gente le llamó la 
atención los primeros productos que sacamos.

«...me sentía un poco hipócrita 
haciendo cosas para niños, sabiendo 
que lo mío eran cosas más crudas.»
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CS: Creo que si no es por Yapi, yo no entraba ahí, 
siempre he sido más solitario. Yo simplemente quería estar 
en mi casa encerrado dibujando, que alguien me descu-
briera, me publicara mil libros y poder seguir en mi casa 
encerrado dibujando, pero no se pudo. Fuimos juntos a la 
presentación con Annapurna, Yapi se emocionó mucho y 
me contagió. Y yo “hágale”, pero con ciertas prevenciones. 
Si no fuera por Yapi yo no estaría aquí haciendo fanzines. 
No, no tenía cuándo. 

Y desde entonces asisten frecuentemente. 
CS: Sí, a mí me parece genial y que nutre, principalmente, a los nuevos 

artistas, porque ya tienen referentes, si no hubiera nadie haciendo esto, sería 
muy complicado. Lo digo es por la experiencia en la carrera, porque veo a un 
montón de gente nueva que ya han recorrido el mismo camino que yo, pero lo 
han hecho más rápido, entonces me parece muy bacano que tengan esa posibi-
lidad de conocer por medio de internet y demás el cuento del cómic que se está 
dando acá. Entonces la dinámica aporta mucho sobre todo a los artistas más 
nuevos y posiciona a los anteriores.

Y: Si no fuera por las ferias yo no sabría nada de los artistas locales, no me 
habría abierto a nuevas lecturas o a conocer otros autores, otro tipo de histo-
rias, eso me parece muy bacano. Es un mundo difícil también, o sea, autopubli-
carse, venderse uno mismo, para mí eso ha sido lo más difícil. A pesar de que 
en diseño gráfico a uno le dan algunas herramientas de marketing, ¿cómo es 
venderse uno mismo? ¿vender el producto que uno hace? Ha sido complica-
do y me parece que es agotador, uno es como una miniempresa donde se es el 
único empleado, el de las finanzas, el de los tintos, a uno le toca todo, el men-
sajero… pero es muy chévere que se mantenga también, que haya tanta gente 
detrás de las ferias que las sigue sacando porque eso de alguna forma es una 
plataforma para los autores. 

Ambos vienen de profesiones relacionado con lo gráfico, artístico, 
¿cómo ven esa relación academia y cómic?

Y: Cuando estaba estudiando Diseño Gráfico no estaba tan involucrada con 
el cómic. Toda la vida he dibujado, he tenido épocas en las que dibujo mucho o 
dibujo menos, y en la época de la universidad me aproveché mucho de la ilus-
tración para hacer piezas gráficas, pero nunca tuve problema en presentarlas 
ilustradas o presentar un cómic en algún trabajo. Sin embargo, en diseño no se 
trabaja mucho ilustración, son dos mundos aparte. Mucha gente cree que todos 
los diseñadores ilustran y eso no es así. Eso fue un aprendizaje más autónomo, 
por aparte.

CS: Por mi parte, quería ser ilustrador, pero no sabía qué tipo de ilustrador. 
Si hay un momento en el que tengo la vida más o menos clara y lo que quiero 
hacer, es justo ahora. Al salir del colegio quería ser ilustrador de concept art 
para videojuegos y películas, entonces dibujaba guerreros, dragones, robots... 
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Entré a la universidad [a Artes Plásticas] con esa idea, pero fue un choque, y 
después de un tiempo en crisis empezó a gustarme el arte, la historia del arte, 
el arte contemporáneo, trabajé en el Museo de Antioquia como guia, llevaba 
como una doble vida; de día era estudiante de universidad de Artes Plásticas 
con todo el cuento del arte conceptual y de noche hacía cómics e ilustración 
conceptual pero de videojuegos, de concept art. Nunca encontré la forma 
de unir esas dos cosas, en la universidad no daban cabida a eso, hasta ahora 
apenas lo vengo a hacer. Luego, estudié diseño gráfico y no lo terminé. Creo 
que toda esa mezcla se lleva muy bien, para mí es una estupidez que haya una 
escuela de diseño, otra de arte, todo debería estar junto como en la Bauhaus. 
Ahora afortunadamente en la Nacional, tienen la mente un poco más abierta 
y he presentado cómics allá, yo me muevo en mi carrera es con trabajos de 
cómic o cosas narrativas y sarcásticas, pero todo tiene que ver con una misma 
obra, entonces siento un fresquito. ¡Por fin!
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¿En la Nacional cómo toman el asunto del cómic?¿sí hay profesores 
preparados?

CS: Es como 50/50, pero al menos ya tengo más referentes del mundo del 
arte contemporàneo que han trabajado con cómic, no pueden decirme que no 
puedo hacer cómic sabiendo que gente de arte contemporáneo reconocida a ni-
vel mundial lo ha hecho desde los 70 como Lichtenstein o Álvaro Barrios, acá. 
De todas maneras, se tiene que estar muy bien fundamentado conceptualmente 
para defender una propuesta de ese tipo, tengo compañeros y compañeras que 
han intentado hacer lo mismo y les ha ido mal. Tiene que haber un equilibrio 
entre el concepto, un bagaje de investigación y un proceso para demostrar que 
llegó al cómic o cosas relacionadas de una manera coherente, demostrar que no 
es un capricho. 

¿Cómo fue ese aprendizaje de hacer cómics?
CS: A mí me gusta mucho aprender, no me gusta ir a la universidad, no 

me gusta hacer y presentar trabajos, que me califiquen, pero me gusta mu-
cho aprender y me gusta más aprender cosas por mi propia cuenta. El 90% de 
las cosas que he aprendido, todavía nada, sobre ilustración narrativa, cómic 
y storyboard, las he aprendido yo [por mi cuenta] o yendo a alguno que otro 
taller.

Y: Tiene que ver mucho también con lo que leemos, hay muchas cosas que 
se aprenden cuando uno está leyendo el tipo de historias a las que le gusta-
ría llegar algún día, me parece muy importante eso, yo sigo leyendo novelas 
gráficas y cosas de otros autores, porque me interesa mucho y estudio mucho la 
forma en la que ellos narran, sobre todo situaciones en las que despliegan toda 
su creatividad para presentar flash backs o flash forward. Y siento que es ne-
cesario ver algo de teoría, yo traté de hacerme con unos libros sobre teoría de 
cómic, como El arte secuencial de Will Eisner y Hacer cómics de Scott Mc-
cloud, toca así por libros ya que aquí no hay una escuela especializada o una 
cátedra en una universidad de cómo hacer cómics. Envidio la gente que tiene 
la posibilidad de hacer una carrera en ilustración, aunque he visto materias 
relacionados y asisto a talleres con otros autores y es un aprendizaje enorme, 
además de que le comparten a uno la experiencia que tienen como ilustradores 
y eso lo va formando a uno también. 

Sus estilos distan mucho entre sí, Camilo, en tu caso hay una tenden-
cia al humor y al blanco y negro, ¿a qué se deben estas decisiones? 

CS: El humor me gusta de toda la vida, me gusta lo “bizarro” desde niño, 
los dinosaurios, los dragones, las cosas con colmillos que matan y descuartizan 
gente, me encantaban los Garbage Pail Kids, mientras sean cosas asquerosas, 
puercas, pero graciosas, soy feliz. Los dibujos animados que veía y veo toda-
vía, tienen unas cosas muy bizarras, me he dado cuenta de que las influencias 
de esa época todavía están latentes. Y el blanco y negro es una cuestión de 
versatilidad, me desespera no terminar las cosas, si yo me demoro más de 4-5 
horas haciendo un dibujo, ya [lo dejo]. Y me gusta mucho el blanco y negro, 
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desde que empecé a leer manga, antes leía cómics de su-
perhéroes y la mayoría de estos están coloreados, pero no 
me gusta ese color, en cambio el manga logra el efecto de 
impacto solamente con el blanco y negro. 

Yapi, tu estética está más presente el color de 
una forma delicada y a la vez una búsqueda 
hacia asuntos más propios e introspectivos. 

Y: En el tipo de temáticas, creo que es un reflejo de esa 
misma pelea interna que tengo y una búsqueda también, 
no solamente por cómo voy a ser como artista, sino tam-
bién como persona. Ese terror que tengo de vivir también. 
Parece que todo estuviera en calma pero me produce 
mucho terror, en este momento, el mundo, todo lo que está 
pasando, entonces siento una necesidad de dibujar o de 
escribir, de sacarlo de alguna forma. Y las selecciones del 
color también ha sido una búsqueda por cuáles técnicas y 
materiales de dibujo usar, he encontrado que en la tinta y 
una paleta medio pastel, me siento medio cómoda. No sé 
si eso contribuya a la narración, a veces he tratado de que 
el color sea un elemento narrativo de la imagen, a veces es 
más porque soy diseñadora y busco un color que contraste 
bien con el otro o que se vea bien, la elección es más por-
que estéticamente se vea bien. 

«Es un 
mundo difícil 
también, o sea, 
autopublicarse, 
venderse uno 
mismo, para mí 
eso ha sido lo 
más difícil.»

Estas preocupaciones se hacen evidentes en al-
gunos de tus cómics como “Descendencia crio-
lla”, publicado en la sección de Entreviñetas de 
El Espectador, por ejemplo. ¿por qué el cómic 
para poner en evidencia estas cuestiones?

Y: A veces he usado ilustraciones también. No sé, a 
veces me siento un poco impotente como ser humano 
porque no tengo muchas herramientas para cambiar cosas 
que están pasando y de las que me siento responsable de 
alguna forma y el cómic es una contribución pequeña, 
pero es una forma de entregar un mensaje y me parece 
muy importante entregarlo y decirlo, lo lea alguien o no 
lo lea, sirva o no sirva, esté bien explicado o no. A veces 
he tenido esa preocupación, de hecho vino con el cómic 
de El Espectador, una crítica de un profesor de Genética 
de la Nacional de Bogotá, que me destrozó el cómic. Ese 
era un tema delicado y tuve un buen tiempo investigando, 
después de la crítica hice un diplomado de Agroecología, 
porque a veces uno siente inseguridad con las cosas que 
está diciendo, a pesar de que traté de investigarlas bien, 
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Cómic publicado en la sección Entreviñetas del periódico 

El Espectador, en noviembre de 2018. 
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y quería estar muy segura de mis argumentos y de lo que 
estaba queriendo decir. Son cosas que a mí me preocupan 
como ser humano y eso me lleva a otros temas y a otras 
preocupaciones: querer averiguar quién soy, el feminismo, 
la alimentación, lo que pasa ahora, lo que me está revol-
viendo la cabeza y quiero comunicar eso también. 

Sandoval, por tu parte, Zaz es cada vez más recurrente en tus tiras, 
¿cómo surge este personaje alusivo a la muerte?

CS: Surgió gracias a la Universidad Nacional y al Inktober del 2018. Ya 
había hecho el Inktober [ilustrado] pero a la gente no le gustó así, entonces 
decidí hacerlo en cómic, e hice uno de los retos del día que era la muerte típica 
matando a dos amantes que estaban haciendo el amor y decía “coitus interrup-
tus”. Esa historieta me la robaron muchas veces, le quitaban mis créditos y la 
publicaban, creo que todavía debe estar rotando por ahí. Me dio mucha rabia 
eso y justo estaba en la universidad trabajando sobre conceptualización y lo 
que quería como artista, estaba haciendo algo sobre el duelo, la muerte y empe-
cé a hacer cómics con ese personaje sobre lo que me preocupa acerca del duelo, 
sobre la pérdida, el saber que el otro en algún momento se va a morir, y me 
di cuenta que necesitaba ese personaje porque si no me iban a seguir robando 
los cómics, porque era la muerte de todo el mundo, tenía que personalizar mi 
muerte, que fuera una muerte mía, que quien la viera la reconociera, entonces 
empecé a diseñar el personaje y le agregué varios elementos que la identifica-
rán, entre ellos el color. No quería que fuera una muerte triste, además, no era 
la idea de la muerte como el momento final, sino una idea del tiempo, de ciclos, 
que a la final no es la muerte, sino una representación del tiempo, por eso le 
puse un ojo y el otro no, el que sí tiene es el símbolo del helio, porque el hidró-
geno ya lo tiene Dr. Manhattan en Watchmen, además eso le da la característi-
ca de que es muy mala de un lado y muy buena del otro; un lado tétrico y otro 
más amable, con el ojito. De ahí salió el personaje, es tan poderosa que puede 
hacer cualquier cosa a la hora que se le dé la gana, a quién se le dé la gana, a 
hombres y mujeres por eso nunca la defino, está en cualquier época, pero se 
dedica a contar historias muy cotidianas, y le puse precisamente el nombre por 
el asunto del ciclo: ¡Zaz! 

 ¿En qué medida sienten que les ha aportada el tener pareja 
historietista?

CS: Eso tiene sus pros y sus contras,[por ejemplo] la gente llegó a actuar 
como si fuéramos un solo ente. 

Y: Hemos tratado de equilibrar eso, pero a veces la gente no lo ve así. Me-
nos mal, el trabajo de cada uno es diferente. Ha sido chévere, hemos podido 
trabajar juntos también, pero la línea no resulta ser ni de Camilo ni mía, sino 
como un híbrido entre los dos. 

CS: Es importante la huella propia, a mí también me gusta mantener mis 
cosas a parte. Las veces que hemos trabajado juntos ha resultado muy bien y a 
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los clientes les encanta, porque trabajamos bien juntos. A 
mí me gusta mucho trabajar con Yapi, pero saber que ella 
está haciendo lo suyo y yo la estoy ayudando de alguna 
manera, apoyándola.

Y: De hecho, lo bueno de que trabajemos en el mismo 
medio es que nos podemos ayudar mucho a pesar de que 
ninguno esté metiendo la mano en el trabajo del otro y es 
muy bueno también que cada uno tenga sus propias cosas. 

CS: Ha sido chévere porque habla-
mos horas y horas [sobre esto]. Dife-
rente a si tuviera una pareja de otra 
profesión e intereses. Eso ha sido muy 
chévere,y poder afrontar esas crisis 
creativas y existenciales juntos. 

Y: Sí, los dos hemos ido de la 
mano: primero libro-álbum, luego 
cómic, pero cada quien trabaja en lo 
suyo. Nos hemos levantado juntos en 
este mundo del cómic. 

¿Qué proyectos a futuros tienen?
CS: Voy a hacer el inktober, ya 

llevo como el 80 % pensado y escrito. 
Me gusta hacerlo porque el año pasado 
eso me disparó de una manera impre-
sionante y pasé muy bueno haciéndolo, 
fue un reto personal, y salió Zaz de 
ahí. Y a parte de eso quiero pasar los 
cómics a animación en blanco y negro 
también para un canal de YouTube.

Haciendo lo que están haciendo 
las grandes compañías hoy día, adap-
tando novela gráfica a películas y es 

Historieta con el personaje Zaz.

porque ya tienen el cómic, la historia construida, el storyboard, los personajes y 
ya saben que funcionó, y mucho del trabajo que debían hacer ya está hecho. En-
tonces eso es lo que quiero hacer, ya hice el trabajo lo voy a pasar a animación, 
quiero que la gente lo comparta, de la manera inmediata que lo hace, pero ya con 
movimiento y sonido, porque es muy atractivo. 

 Y: Yo quiero seguir más con los libros, las publicaciones. A mí me interesa 
mucho todavía la impresión y quiero seguir trabajando en eso. Estoy trabajando 
en proyectos de novela gráfica y presentándome a becas, concursos y cosas así. 
Me presenté a la residencia de Angulema. Y hablar directamente con editoriales, 
pero antes necesito tener esos proyectos de novela gráfica más maduros, porque 
aún están muy esbozados, y por las experiencias que nos han contado, hay que 
tener algo más consolidado. 
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¿En sus planes está publicar 
con una editorial?

Y: Sí, es a lo que quiero apostarle 
ahora. Sé que es un trabajo de mucha 
disciplina y eso es lo que más me ha 
costado, sentarme a trabajar en un 
mismo proyecto, trato de concluirlos, 
pero siento que me saturo muy rápido 
de la temática que esté trabajando, 
siento que la tengo que dejar de lado 
un momento y quizá ese es el pro-
blema con la novela gráfica, que hay 
que sentarse a trabajar en lo mismo, 
a conocer a los personajes, porque 
tienen que tener su propia voz, hablar 
en la historia, cómo va a concluir... es 
cuestión de ponerse juicioso a hacerlo. 
Tengo muchas ganas de hacer novela 
gráfica y tengo en mente varias histo-
rias, y quiero trabajarles, pero tengo 
que equilibrar esta vida, por una parte 
está el pensar en pagar las cuentas, un 
montón de cosas, y novela gráfica es 
un proceso largo, luego hay que espe-
rar más, presentarlo a una editorial o 
a un concurso, hay que seguir parti-
cipando en concursos pero también 
apostarle al trabajo editorial, a mí me 
gustaría tener libros publicados. En-
tonces, mientras tanto deben salir pro-
ductos que son más inmediatos como 
el fanzine, los stickers, porque dan 
esa posibilidad de tener una ganancia 
un poco más rápido.

CS: A mí también, pero yo no soy 
muy hábil para hacer historias exten-
sas, tengo algunas ideas que sé que 
dan para eso, pero tengo una dificul-
tad terrible para echarle cabeza a una 
sola cosa durante mucho tiempo, sé 
que puede ser un capricho mío y me 
toca luchar contra eso, también está el 
pagar arriendo y toda la cosa, enton-
ces uno como que se ve en problemas 
para sacar un proyecto que no sabe si Página del Fanzine “Para ser libre hay que cerrar bien los ojos” de Yapi.
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«Menos mal, 
el trabajo de 
cada uno es 
diferente.»

va a resultar o ganar un concurso, si van a publicar, en-
tonces también es como una incertidumbre. Pero que me 
gustaría, claro que sí. 

Han mencionado mucho el concepto de “ilus-
tración narrativa”, ¿a qué se refieren con esto? 

CS: Me parece un poco delicado separar tanto las co-
sas, que el cómic es una cosa, la ilustración para libro in-
fantil es otra, que la ilustración para libro-álbum (juveni-
les) es otra, porque a la final lo que hacen todas es contar 
historias entonces por eso tratamos de encerrar todo en el 
concepto de “ilustración narrativa”. Incluyendo también 
storyboard, cómics, la ilustración editorial que también 
puede ser narrativa, videojuegos. Además, en todo este re-
corrido que hemos llevado juntos, estudiando y analizando 
las obras de otras personas, notamos que cuando nosotros 
hacemos algo, sea cualquier cosa, así sea una ilustración 
editorial siempre tratamos de contar algo, nos urge contar 
una historia en lo que sea que estemos haciendo, entonces 
por eso manejamos ese concepto de ilustración narrativa.

Y: Creo que tiene que ver también con esa formación que tenemos, han sido 
talleres, no ha sido algo formal en una universidad ni nada, pero tuvimos la 
fortuna de tener talleres con personas de otros países que trabajan eso “ilustra-
ción narrativa”, en la cual la imagen no es una competencia para el texto 
o no está simplemente repitiendo lo que dice el texto, sino que es una imagen 
que tiene una segunda historia también, es una imagen que también hay que 
leer todos los símbolos dentro de ella, todos los elementos, los personajes, todo 
lo que hay dentro de la imagen para que está también tenga un significado. Y 
nos hemos encaminado por ahí, no queremos que sea simplemente una ima-
gen bonita o que gráficamente sea muy llamativa, sino que también tenga un 
contenido, que la persona que logre ver el detallito, el guiño, o lo que sea que 
uno ponga en ella, se sorprenda también porque es muy chévere eso, y nosotros 
también leemos muchas imágenes de otros ilustradores y es muy bacano en-
contrar esos detalles y nosotros también lo queremos hacer ahí. 

CS: Uno no puede evitar poner más y más cosas, como pistas a que alguien 
de pronto las coja, es como esa necesidad de narrar cosas, de tirar detalles, 
pistas. Es como otro nivel de dibujo, yo dibujo y vos lo ves, no. Yo dibujo y vos 
vas a entrar en un juego conmigo de complicidad así no me conozcas, así nun-
ca me vayas a conocer en la vida, pero el hecho de que vos cojas ese detallito 
que había allí escondido crea como un vínculo inmediato.

Ambos mencionan que dibujar cómic es como una pulsión, ¿es así?
CS: Total. Nosotros hablamos mucho de eso, nos gastamos horas y horas 

hablando sobre eso y hemos llegado a conclusiones: sí, es una necesidad, una 
necesidad casi vital; dejar de dibujar es como morirse un poquito. Por lo me-
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nos desde mi experiencia, yo dibujo desde que tengo 3 años y si yo me pongo 
a ver, no he dejado de dibujar más de una semana en toda mi vida, yo dibujo y 
dibujo, lo que sea, pero dibujo. Nunca he parado, es la única cosa que he hecho 
durante toda mi vida de manera apasionada y no la voy a dejar de un momento 
a otro, es imposible. Yo no me imagino un trabajo en el que me toque dejar de 
dibujar, no lo haría.

 Y: Sí, sé que suena exagerado, decir “como morirse un poquito”, pero a mí 
mi cuerpo, de alguna forma, me dice que necesito sacar el tiempo para esto, 
y he estado tomando la decisión de salirme de oficina, porque físicamente me 
enfermo, llegan todas esas preocupaciones por no tener el tiempo para hacer 
esto y mi cuerpo me obliga, entonces ahora estoy luchando con eso, pero estoy 
segura de que esto sí es lo que quiero hacer y a lo que me voy a dedicar. 

¿A qué otras conclusiones han llegado con relación al oficio?
Y: ¿Cuál era la pregunta que nos hacíamos en estos días?
CS: Si tuvieras la posibilidad de estar haciendo lo que quisiéramos hacer. 
Y: Con lo económico resuelto. 
CS: ¿Qué estaríamos haciendo en este preciso momento? 

¿Qué estarían haciendo?
Y: Yo estaría dibujando. 
CS: dibujando. Echado en la hierba 

con el sol encima, sin preocupaciones 
de nada.

Y: sí, con una ventana que diera 
a una playa, pero dibujando. Algo 
que nos preguntamos mucho es ¿cuál 
será el equivalente de esa pasión que 
nosotros sentimos por dibujar en otras 
personas? O sea, lo que yo hago en mi 
tiempo libre siempre es esto, dibujar o 
leer, o ver una pelìcula, pero relacio-
nado con lenguaje narrativo. 

CS: Es que eso ya es tan de uno, 
de toda la vida, que uno ya lo da por 
hecho. 



«...dibujando. 
Echado en la 
hierba con el 
sol encima, sin 
preocupaciones 
de nada.»



Mirada fotograma
Byron Alaff
por Sebastián Giorgi
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Byron, comentabas que hacías historietas des-
de pequeño, parodias de Spiderman, de super-
héroes, que también dibujabas Ásterix, pero em-
pezaste a publicar desde el 2014, ¿cómo fue esa 
llegada al ejercicio de publicar historieta en el 
2014, cuál fue esa primera historieta que publi-
caste y si eran parecidas al formato de historias 
cortas que manejas ahora en redes sociales?

Yo tenía un blog que se llamaba Top five y ahí publi-
qué historietas, no seguido, pero sí publiqué una que otra, 
no me acuerdo cual fue la primera, creo que fue un dibujo 
en paint o algo así de unos punkeros. Sí, corticas. Como 
alguna situación que me pasó con mi ex. 

Comentaste también que preferías lo análogo, 
pero ahora la mayor parte de la difusión es por 
redes sociales, ¿siempre te ha gustado involu-
crar tanto lo análogo como lo digital?

Sí, yo empecé publicando primero en internet en el 
blog. Ya le había mostrado primero algo a Joni b y siem-
pre me decía publique, publique y no publicaba porque 
era muy tímido. El blog que mencioné antes fue el que me 
abrió puertas y me permitió publicar cosas.

Entonces, ¿llegaste a Entreviñetas antes de 
empezar a publicar tus dibujos?

Sí, ya cuando pasó lo del blog, llegó Facebook y los 
blog empezaron a quedar en el olvido. Publiqué una viñeta 

Byron Alaff Vélez  (1979) es fotógrafo, camarógrafo, 
historietista, dibujante, ilustrador y fanzinero. Es Maes-
tro en Artes Plásticas de la Universidad Nacional de 
Colombia y tiene estudios en el Centro de Investigación 
Cinematográfica (C.I.C.) de Buenos Aires, Argentina. 
Además del blog Top five donde comenzó a publicar 
sus historietas y un portafolio fotográfico bastante 
extenso que se puede encontrar navegando en internet, 
Byron publica cada cierto tiempo, y por su cuenta, varia-
dos fanzines e ilustraciones, en técnicas como la serigra-
fía, tinta china, ecoline y lápices de colores que vende 
en ferias de ilustración y cómics como El Faire. Tiene 
también una página en facebook llamada “By-ron”. 
Este año lanzó su primera historieta larga Resaca, en 
la cual el estado de embriaguez trasciende al alcohol.
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en Facebook y me seguía Daniel Jiménez, de Entreviñetas, porque yo era el 
que tomaba fotos [en el festival]. Vi que compartieron mi publicación, la vio 
mucha gente y esta gente empezó a decir como “ve, que Byron siga publican-
do” y seguí publicando. 

Mi primer fanzine impreso se llamó Ella, eso fue hace como 4 años. Vi que 
ya tenía suficiente material para hacer un fanzine y lo saqué, a los dos meses 
saqué otro de fotografía, ese se llamó Firulais y desde ahí no he parado.

Página 1 de En la carre-

tera, cómic que recuerda 

las road movies.



35

 Tienes formación de fotógrafo y una gran parte de tu trayectoria 
profesional está enfocada en esa disciplina, ¿cuál es esa diferencia 
entre la imagen dibujada y la imagen fotográfica?, ¿qué potencia-
les le encuentras a cada una?

No sé, no había pensado en eso. Pero, me divierto más con los cómics. 
Por ejemplo, Firulais que es de fotografía, es de perritos que me encuentro 

o me encontraba en los trabajos, o paseando, que siempre hay uno que lo sigue 
a uno. La diferencia es que para tomar fotos hay que salir, hay que conocer, hay 
que establecer relaciones con gente, en cambio los cómics son más solitarios, 
uno los puede hacer en la casa; uno está solo, en la pieza , dibuja donde sea. En 
cambio, hacer fotos requiere modelo, locaciones, es más caro.

En temas de producción tiene más procesos. Yo he hecho fotonovela y suelo 
ser mi modelo, porque una vez iba a hacer una larga y me tocaba contar con 
actores, vestuario, locaciones. Creo que es eso, la facilidad de que con el cómic 
uno lo puede hacer en la casa sin tener que mediar con gente.

En el dibujo vos tenés ahí al actor. Yo lo tengo ahí, lo muevo como quiera, 
no le tengo que pedir permiso ni ponerlo a firmar cosas, no tengo que pedirle 
que mueva la cara, que tenga un buen encuadre, una buena luz. Uno con el 
dibujo lo hace y ya.

¿Sientes que esa formación y trayectoria como fotógrafo te ha 
servido para el dibujo?, ¿en la disposición de viñetas, el ritmo, la 
composición?

Claro, para crear atmósferas, para saber ubicar los globos, los diálogos; me 
ha servido mucho. De alguna manera, cuando hago cómics es como editar. Me 
divierte mucho editar un cuadro con texto y eso viene del video y la fotogra-
fía, es como jugar con los tiempos también. Y mi fotografía no es una imagen 
quieta, sino como un fotograma, como, aquí hubo un antes y un después.

Entonces te interesa mucho el movimiento, ¿establecerías alguna 
diferencia en el manejo del tiempo con el cine y con el cómic?

Diferencia, en el cómic vos lees en 5 minutos todo lo que uno ha hecho en 
un año y en el cine uno tiene que sentarse dos horas a ver una película. En 
un comic no, uno puede parar y seguir leyendo luego. El cine es más rápido, 
no tiene ese antes y después, en el comic ese proceso es diferente. Uno puede 
devolverse y leer lo que viene después.

¿Te ha pasado que tienes un tema y lo pensaste primero para foto-
grafía, pero te diste cuenta que mejor era dibujarlo? ¿En qué mo-
mento te das cuenta que un tema es bueno para dibujo o fotografía?

Pues me ha pasado mucho. Tengo una serie que se llama Ella, de fotografía 
y dibujos. Son unas viñetas de una mujer haciendo unos gestos y una frase y 
cuando me vine a vivir a Medellín, porque antes estaba viviendo en la Ceja, en 
la casa que empecé a vivir, vi un murito parecido al de los dibujos y dije “estos 
dibujos también tienen que ser fuertes” y empecé a tomar las fotos. Tengo una 
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Tv movie

serie de fotos de mujeres. Ya llevo como 85 fotos.
Resaca iba a ser un guión para una película, empezó 

como una sinopsis, luego como un texto de 15 páginas 
que son 15 minutos y luego lo fui alargando y alargando. 
Como es tan difícil hacer una película sin gente, salió en 
cómic y así muchas cosas se han dado.

Por ejemplo a mí se me ocurre un cómic y en ese 
momento tengo como pereza de dibujar entonces puedo 
hacerlo en fotos y así.

En Resaca ¿Cómo fue esa transición de pensar 
algo primero para cine y luego para historieta?

Difícil porque el cine tiene que tener una opción. En 
cambio en el cómic esa opción se parte en viñetas. En el 
guión dice: el personaje caminó hasta allá. En el cómic vas 
a mostrar la caminata en una sola viñeta o vas a partirla…
Mucho del guión [original] me tocó cambiarlo para dibu-
jarlo porque no era capaz, no me cuadraba [para cómic].

¿Te gustaría seguir haciendo historietas largas?
Sí, claro. Tengo también un cuentico que he intentado 

hacerlo en largo, tal vez algún día saldrá. Pienso que es 
bueno demorarse elaborando un trabajo de largo aliento, 
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así como Anders Nielsen, que se demoró diez años cons-
truyendo Grandes preguntas, pero ya que uno sepa que 
va a la fija. Pienso que algún día volveré a sacar un segun-
do [cómic] largo mejor editado, más bonito pero por ahora 
no lo veo pronto...

Tienes influencias como Thomas Ott y Daniel 
Clowes en cómic. En cine y literatura, ¿cuáles 
han sido tus influencias?

En cine me han influenciado las películas de Win Wen-
ders. Vi Alicia en las ciudades y dije, yo quiero hacer 
esas imágenes. Paris Texas, Tan lejos y tan cerca. Win 
Wenders es muy importante y Fassbinder. Luego empecé 
a ver fotógrafos, no de cine sino como Noel Golding, que 
me encanta. Las fotografías del tipo son las que yo quiero 
hacer siempre. Como alguien solitario con una atmósfera 
grande, como las pinturas de Edward 
Hooper. En literatura me encanta 
Paul Auster cómo maneja los per-
sonajes. Por ejemplo Resaca le debe 
mucho al libro La conjura de los ne-
cios de J.K. Toole. 

En tu obra uno nota cier-
to respeto por la imagen 
de la mujer, sin embargo, 
tus obras tienen una fuerte 
carga sexual, ¿qué piensas 
de hacer este tipo de narra-
ciones en una ciudad como 
Medellín que es tan conser-
vadora, pero a la vez tan do-
ble moral?

Desde que empecé a dibujar creo 
que siempre he hecho este tipo de 
historias. En el blog escribía mucho 
sobre mí. Pero también estaba el 
cuento de mi ex novia, de mis amigas, 
pues, porque siempre he andado con 
mujeres. Creo que es por eso también. 
Por ejemplo en la escuela en tercero 
de primaria yo era el único hombre 
y el resto eran mujeres, en mi fami-
lia me criaron mis tías y mi mamá y 
creo que es por eso, siempre he estado Foto-viñeta de la serie Ella.
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con mujeres, mis series favoritas son cosas como Candy 
Candy, Sailor Moon y ahora Orange is the new black. 

Me llama la atención el tratamiento de lo afec-
tivo en tu obra, no tanto lo romántico, sino la 
relación hombre-mujer. 

Tengo varios dibujos explícitos que son porno pero 
intento que no se quede solo en lo porno. Me interesa que 
haya un matiz, porque por ejemplo hay películas porno 
donde solo follan y ya pero no hay nada de cómo llegaron 
a eso o porque están follando. 

Sería como crear algo que justifique ese en-
cuentro… que no sea porque sí.

Sí. Igual hay encuentros en la vida que son porque sí 
pero al menos que tenga una atmósfera que uno pueda 
llorar.

¿Calificarías tus cómics como pornográficos o 
eróticos?

Creo que en la mitad.

¿Consideras importante profesionalizarse o lle-
gar a la academia para hacer cómics?

No, no. Creo que lo importante es camellar y camellar. 
Para ser fotógrafo por ejemplo no creo que sea necesario 
tomar un curso de fotografía. No. Vaya tome fotos, es lo 
mismo con dibujar. “Ahhh, es que no sé dibujar, pero si 
ni siquiera lo ha intentado”. No creo que haya que irse a 
estudiar a una academia para hacer cómics. Siento que es 
más de práctica y aprender en la marcha.

 ¿Cómo definirías tus historias?
A veces son historias que me pasaron a mí o a alguien 

cercano a mí o que me pasaron alguna vez pero fue hace 
mucho tiempo y las miro y digo ve, esto puede pasar o ve, 
que tal si en vez de que hubiera pasado esto, hubiera pasa-
do esto otro. Entonces son como íntimas.

Eso de lo autobiográfico es curioso. Por ejemplo, 
en Resaca el protagonista es fotógrafo.

A mí también me han preguntado que si era autobio-
gráfico. No. De pronto que el man dejara la fotografía para 
hacer cómics eso es muy mío porque yo no soy el man que 
está exponiendo siempre o lo llaman de alguna revista, no. 

«El cine es 
más rápido, 
no tiene 
ese antes y 
después, en 
el comic ese 
proceso es 
diferente..»



/byralaff/

Resaca, el cómic de mayor extensión a la fecha.

Es el man que toma fotos. Ya por ahí 
sí fue como autobiográfico.

¿Qué percepción tienes de la 
escena del cómic en Medellín?

Pues como decía Álvaro (Trucha-
frita) hace poco, hay gente haciendo 
más cómic, pero todavía falta.

¿Qué autores destacarías?
Ana López, el cómic Pánico. Ma-

neja muy bien los ritmos, por ejemplo 
está deprimida y sale bailando… Es 
una chimba como maneja el ritmo. Y 
ese final me mató, que empieza por 
allá en una viñeta con unos pajaritos. 
También está Joni b. Joni pues, siem-
pre. Está Marco (Noreña) que tam-
bién es muy bueno. Está Gelatina, 
Gelatina va muy bien. Hay gente muy 
buena que yo sigo y todo. Me gusta 
mucho Gusanillo y Camilo Vieco.

¿Más que un tema de produc-
ción que sientes que falta?

Más gente y más unión. Porque 
no estamos unidos, es pura gente por 
aparte como en islas. Por ejemplo, en 
Buenos Aires hay sindicato y todo. 
Se reúnen y arman un fanzine entre 
todos. Aquí de pronto hay una revista 
que uno manda el cómic y lo publican.

¿Decías que es muy difícil vi-
vir del cómic?

Ahora sí. De pronto en unos años 
de pronto sí se pueda. Que nos una-
mos, que haya sindicato, que se pueda 
hacer huelgas, je.
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« No creo que haya 
que irse a estudiar 
a una academia 
para hacer cómics. 
Siento que es más de 
práctica y aprender en 
la marcha..»



Tres fanzineros de las tiras cómicas
Gelatina, Moscovisión y Casetera

por Laura Cañas

4
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Hay algunos nombres siempre presentes en las ferias de fanzines de 
Medellín, que cada vez son más populares,entre los más constantes de los 
últimos años podemos hablar, entre otros, de las publicaciones Gelatina, 
Moscovisión y Mazamorry. Con una estética y temática similar, es fácil 
asociarlas como parte de una misma línea editorial, y sin embargo se tra-
ta de propuestas de tres autores diferentes. Gelatina es una creación de 
Ángela Pérez (1990) , Moscovisión es producido por Santiago Restrepo 
(1997) y Mazamorry por Carlos Martínez (1989), Casetera es su firma ar-
tística. Las tres publicaciones llevan tres años o poco más elaborándose y 
circulando en la ciudad y en el país. 

Coinciden en su contenido: tiras cómicas de una página generalmente 
y en ellas se abordan los temas del amor, el trabajo, los amigos, la calle, el 
estudio, la cultura, que interpretan a través del humor y el absurdo. En su 
mayoría impresas y pensadas en blanco y negro, con personajes dialogan-
do como protagonistas en las viñetas, las historietas de estos tres autores 
muestran el sinsentido o lo risible de la cotidianidad, lo que les ha permi-
tido dirigirse a una comunidad consolidada de seguidores en redes sociales 
y de lectores de sus publicaciones impresas autogestionadas. 

Además de participar frecuentemente en ferias, Ángela y Carlos también 
gestionan este tipo de eventos sociales donde participan otros historietistas 
y fanzineros de la ciudad. Carlos organiza La Revueltería y Ángela organi-
zó Eterno verano y la maratón de 24 horas de dibujo de historietas Cosos 
dibujando en Medellín, que sucedió simultáneamente en Cartagena, Ma-
nizales y Pereira. 
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«Si queremos 
hacer cómics nos 
toca tener quien 
nos mantenga,»

¿Cómo empezaron a hacer cómics?
Ángela (Á): Yo dibujaba desde que estaba en el cole-

gio y tenía claro que quería ser mangaka, dibujaba pero 
no hacía cómic. Un día me metí a un curso de caricatura. 
También fui a un festival que hacían acá y estaban Marco 
Noreña y todas estas personas hablando de los fanzines, 
en Entreviñetas. Vi que ellos estaban animando a hacer 
cosas y me dije que de nada me servía dibujar y no hacer 
lo que quería hacer, de hecho creo que ese era el mensaje 
de las charlas de esa feria. Entonces, ahí empecé y las pri-
meras cosas que hacía eran muy autobiográficas, de estar 
hablando con mis amigos y si algo nos parecía gracioso, 
lo dibujaba. Empecé haciendo tiras cómicas, ya en este 
momento quiero hacer algo más serio, salirme del lado 
de la tira cómica, que no la demerito, pero quiero hacer 
algo pensado más en la ficción, no tanto autobiográfico. 
El curso que mencioné era con Rocki, un caricaturista de 
acá, que también ha hecho tiras cómicas y hay dos cosas 
que recuerdo que él enseñaba mucho: primero, a hacer un 
personaje y por ahí empezó Tina [o Gelatina], que fue 
caricaturizarme a mí misma, y lo otro que nos decía era de 
la firma, que era super importante.

Santiago (S): Yo también dibujo desde que tengo me-
moria y fue algo que no dejé a medida que fui creciendo, 
en el colegio dibujaba detrás de los cuadernos y luego 
entré a cursos de dibujo, veíamos muchas cosas, entre esas 
un poco de cómic pero no era tanto de narrativa, sino más 
por el estilo de dibujo, como el manga, americano, etc. 
Luego salí del colegio y empecé a estudiar Artes Visuales 
en el ITM. A medida que fui conociendo gente fui ente-
rándome de que existía el fanzine y por ahí me fui yendo, 
me empezó un deseo de contar historias muy influenciado 
por Liniers y quería de alguna manera hacer algo como él. 
Por esa época coincidió que salió un taller en la Biblioteca 
EPM que dirigió Larva, lo dictó Daniel Jiménez, sobre 
historia del cómic, en algunas sesiones también había 
invitados como Luis Echavarría y Marco Noreña, que 
nos enseñó a hacer fanzines en forma de ruana y con ese 
empecé. También empecé a buscar quien hacía cómic en 
Medellín.

Carlos (C): Siempre he tenido afinidad por la ilus-
tración, por dibujar. Desde muy pequeño mi madre me 
compraba tiras de Quino, y las disfrutaba leer por mon-
tones, dibujaba y con base en lo que leía también trazaba 
mis historietas, aunque en esa época no las llamaba como 
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tal, les decía muñequitos. ¿Hace cuanto me dedico a los 
cómics? Como tres años, antes de ese tiempo sí dibujaba 
pero realmente no había una constancia, muy esporádico. 
Mi formación como tal, hablando netamente de la parte 
académica, soy Diseñador Gráfico del Cesde, titulado 
como técnico. 

 
Sus trabajos están muy en-
focados en el humor y lo 
absurdo, en temas muy coti-
dianos, ¿cómo lo definirían?

Á: Últimamente pienso que es una 
fórmula que puede ser contraprodu-
cente si uno se acostumbra a ella. Está 
bien porque engancha más, pero a la 
vez está mal porque no es una historia 
que vos craneaste y pensaste “ah, voy 
seguir esto por aquí y le voy a dar un 
giro”. Sí, tengo comics que son más 
largos, pero la mayoría están inconclu-
sos, entonces estoy tratando de darles 
fin. Pero creo que tampoco hay que 
quitarle el valor porque es una escuela, 
y hay gente que se enfoca en eso y son 
unos tesos, Condorito es eso. También 
pienso que es bueno porque ayuda a 
enganchar a la gente que no lee comic, 
porque es rápido de leer. 

C: Netamente satírico, la idea mía 
es retratar la situación del colombiano 
promedio, que mis tiras las lean y que 
se puedan sentir identificados inde-
pendientemente si es un chico, una 
chica o señora. 

S: Yo estoy de acuerdo con Gela-
tina. Moscovisión realmente fue una 
especie de metáfora que me inventé 
para darle sentido a lo que quería 
hacer de contar historias. La metáfora 
es porque me gusta la mosca porque 
va por ahí volando sin rumbo, de un 
lado a otro, moviéndose y no está 
muy definido, yo lo que hice fue un 
anagrama con la palabra cosmovisión 
que significa forma de ver el mundo. 

Cómic de Ángela Pérez. 
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Yo me identificaba con la mosca por ser así (…) yo toda la vida fui así como la 
mosca, pero en la carrera me di cuenta, no definía un perfil como tal. Entonces 
yo quería unas veces esto y otras veces otros, y esa fue la metáfora que me 
inventé para justificar esa intención creativa de ser como una mosca y de picar 
aquí y allá. 

¿Sientes que has encontrado el camino o la certeza en la historieta? 
S: Sí, yo diría que sí. Empecé a conocer el cómic, y desde eso siento que 

es algo que me gusta, no pienso que me vaya a retractar después. Fue muy 
interesante cuando vi el taller con Larva porque yo no conocía otra cosas de 
cómic que no fuera súper héroes o tiras cómicas y yo no era muy fanático de 
eso, pero ahí vi que había otros géneros e intenciones y otras cosas que podían 
suceder con la historieta, sentí que era un lenguaje en el que podía fluir de una 
manera más natural, entonces veo que sí es como una certeza. 

Al ser pensadas desde lo absurdo, 
sus historietas tienen mucha acogida 
en internet donde lo que más se com-
parte son memes basados en este tipo 
de humor, ¿qué papel cumple para 
ustedes el internet?, ¿algunas de las 
cosas que hacen son pensadas para 
viralizarse en este medio?

Á: El internet funciona para darse 
a conocer, para divulgar el trabajo y 
sentir esa validación a través de los li-
kes pero también creo que puede ser 
algo venenoso o peligroso, porque 
igual la cantidad de likes no define 
si el trabajo es bueno o no. Enton-
ces creo que por ese lado es bueno 
para que la gente sepa que existe 
Gelatina, Moscovisión o Casetera y 
es malo también porque la gente lo 
toma como si fuera un meme más 
y porque el público que consume el 
producto físico es menor a la que da 
likes en Facebook. 

S: Pienso que el internet, principal-
mente las redes sociales que es donde 
uno participa, es un contexto donde se 
mueve más lo efímero y lo corto, más 
digerible. Cuando entré a las redes 
con Moscovisión me di cuenta de que 
se mueve sobre todo el humor. Pero 
si quisiera hacer cosas ya más serias Cómic de Santiago Restrepo.
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y extensas, uno sabe que en esos contextos de redes no 
pegan tanto. A mí igual el internet me influencia a veces a 
la hora de crear cosas, yo veo un meme y me parece muy 
charro, luego cojo la idea y la continúo en un comic. Las 
redes en sí podrían funcionar bien pero pienso que uno 
tiene que ser muy constante, por ejemplo veo lo que pasa 
con Casetera que él si publica muy seguido, y pienso que 
eso es lo que ha hecho que tenga tanto reconocimiento en 
las redes y esa popularidad.

C: Tengo mucho por agradecerle al internet y a las 
redes sociales porque gracias a estas fue que mi trabajo se 
masificó, tuvo su viralización el contenido, y pienso que el 
internet es un medio importantísimo para complementar 
tu trabajo siempre y cuando sepas canalizar la información, 
tus ideas y ser objetivo. Porque así como el internet puede 
ser una herramienta supremamente útil, también puede 
jugar en contra tuya. ¿Cómo así en contra tuya? Resulta que 
a raíz de la viralización de mi contenido, ya es común que 
todos los días vea mis tiras cómicas o viñetas modificadas 
con otra finalidad y a principio eso me molestaba, pero lue-
go me di cuenta que eso es una consecuencia de mi trabajo, 
¿y qué hacer ante ello?, tomarlo de la mejor manera. Eso ya 
es algo cotidiano que alguna persona me escriba “ey, mira, 
te robaron tu comic, o le cambiaron algo”. 

¿Cuáles han sido sus influencias?, sobre todo te-
niendo en cuenta historietistas locales y nacionales.

Á: Locales, no sé, he llegado a conocer a varios his-
torietistas de acá y conversamos de historieta, pero que 
los tome como referentes, no. Mi mayor influencia es el 
manga. La historietista que a mí no me puede faltar es 
Rumiko Takahashi. Me gustaría enfocarme en comics 
de terror. También está Junji Ito. Y el Studio Ghibli, es 
algo que uno tiene que estudiar desmenuzadamente, creo 
que uno le puede aprender mucho. Hay cosas buenas, por 
ejemplo, un cómic que me leí de Brecht Evens, Un lugar 
equivocado, me gustó mucho que él usa un tipo de co-
lor para cada personaje y no usa globos de texto, sino que 
los diálogos son escritos en ese color. También me gusta 
mucho el estilo que usaron para dibujar xxxHolic que es 
un manga del grupo CLAMP, es super ornamentado, me 
encanta. Influencias nacionales, de mis favoritos puede 
ser Luto pero no considero que me haya influenciado y 
también me gusta mucho Reptil, Marco Noreña y última-
mente que he conocido más el trabajo de Luis Echavarría. 

«La idea mía 
es retratar la 
situación del 
colombiano 
promedio.»



47

Uno aprende a apreciar cositas que tienen que uno dice guau, pero al final no se 
adapta a lo que yo quiero hacer, entonces es como, me gustas pero como amigo.

S: A mí me pasa igual que Gelatina, no sabría decir influencias nacionales 
o locales, pero sí hay ese sentimiento de gusto por la obra del otro. De acá me 
gusta lo que hace Truchafrita, es como cuando uno sale con un amigo y se va 
a tomar una cerveza con él y habla de cualquier cosa y como es historiador él 
también tiene unos apuntes muy bacanos. Este maldito planeta azul de Joni 
b y de fuera, Pedro Mancini. 

C: Locales, también me fascina el trabajo de Luto de Cali, me parece que es 
un trabajo espectacular, la gráfica, el color, el contenido, la forma en que reali-
za sus tiras me parece supremamente prolija. De acá de Colombia también me 
gusta mucho el trabajo de Santiago Oliveros, Sako Asko. De Medellín me 
fascina el trabajo de Marco Antonio Noreña. Ya tomando artistas foráneos, el 
favorito para mí es Robert Crumb que es el maestro de la escena underground 
y también me fascina mucho Quino, por la infancia y los recuerdos que tengo 
de mi realización como historietista, porque yo empecé a hacer tiras de peque-
ño, pero no sabía que eran tiras lo que hacía y que me quería dedicar a esto.

  ¿Cómo ven el panorama a 
futuro?, ¿se puede vivir de la 
historieta?

Á: Esto lo puedo decir brevemen-
te de la siguiente manera: Gelatina 
busca promotor cultural para cumplir 
fantasías editoriales. 

S: Vivir de la historieta no es algo 
presente en el imaginario colectivo, 
pero sí hay historietistas. Me parece 
muy complejo y yo diría que sí se 
puede, pero las posibilidades son muy 
pequeñas, tendría que dedicarse a 
eso de lleno, tiempo completo. Esta 
generación que viene de atrás, uno 
ve que le han dedicado toda la vida a 
la historieta, pero que realmente no 
da esos frutos que uno pensaría. Yo 
siempre pienso mucho en Truchafrita 
o Joni b que tienen sus trabajos aparte 
en una tienda de discos o dan clases, 
entonces hasta el momento esa es 
como la manera que yo veo que puede 
seguir la historieta acá. 

Á: Puntualmente yo creo que no 
se puede. Creo que los historietistas 
colombianos lo que tenemos es una Cómic de Santiago Restrepo
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lucha por abrir el mercado del cómic, entonces si queremos hacer cómics nos 
toca tener quien nos mantenga, o trabajar en un Call Center o tener una tienda 
de discos, o ser profesores, o algo así porque por ahora no estoy segura que 
haya ningún comiquero colombiano que se pueda mantener haciendo cómics, 
puede que lo haya pero no estoy segura. Esa es la tarea que tenemos, abrir 
mercado aquí. También está la opción de irse a otro país pero eso también es 
mucho trabajo. Son complejas pero son cosas que tenemos que hacer sí o sí. 

S: Yo diría que a los que les va bien aquí por hacer cómic se forman dema-
siado en el cómic de acción o de manga, y luego logran conseguir un trabajo en 
Marvel o DC, pienso en personas como Carlos Granda. 

C: Por supuesto, yo me quiero dedicar de lleno a la creación de cómic, lo 
que sucede en este país es que este tipo de oficios son un tanto malagradecidos, 
por así decirlo y también, tristemente tengo muchos colegas que no ven esto 
como un oficio en sí, sino como un hobby, e infortunadamente no cuentan con 
los ingresos para subsistir desde el cómic como tal, entonces ¿qué les toca? 
Recurrir a otras actividades laborales para complementar sus gastos. Enton-
ces si algo agradezco enormemente es poder decir que vivo de mi sueño, que 
actualmente no gano lo que deseo ganar pero que voy bien porque gracias a 
esto me fui de la casa, pago un arriendo, me costeo los viajes. En un principio, 
mi contenido se resumía netamente en el internet, de manera digital, a raíz de 
la masificación de mi trabajo, fue que sentí la necesidad de materializarlo, en 
la creación de fanzines, soy creador de Mazamorry Magazine y ya voy para el 
cuarto número, aparte creo también material de autogestión, stickers, posters, 
llaveros, infinidad de cosas. 

Carlos, ¿con lo que ganas con tus historietas 
puedes sostenerte para vivir?

C: Completamente, eso es lo que yo agradezco cons-
tantemente, poder decir que estas cositas tan mínimas que 
uno dice “¿puedes vivir realmente de eso?”, puedo decir 
con toda tranquilidad que sí, que es así, y es decirles a 
todos los que me escuchan que es posible vivir de esto, 
siempre y cuando seas disciplinado y haya constancia en 
tu labor. 

 
¿Qué escenarios existen y has identificado que 
si un historietista participa de estos logrará en 
un futuro mantenerse de su trabajo creativo?

C: Bueno, la verdad es que es un tanto compleja la 
operación, debes ser una persona muy proactiva y estar 
en la búsqueda constante de espacios que promuevan este 
tipo de corrientes, festivales, ferias, tanto gráficas como 
fanzineras, también contar con la disposición del viaje, 
porque si no encuentras acá el espacio idóneo para darte a 
conocer, te toca salir a buscar. Y así fue como terminé en 
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En esta tira cómica Carlos hace una 

reinterpretación de la última escena de la 

película El Pianista.

la Feria del Libro de Cali y de Bogotá, infinidad de eventos en otras ciudades 
donde se me dio la oportunidad. 

¿Sienten que son suficientes estos espacios de participación?
Á: No sé si la palabra sea suficientes, espacios pueden haber muchos. Mu-

chas veces esas ferias no son tan específicas de cómic, sino que van más hacia 
lo gráfico, por ejemplo La subterránea que organiza el Museo La Tertulia es 
una feria gráfica y se venden cómics pero no tiene enfoque particular de cómic, 
El Faire que tampoco es específica de cómic y Entreviñetas sí hace de cómic. 
Según el nombre Comic Con sería de cómic pero hacen actividades que tiene 
que ver más con (…) un montón de stands que venden accesorios de cómics, 
cosas relacionadas al cómic, no con cómic en sí. 

Entonces creo que es crear más de estos espacios específicos y además que 
tengan la credibilidad suficiente para atraer público nuevo. De hecho, uno 
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muchas veces va a ferias y no se entera de que en Mede-
llín hay comiqueros nuevos. Supuestamente en Medellín 
es donde hay más gente que hace cómics en Colombia y 
estoy segura que no nos conocemos entre todos, creo que 
también eso hace falta, hacer esos vínculos que nos permi-
tan crecer como comunidad y así podemos generar estos 
espacios donde se pueda atraer público que lea y compre 
historieta. 

 
¿Creen que en Colombia en este momento se 
está generando un camino hacia la profesiona-
lización del cómic? O ¿hay una suerte de espe-
culación frente a espacios de participación que 
surgieron este año y que no necesariamente 
presumen una continuidad?

Á: No creo que haya profesionalización, creo más bien 

Cómic de Ángela donde aparece su perso-

naje Gelatina, una representación de sí misma.

que como uno está metido en ese me-
dio, y ve que hay más gente, uno cree 
que está creciendo el asunto, que hay 
más público, pero a la hora de la ver-
dad yo creo que no, ¿qué pasa?, que 
los que estamos metidos en el cuento 
buscamos nosotros mismos generar 
espacios o talleres. Puede que mi vi-
sión sea muy pesimista, pero también 
creo que se han generado cosas que 
pueden ser muy beneficiosas como 
por ejemplo Los cómics son buenos 
y otros medios, me parece que le han 
dado publicidad, a veces es también 
una manera de darse cuenta de lo que 
están haciendo otras personas. Eso 
es lo bueno, son cosas que generan 
conversación, en redes sociales en 
general. Al generar conversación, a la 
gente le queda en la cabecita el asun-
to. La ventaja es que hay que apro-
vechar que se da ese momentico de 
gloria y entonces hay que ver qué se 
puede hacer mientras nos están dando 
esa visibilidad. 

S: A mí me gustaría creer que sí 
estamos en un camino hacia la pro-
fesionalización del oficio, también 
me parece muy válida esa especie de 
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duda o sospecha. De todas formas, se están haciendo buenos esfuerzos en tor-
no a la historieta en el país y en ese sentido sí estaría más inclinado a creer que 
sí, pero ese camino va a ser largo, aún así pienso que valen la pena los esfuer-
zos. También el espacio de la Fiesta del Libro dedicado al cómic y la ilustra-
ción en los últimos años. Como dice Ángela, creo que hay que aprovecharlas y 
tratar de impulsar lo que más se pueda y tratar de hacer cosas en ese sentido, por 
ejemplo, Ángela que ha estado enfocada en organizar ferias. Son un conjunto 
de esfuerzos regados que vale la pena apoyar. También es importante lo que ha 
pasado recientemente a nivel internacional con algunos autores de acá, como 
premios y reconocimientos a Lorena Alvarez, Henry Díaz y Pablo Guerra.

Á: Creo que por la parte de la profesionalización, pueden haber nuevas per-
sonas queriendo hacer cómics y a veces chocan con la dificultad que tienen con 
el mundo real, la contrariedad de darse cuenta de que no es un modo fácil, o un 
camino marcado y ya, puede que eso desanime a la gente que está empezando, 
creo que a la final termina el que de verdad lo quiere. 

C: Hay que decir que en este país hay mucho talento. Por ejemplo, el premio 
que ganó Lorena Alvarez, también lo que ha logrado Paola ahora con Virus 
Tropical que había sido una novela gráfica y ya pasó a ser algo fílmico, Die-
go Zhaken de Bogotá que también que se ganó un estímulo. A lo que quiero 
llegar es que en este país sí hay demasiado talento, de pronto estamos un poco 
separados, no porque queramos sino porque como gremio no estamos debida-
mente asociados, no tenemos como una sociedad legal que vele por esto y creo 
que nos estamos fallando nosotros como historietistas. Creo que sí hace falta 
un poco de solidaridad gremial para que podamos construir un grupo estable-
cido, un grupo donde podamos no solo darnos a conocer, sino también difundir 
y masificar todo nuestro contenido.

¿Qué opinan de los estímu-
los y las becas?, ¿han partici-
pado en las convocatorias?

Á: Uno aprende a resignarse, para 
eso son las becas. Me he presentado 
a un montón de concursos y becas, 
se aprende disciplina porque tienes 
que presentar una parte escrita con 
el argumento, la sinopsis y otra parte 
con los dibujos que siempre es una 
cantidad grandecita. Con lo que no 
estoy de acuerdo es que no hay retro-
alimentación entonces uno no sabe 
qué está haciendo mal. En mi opi-
nión creo que no eligen jurados que 
sean tan acordes al asunto del cómic, 
porque a veces escogen personas que 
están metidas en el periodismo o que 

«Uno aprende a 
resignarse, para eso son 
las becas.  »
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Cómic de Santiago. 

son escritores. Si te califica alguien 
que hace cómics y que es muy teso, 
entonces vos te sentís bien calificado, 
de pronto creo que hace falta eso, 
no es lo mismo escribir un libro que 
hacer un cómic. 

S: Con las becas, no conozco real-
mente (...) por ese lado no he estado 
demasiado pendiente. 

C: Ya es varia la gente que me ha 
hablado y motivado para que parti-
cipe en este tipo de estímulos, jamás 
he participado en uno. Respecto a los 
jurados, no tengo nada para opinar 
porque no me ha interesado averiguar 
de quiénes se trata o saber bajo qué 
criterios los escogen. ¿Por qué con-
cretamente, de momento, no estoy 
interesado en participar en este tipo de 
ayudas o estímulos? Porque siento que 
ese tipo de ayudas las puede necesitar 
personas que de alguna u otra forma 
no estén tan rankeadas como lo estoy 
yo en este momento en mi trabajo, sin 
querer sonar pretencioso o arrogan-
te. No veo de momento la necesidad, 

siento que voy bien, tal vez, más adelante podría aplicar 
para una. También considero que en este momento no he 
tenido el contenido apropiado para participar, dado que mi 
producto estrella que es Mazamorry Magazine que es 
un recopilatorio con varias de mis tiras, o sea cada página 
es un cómic diferente, entonces si yo quisiera aplicar para 
una novela gráfica, por muy historietista que sea, por muy 
rankeado que esté, no cumplo con los requisitos para serlo. 

 Podríamos decir que en los últimos 5 o 6 años 
las publicaciones autogestionadas están cada 
vez más presentes y se han vuelto una posibili-
dad para más personas, sin embargo, ¿se han 
preguntado por otras formas de publicar, por 
ejemplo, con las editoriales?, ¿han investigado 
qué editoriales hay y cómo publicar con ellas?

Á: Por el lado de editoriales, creo que es muy compli-
cado, pero igual hay que medírsele. Yo me he puesto en 
la tarea de mirar varias editoriales enfocadas en cómic, 
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Portada del primer número de 

Mazamorry, publicación de Carlos.

algunas pedían el trabajo completo, unas piden un adelanto, pero más que nada 
buscan el trabajo que esté completo y eso es muy difícil porque hacer cómic 
toma mucho tiempo, hay gente que puede demorarse dos años o tres años ha-
ciendo un libro, y como uno no vive de hacer cómics entonces toma tiempo. 

S: Sobre las editoriales, funcionan más por lo que les dio gana de publicar 
que porque uno les mande un proyecto y ellos te digan “ve, nos gusta tu traba-
jo, lo vamos a publicar”, es más por lo que ellos vean por casualidad o porque 
les gusta, que lo que uno se presente. Es lo que he visto desde afuera porque, 
por ejemplo, estaba viendo una entrevista a Pedro Mancini y dice que una 
editorial de España simplemente lo 
llamó porque había visto su trabajo. 
También con Joni b que cuando fui a 
comprar Este maldito planeta azul 
me contó cómo fue también y que él 
simplemente tenía cosas montadas en 
un blog, la editorial lo vio y lo contac-
tó porque les había gustado. 

C: Bueno, te confieso acá que ya 
me escribió una editorial para trabajar 
conmigo, que hagamos en conjunto 
algo y se materialice. De momento no 
deseo hacerlo porque soy una persona 
muy vaga y muy perezosa, y para eso 
se requiere cierta dedicación como 
dibujante, y no estoy interesado, le 
dije que no. Todavía es un no certero, 
entonces prefiero esperar cómo evo-
luciona la situación para saber a qué 
acuerdo podemos llegar. Les dije que 
no en un principio porque para mí la 
creación de un fanzine es algo que 
raya completamente en la autogestión, 
¿y qué es?, soy yo con mis propios 
medios creando lo que yo quiero 
hacer sin necesidad de terceros. En-
tonces digamos que también raya con 
mis ideas personales, de momento 
siento que no es compatible. 

¿Qué proyectos se vienen pa-
ras ustedes?, ¿cuál es su pro-
yección como historietistas? 

Á: Como me he presentado en 
varias becas, tengo varios proyectos 
empezados y lo que estoy haciendo es 
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El cómic La ventana, creado por Ángela en el 2017 es una de las 

primeras exploraciones de la historietista en el género de misterio.

tratar de acabarlos, tengo más de tres 
libros para hacer, novelas gráficas. En 
la que estoy trabajando en este mo-
mento es de suspenso, terror e ironía: 
es un historietista que hace un pacto 
con un viejo equis para que sus histo-
rietas tengan éxito [se llama Oculto]. 
Tengo la esperanza de acabarla este 
año y ya luego miraré si hago preven-
ta o me pongo a vender empanadas 
para gestionarla. 

C: Antes de que me fuera como me 
va ahora que es básicamente vivir del 
cómic, ¿ahora qué quiero de mane-
ra más concreta?, ganar más dinero, 
¿qué debo hacer?, no sé, pensar y pen-
sar cómo capitalizar mejor mi trabajo, 
pero vamos bien. Te diría de manera 
muy básica que sí, ganar más dinero 
de esto, pero es que el dinero no lo es 
todo. Entonces digamos que es que 
me inviten explícitamente a participar 
en eventos, no solo vendiendo, sino 
también participando como confe-
rencista que también lo he realizado 
y me agradó mucho la labor y pues 
disfrutar la vida. 

S: Yo realmente nunca me he pues-
to a hacer una historia más larga, la 
más larga ha sido de cuatro páginas. 
Sí me gustaría mucho hacer historias 
más largas, pero realmente no lo he 

hecho, tiene que ver mucho con que estoy terminando la 
carrera, y eso me tiene muy agobiado, lo único que quiero 
es graduarme y quitarme ese peso de encima. De trabajo 
de grado para tener el título en Artes, lo que estoy hacien-
do es un número de Moscovisión y este va a tener más 
trabajo y más exploración. Hay que acompañarlo también 
de una monografía que es una parte reflexiva y teórica, 
igual como pinta el asunto me emociona porque siento que 
va a ser un Moscovisión muy completo, en el sentido de la 
metáfora que es Moscovisión. 



« No creo que haya 
que irse a estudiar 
a una academia 
para hacer cómics. 
Siento que es más de 
práctica y aprender en 
la marcha..»



Deconstruir la historia
Francisco Peláez

por Melissa Orozco5
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dellín en el 2017.  
 El dibujo de líneas confusas y en-

redadas de Francisco concuerdan 
con el sinsentido de sus historias que 
se adentran en una búsqueda ince-
sante de humor ácido, un elemento 
que emerge con espontaneidad en 
sus historietas y las dota de ritmo. 
Tal y como dice el historietista Joni B 
en el prólogo de Revisión a la histo-
ria, Francisco es “Tomás Carrasqui-
lla con síndrome de Asperger, es 
un aristócrata pobre, un emperador 
sin imperio: su Majestad Imperial (...). 
Pacho es un desmadre, y hay que 
agradecérselo”. 

Narrar la idiosincrasia de los territorios resulta ser un ejercicio de introspec-
ción para los creadores; ahora, burlarse de ella y cuestionarla significa entrar 
a un terreno fangoso en donde nadie saldrá librado. Francisco José Pélaez 
Restrepo (1984) como Don Quijote de la Mancha ha batallado con la ficción, 
con las posibilidades de los sucesos y su cercanía con la realidad, en especial, 
con la historia de su región, Antioquia. Su gusto por explorar los mitos funda-
cionales y el costumbrismo de forma satírica constituyen  su obra. 

Francisco o Carnícula, su seudónimo,  estudió Negocios Internacionales 
en EAFIT pero su gusto por el dibujo lo llevó a cursar también el pregrado 
de Artes Plásticas en la Fundación Universitaria Bellas Artes.  En sus redes 
sociales deambulan tiras cómicas como La leyenda del Anís, El peso de 
los pétalos, Las cuitas de Saltoatrás y Mario Léntulo PhD. Sin embargo, 
su primer trabajo de largo aliento es Revisión a la historia, libro ganador 
de la Beca de Creación en novela gráfica o cómic de la Alcaldía de Me-

Tu formación profesional ha 
estado enfocada en las Cien-
cias Estratégicas y en las Ar-
tes Plásticas, ¿cuándo te in-
teresaste por las historietas?

Empecé a estudiar Artes Plásti-
cas en el 2011, antes había estudiado 
pintura al óleo en una escuela con el 
pintor Fernando Ramírez, con él 
aprendí a pintar al óleo a los 16 años.  
Con mis hermanos y mis primos 
íbamos a Bellas Artes, ninguno salió 
dibujante ni haciendo nada parecido, 
a mí me quedó gustando, no sé por-
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qué. En el 2008 llegué a las tiras cómicas de a poco, tengo 
cierto perfeccionismo para no publicar cualquier cosa en 
cualquier parte, hice la historieta más seria, se llama Aquí 
están las vinajeras, en el 2007, la imprenta de biblias más 
grande del mundo se quebró, entonces, se me ocurrió con 
un amigo  de infancia, Eutimio Pérez, que había unos 
curas que le echaban la culpa a los autores de libros de 
autoayuda y formaban una inquisición. 

Había estudiado otra vaina distinta, relacionada con 
contabilidad, es como una esquizofrenia rara porque desde 
antes sabía que yo servía para el dibujo y para escribir, 
pero estaba claro que eso era una sentencia segura de 
aguantar hambre y de vivir maluco. Por siete años no volví 
a dibujar, a mí me gusta el dibujo porque en cualquier par-
te con una hojita y un lápiz se puede hacer algo que valga 
harto la pena, porque la pintura es más aparatosa. Hacia 
el final de la carrera de Ciencias Estratégicas, volví al óleo 
porque la idea era convertirme en un pintor dominguero 
y entrar a trabajar en el Grupo Empresarial Antioqueño o 
a un banco, pensaba jubilarme para ser un pintor de todos 
los días. El plan no funcionó, fueron muchos años llenan-
do hojas de vida y nada, entonces dije “bueno, pongámo-
nos a dibujar, hay gente que vende esa vaina muy cara y al 
menos, hacemos algo”. 

Lo que tiene de bueno el dibujo es que usted se puede 
ir para la calle y plasmar todo lo que ve, en el momento en 
que estuve pasando hojas de vida, pasaba mucho tiempo 
sentado en salas de espera, por ahí, haciendo nada o fin-
giendo que hacía algo, había muchas caras, yo las dibuja-
ba. Sobre todo, me considero retratista.

Trabajos como Revisión a la historia, La Leyenda 
del Anís, El Peso de los pétalos, Las cuitas de Sal-
toatrás recuerdan las narrativas de Tomás Ca-
rrasquilla, Manuel Mejía Vallejo e incluso, desde 
lo estético, a Francisco Cano, Thomas Ott, Ro-
bert Crumb, Gustave Doré, ¿cuáles son sus refe-
rentes artísticos?

Mis referentes en todo lado han sido Goya y Rembrandt. 
En 2011 encontré a Robert Crumb y quedé maravillado 
con él. También me gustan Pieter Brueghel el Viejo, 
William Blake, los Hermanos Hernández y Gipi, el 
italiano, que es una chimba. Uno de mis referentes más 
importantes es el teatro, le recomendaría a cualquier artis-
ta que empezara por la experiencia de subirse a un esce-
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nario porque le cambia a uno la vida, uno no solo aprende 
a manejar el cuerpo, a caminar y a ubicarse en el espa-
cio, también aprende a transmitir emociones con la cara.  
Estuve en un grupo de teatro en EAFIT, la profesora que 
nos entrenó nos decía que la repetición es la madre de la 
perfección, yo creía que eso era fácil de entender. También 
tengo como referentes muchas imágenes de porno y la 
calle que es una selva de cemento. Uno encuentra cosas en 
todo lo que ve, uno se bloquea y deja de ver, en todo hay 
en qué inspirarse, la vida es muy estúpida y ofrece muchos 
ejemplos para sacar historias. La vida es una fuerza de 
destrucción, simplemente pasa y no le importa qué es lo 
que deja atrás. 

 

La leyenda del Anís. 

¿Cuáles son las técnicas pre-
dilectas en tu trabajo como 
historietista?

En casi todas mis historietas traba-
jo en blanco y negro, tengo la con-
vicción de que es mejor porque me 
gustaba el dibujo, la trama a lapicero, 
que se noten las capas y que se note 
la carne. Me parece que esta técnica 
transmite cierta expresividad. En una 
tira cómica en donde hay tantas cosas 
a que prestarle atención,  a veces el 
color resulta siendo un distractor. 
Ahora los dibujantes no tienen forma-
ción en artes, muchos de esos dibujos 
parecen señales de tránsito porque 
son muy planos. A mí me gusta que 
se note la carne. También me gusta 
hacer aguafuerte, en el 2015 empecé 
a usar acuarelas, para los géneros de 
aventuras me parece muy cuca, allá 
en la Edad Media era lo que utiliza-
ban para iluminar los libros, me gusta 
esta técnica porque pienso que si una 
página me queda como un manuscrito 
iluminado, será el primer y último 
libro de autoayuda que voy a necesitar 
leer porque me devuelve el ánimo. El 
color juega un efecto emocional que 
es difícil de explicar, rompe barreras 
intelectuales. 



60

En su obra, hay una fijación por explorar lo mitológico y lo cosmogó-
nico de los territorios, en especial, hay una búsqueda por la decons-
trucción, ¿cómo ha sido trasladar las leyendas regionales al cómic?

Con Eutimio Pérez, hablábamos de que la mayoría de lo que le cuentan a 
uno en el colegio de la historia es pura mierda o es verdad pero está amañada 
a un gusto específico. Yo no soy historiador, pero veo muchas de esas series 
gringas en donde se toma algún periodo de la historia y lo utilizan para contar 
un punto de vista o incluso lo cambian del todo para explicar o poner una vi-
sión un poco moderna de las cosas, eso pasa con las novelas históricas o las de 
ciencia ficción, son lo mismo, nunca son del futuro ni del pasado, sino que son 
del presente y de cómo vemos al pasado y al futuro, de cómo ellos nos vieron, 
cómo nos vemos y los vemos. 

 
En Revisión a la historia es notorio el interés por ahondar en otras 
versiones de lo que nos han contado sobre nosotros, abordan de 
una manera satírica el concepto de antioqueñidad, hay una burla 
constante por el chovinismo que podría presentarse en la región.

Con Revisión a la historia queríamos hacer más flexible esa visión de “ay, 
no, es que el antioqueño que llevó en el cuello collar de arepas”. Ese es un 
imaginario que no necesariamente tiene que ver ni con la realidad de ese mo-
mento ni que corresponde solo a un tipo de persona, ni a todos nosotros los que 
estamos aquí. De hecho, todavía se usa mucho ese símbolo, uno ve restaurantes 
con el arrierito ahí montado, pues cuando esta sociedad tan digamos urbani-
zada, ¿uno a qué horas se puede identificar con un arrierito? Aquí se ha exa-
cerbado ese imaginario del antioqueño con el bigote y el sombrero que es muy 
conseguidor. Yo vivo aquí, no voy a vivir en otro lugar, ya he tratado de irme 
mucho y no lo he logrado, a lo mejor, me tocará morirme aquí, entonces, había 
que construir otra imagen distinta con la que uno pudiera comulgar más. Esto 
hubiera seguido siendo un pueblo y aquí era muy difícil de llegar si no fuera 
porque los empresarios de ese momento construyeron un ferrocarril. Esto em-
pezó a convertirse en el tipo de ciudad que es ahora, aún así, no ha dejado de 
ser un pueblo. Pues, el tipo de sentimiento  cristiano-religioso-rezandero está 
muy metido, todos muy pegados de una iglesia y de los valores tradicionales, y 
en el fondo, de una doble moral, eso siempre esconde un mundo de cosas. 

«En una tira cómica en donde 
hay tantas cosas a que prestarle 
atención,  a veces el color resulta 
siendo un distractor. »



/carnicula1/
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Mario Lénturo PhD.

Ahora, la imagen de que el antioqueño es muy traba-
jador es relativamente reciente, aquí cuando llegó Juan 
Antonio Mon y Velarde, el oidor, pensó todo lo contrario 
y lo escribió así “pues, esta gente es muy perezosa, muy 
echada, muy dormida”, ese cura incitó los cultivos de 
café aquí, es una persona importante en la historia de esta 
región. Todos los mitos fundacionales son construcciones 
más que cosas que hayan sucedido, tienen que ver más 
con nosotros que con lo que pasó atrás, entonces, a veces, 
pensar sobre esas cosas es pensar sobre uno mismo, sobre 
quién soy yo, de dónde vengo y para dónde voy.  
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¿Cómo ha sido la recepción de tus cómics en 
Medellín?

Me dicen que tienen muchas letras, más de uno me ha 
dicho: “ey, vos no esperás que yo me lea todo ese ladri-
llo”, y que era poco literario. Con lo de la beca, al hacer 
Revisión a la historia, escuché por ahí que me decían 
que eran unas historias muy inocentes, me dio berraquera 
pues. Hay gente que le gusta, pero no, otra se ha cagado 
de la risa con algunas cosas, esa es la mejor reacción, mu-
chas personas se han sentido ofendidas. Tampoco es que 
haya sido mucha la gente que las haya visto, también les 
es indiferente, como cuando le pasan un papelito del tarot, 
más o menos así. 

En tus historietas hay un relación especial entre 
el texto y la imagen, ¿qué tan indispensable es 
el equilibrio entre estos elementos? 

Uno debe sentirse implicado con la historia, ¿cómo se 
logra esto? presentando un personaje e ir avanzando hacia 
un orgasmo, si hay dos es porque la historieta es muy 
buena. A uno le preguntan si el dibujo es importante, hay 
gente que dice que lo importante es narrar la historia. Pues 
a mí, si un dibujo no me cautiva, no lo leo. A uno le pre-
guntan qué es lo más importante y yo diría que eso debe 
ser un balance, es como una carreta o como si usted va en 
una moto y le dijeran “¿qué es más importante, la llanta de 
adelante o la de atrás?”.  Hay que mirar si los elementos 
cumplen su función, el equilibrio entre dibujo y letra debe 
estar,  Will Eisner decía que no debían de haber más de 25 
palabras en un globo,  si eso es una regla a cumplir a raja-
tabla, no sé, si la narración lo requiere, puede ser. Lo que 
pasa con las letras es que igual ocupan espacio. Es como si 
su casa fuera del tamaño de un salón y usted en el centro 
de su casa, tiene un piano de cola, no puede meter la cama 
ni tener una cocina,  si usted no sabe tocar el piano pues 
eso es un estorbo y se jodió, pero  lo sabe tocar, a lo mejor 
es todo lo que necesita.

¿Has sido censurado o te has autocensurado en 
algún momento al crear sus historietas?

Hay autores que escriben historias profundas sobre 
cómo el polio de su hermanito marcó su vida y hay auto-
res que quieren escribir En busca del tiempo perdido, 
no todos somos así, la verdad. A uno a veces lo censuran, 
en general, la gente lo mira a uno raro. A mí no me cho-

«Dicen que 
el dibujo 
es una 
herramienta 
de ascenso 
social.  »
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caba que dijeran que yo era un caricaturista porno en ciertos concursos, me 
parecía lo justo, pero empecé a notar que utilizaban eso para alejarlo a uno en 
las Becas de Creación para calificarlo mal o para decir “estás en el grano de 
lo grotesco”.  Que lo censuren a uno, se lidia con eso, no importa.  Yo sigo en 
lo que creo, el problema es que a veces, uno llega a interiorizar esa censura, 
empieza a oír en la cabeza todas estas pendejadas que ya le han dicho y llega 
el momento en que uno no quiere ver nada. Se pierde mucha potencia, yo había 
empezado con ganas de comerme al mundo y ahora no, a duras penas, me 
como el desayuno. 

¿En tu caso es posible afirmar que puede subsistir con el dibujo? 
Dicen que el dibujo es una herramienta de ascenso social. Para uno que 

dibuja tiras cómicas,  no tengo idea, todos queremos creer que sí pero eso es 
como con la fe.  Supongo que es cosa de encontrar la forma, eso no es sencillo, 
usted ve que en el periódico dice “ay, es que desde Planeación Nacional, salió 
un informe que dice que hacen falta como 8.000 abogados para cubrir todos 
los puestos que hay”. A pesar de que hay un mundo de abogados desempleados 
o que faltan 20.000 médicos, nunca va a salir un artículo que diga “ay, es que 
en Planeación Nacional encontramos que hacen falta 15.000 artistas plásticos”, 
antes con uno que haya entre 10.000 ya es mucho, ya son demasiados. Mejor 
dicho, el mundo no nos necesita, ¿sí?

Parte de estudiar una carrera es tratar de explicar su existencia, en este caso, 
las Artes Plásticas, básicamente son once semestres de eso. La verdad es que 
no hay justificación y piénselo así, el mundo no necesitaba la Novena Sinfonía 
de Beethoven, a nadie le interesaba, el mundo pudo haber seguido muy cam-
pante sin esa obra; pero ahora que existe y la hemos escuchado, la verdad, creo 
que no se podría vivir sin ella, el mundo sería un lugar más pobre sin esa obra. 
Esa área es completamente prescindible y en ese sentido, probablemente, uno 
está abocado a morirse de hambre, pero ya después de hecha y de que la gente 
sienta que tienen necesidad o de que le comunique alguna cosa, tal vez, uno sí 
pueda vivir de las tiras cómicas. Ese es el caso de Condorito y de un mundo 
de cosas que se han hecho y otras que se hicieron y fueron unos fracasos, pero 
que con el tiempo, resultó que sí hacían falta, se rescataron y hoy se miran con 
mejores ojos. Ese es un tipo de problema que es de resolución a mediano o a 
largo plazo. 

¿Qué percepción tienes del conjunto de perso-
nas que se dedican a crear historietas en la ciu-
dad y en Colombia?

Hay gente muy querida pero no hay una agremiación en 
Medellín. La gente cree que agremiarse es verse mutua-
mente todos los sábados. Rico ir a fiestas y compartir, uno 
se siente bien, menos solo y todo; pero una agremiación 
es una cosa muy distinta, por ejemplo, en Estados Unidos 
existían los sindicatos de caricaturistas de periódicos, por 
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ejemplo Bill Watterson, él no trabajaba para un solo diario, 
el sindicato cogía las historietas y se las vendía a uno o a 
varios periódicos, en ese sentido, Watterson pudo ser cono-
cido en Estados Unido. La agremiación se encargaba de los 
negocios, uno por lo general no tiene  idea de derechos de 
autor, a uno lo pueden tumbar con eso, uno podría tener un 
sitio donde haya una biblioteca o un abogado que uno pueda 
consultar en ese tema, sobre las tarifas, saber cobrar.  

Ya en cuanto a la calidad, resalto el trabajo de Dani de 
Medellín y el de los hermanos de La Piquiña [fanzine de 
historietas sobre la zona nororiental de Medellín]. 

Hay gente en muchas partes, uno 
no se da ni cuenta, hay entusiasmo.  
Probablemente, también influya la 
mediocridad de la oferta laboral, mu-
cha gente dirá, “esta ciudad no tiene 
nada que ofrecerme y a mí me gusta 
dibujar, pues dibujemos, ¿para qué 
voy a perder el tiempo cumpliendo 
exigencias que fuera de eso no van a 
ser retribuidas?”. En Estados Unidos 
o en Europa se conserva lo que se 
hizo y sobre eso, se construye. Aquí 
más o menos, es como si usted estu-
viera en la playa escribiendo cualquier 
cosa como “ayuda”, entonces, llega 
una ola y la arena está otra vez como 
si nunca se hubiera escrito nada. 
Aunque hay tantos comiqueros, a 
veces, es como si no hubiera ninguno; 
pero es un espejismo, simplemente es 
que no hay donde salir. No es que no 
exista, es que no lo puedo ver. 

 
¿Se puede hablar de cómic 
colombiano?

Estamos todos aquí pero no nos ve-
mos, aquí no quedó nada para la pos-
teridad. Decir que hay tradición, pues 
no, es como que las tiras cómicas 
fueran una fiesta muy grande en una 
casa, de esas en donde venden caviar 
y langosta, hay de todo, va el presi-
dente y el gobernador; pero Colom-
bia, nosotros, llegamos a las tres de la Las cuitas de Saltoatrás. 
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«Estamos todos 
aquí pero no nos 
vemos, aquí no 
quedó nada para 
la posteridad..»

mañana cuando la señora rica se ha vomitado encima de la 
torta, los pasantes buenos se acabaron y lo único que hay 
son galleticas,  quedan los sobrados. Ya están sirviendo 
el vino barato y ya están poniendo la música maluca para 
sacarlo a uno, de hecho, ya están prendiendo las luces.  

Si quisieramos  formar una tradición, pues, ya está un 
poco tarde, aunque hay un dicho chino: “el mejor mo-
mento para plantar un árbol fue hace 20 años, el segundo 
momento mejor es ahora”. En ese sentido, se hace lo que 
se tiene que hacer y no se piensa en mayores cosas. Cons-
truir una tradición no solo tiene que ver con que haya 
dibujantes muy buenos, pues están ahí regados, a veces 
nos vemos; pero no pasa de ahí, formar una tradición va 
mucho con que haya instituciones, me refiero a cosas que 
sean capaces de conservar la memoria, escribir sobre los 
historietistas… Habrá el que diga “es que el cómic de acá 
es muy malo”, pero estamos exigiendo perfección, profe-
sionalismo, que todos sean Leonardos cuando ni siquiera 
estamos dándoles mayor cosa. 

En cierto modo, hay una cosa que disfrutamos aquí 
del hecho de que no haya nada y que esto sea un desierto 
completamente, hay cierta libertad de hacer lo que uno 
quiera, que no tendría un japonés o un estadounidense en 
su momento. Por otro lado, no hay trabajo, no hay forma 
que de que vayamos a una empresa y nos den trabajo. La 
única opción es que uno haga una tira, resulte que alguien 
la vea y se vuelva un hit, pero casi que es un trabajo hecho 
con las uñas porque tampoco hay revistas donde publicar. 

¿Qué tan necesaria es la profesionalización en 
la creación de cómics? ¿Ser historietista es un 
oficio, una profesión? ¿Qué piensas de esto? 

 Toda la gente es la misma igual, entonces, para que en 
el mundo laboral se consigan puestos de trabajo, tiene que 
hacerse uno diferente de los demás así como soy, la gente 
asume a veces sacrificios para lograr ese tipo de atención, 
uno de esos sacrificios es ir a estudiar a la universidad. 

No le veo sentido a una carrera, me parece que si alguien 
se quiere educar, es más fácil que consiga cursos cortos 
de las materias que necesita como de Elaboración de guio-
nes, Photoshop, hay muchas cosas como Domestika. Una 
carrera universitaria es básicamente eso, una homogeniza-
ción solo que uno no sabe para qué empresa va a trabajar, 
ni tiene garantías ni sabe qué está homogenizado. Ahora 
como el cómic está cogiendo mucho auge, parece que lo 



aceptan y hasta lo enseñan por ahí pero cuando estudié no era así. En la uni-
versidad piden que uno explique las cosas pero con las tiras cómicas no es así, 
se explican por sí solas, uno qué más necesita. 

Creo que debe haber un tipo de educación más por el estilo del Sena o en 
Domestika pero no una universidad. Yo empecé a estudiar Artes Plásticas por-
que pensé que lo de las historietas no iba para ningún lado. Lo de las historie-
tas se me ocurrió a mí porque en la carrera, eso lo tratan de desestimar mucho, 
no sé cómo estará ahora, pero en su momento, la mayoría de profesores hacían 
performancia o ensambles, ya cuando uno hacía historietas, le decían como 
[engrosa la voz] “ay, sí, muy bueno y todo pero esto tan tradicional, ¿no has 
tratado de explorar algo más conceptual?”. Yo pensaba, “no, a mí me interesan 
estas cosas, no estarse cuestionando tanto por qué, para qué o a quién le van a 
servir, a lo mejor, nadie, pero no me importa, las quiero seguir haciendo”.  

Revisión a la historia.
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« Construir una 
tradición no solo 
tiene que ver con que 
haya dibujantes muy 
buenos, pues están 
ahí regados...»



Líneas íntimas
Ana López
por Mario Cárdenas

6
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diseñadora gráfica de la Colegiatura Colombiana de Diseño de Medellín, 
con una formación maleable para desarrollar múltiples trabajos gráficos 
que van desde del diseño gráfico, la ilustración y los cómics. En sus ilus-
traciones pueden reconocerse influencias de autores como Mark Ryden y 
Yoshitomo Nara, pero su versatilidad diluye los referentes y su trabajo se 
expande en varias direcciones. 
Luego de publicar algunos fanzines, cursar el diplomado en Novela Grá-
fica en la Academia San Carlos de la UNAM, Ana ganó la convocatoria 
de Estímulos para el Arte y la Cultura de la Alcaldía de Medellín en la 
modalidad Beca de creación en novela gráfica o cómic 2018, este estí-
mulo le permitió terminar el proyecto que inició durante el diplomado. De 
esta manera publicó con la editorial Rey Naranjo su primer cómic titulado 
Pánico, un libro “donde fluyen la música, el humor corrosivo, y la ironía 
frente a la propia tragedia”, como escribió Antonio García Ángel. Pánico es 
una narración dibujada donde Ana explora los traumas generados por los 
ataques de miedo intenso que sufrió durante casi cinco años de su vida, 
logrando representar el estado de ese monstruo que la siguió, el aisla-
miento y los cambios que generaron en ella. 
Con el amor y el desamor como uno de sus tantos temas, Ana, “la Cabiz-
baja”, es una, autora con una potencia gráfica que se adapta con rapidez 
y facilidad para narrar emociones y aflicciones íntimas, sentimientos y 
pensamientos, que en ocasiones se devoran su vida cotidiana. 

Haber tenido una educación senti-
mental pasada por cartas dibuja-
das y cómics hizo que Ana María 
López (1980) fijara una cercanía 
orgánica con el dibujo desde muy 
pequeña. Desde ahí sus encuen-
tros con los cómics han sido acci-
dentales y distintos entre sí. Ana es 
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Tu papá fue muy importante en tu formación 
como lectora historietas ¿Cómo fueron esos pri-
meros años?

Soy una lectora de historietas diferente a muchos ami-
gos que hacen cómic, que los siento muy “nerdos” y muy 
juiciosos, que investigan un montón nuevos autores y se 
empeliculan muchísimo con el tema, con las historias. 
Para mí fue diferente la experiencia, porque no tuve que 
buscar, cuando yo era niña había mucho material de ese en 
mi casa y me llamaba la atención; pero no tenía un acceso 
muy libre, mi papá lo tenía en una biblioteca, nunca me 
habló mucho de eso. Pero sabía que existía. Mi papá nunca 
me dijo que esa colección de cómics estaba disponible 
para mí, era un tema que no se toca mucho. Yo los consul-
taba porque me llamaban la atención. Pasan dos cosas: mi 
papá influye con el cómic de forma comunicativa conmigo 
y con mis hermanas, con mi familia. En un momento mis 
padres se separan, y la comunicación era con cartas di-
bujadas y muchas cartas eran cómics. Mi hermana menor 
estaba muy chiquita, apenas estaba empezando a leer, y a 
mi papá le pareció muy bonito hacer la comunicación con 
ella a través de cartas con cómic. A mí me hacía historias 
ilustradas, pero las leía ambas, porque venían en el mismo 

Las libretas de dibujo de Ana López.
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sobre. Incluso el primer viaje que hicieron con mi herma-
na mayor, al cual no me llevaron, y la forma que usó mi 
papá para que no me sintiera mal, fue con un cómic de 
ocho páginas, contándome cómo fue el viaje a Cartagena. 
El lenguaje y el contacto emocional fueron así, en cómic. 

 
Eso se nota en tu trabajo porque tiene una ri-
queza gráfica amplia, en todos sus frentes: dise-
ño, ilustración y cómic.

Ahí está lo segundo, el acceso que tuve a libros, revis-
tas y colecciones, fue un poco en secreto porque tenía un 
contenido y temáticas fuertes: erótico, sexo, rock, drogas, 
decadencias. Era un material que mi papá no quería para 
nosotros. Siempre tuvimos colección de Snoopy, Mafal-
da, Olafo, de las tiras; las otras eran prohibidas verlas. 
Nunca nos dijeron que era prohibido de forma explícita, 
y en ese entonces no me tomaba el tiempo de “leerlo” a 
profundidad, sino que lo que hacía era ver las imágenes, 
en parte por ilícito, de no tener tiempo y hojeaba rápido. 
Cuando mi padre muere, todo el material retorna a mí, y 
es un mundo que estoy recién descubriendo, leyendo de 
otras formas, valorando más. 

 Luego de eso hay un vínculo distinto, cuando 
conoces la movida fanzinera y de cómic de Me-
dellín, con autores como Tomás Arango, Pablo 
Marín, Joni b, Luis Echavarría, Marco Noreña, 
¿qué tan importante fue ese encuentro?

Fue súper chévere porque le dieron valor a lo que yo 
tenía en la casa, a lo que tenía con mi papá. Me había 
alejado un poco del cómic, de esas primeras lecturas de 
infancia y adolescencia. Eso fue en el 2004 que los empe-
cé a conocer —un año después de mi papá muriera— y 
verlos fue como ver, sentir de nuevo a mi papá; otra vez 
ese vínculo ahí. Eso me sedujo mucho. Y dije: “aquí hay 
gente que hace cómic”. A mí siempre me ha seducido mu-
cho quien dibuja. Cuando vi que además de dibujo, había 
diálogo, historias, eso me hizo un match dentro en la 
cabeza, vi a mi papá. Estoy encontrando cosas [que me ha-
cen pensar] “mi papá está aquí”, en la relación que tenía-
mos, que era muy ilustrada, muy gráfica. Una relación de 
parchar los dos a dibujar, y leer mensajes que nos dejaba 
en casa. Yo vi ese grupo que estaba activo con el cómic y 
me enamoré. No podía creer que existieran réplicas de mi 
papá. Ahí entendí además el concepto del fanzine y de 

«La 
comunicación 
era con cartas 
dibujadas y 
muchas cartas 
eran cómics.»
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la autopublicación, por la actividad de ellos. Eso me hizo entender que una no 
tenía que esperar a que nadie lo publique para hacer cosas. Conocerlos a ellos 
me motivó a pensar que el dibujo podía ser una expresión para compartir. 

 
¿Qué diferencias encuentras en cada una de tus líneas de trabajo: 
diseño gráfico, ilustración y cómic?

Es la pregunta de mi vida. Todos se nutren de todos. Últimamente a las 
conclusiones a las que llego: el diseño gráfico es lo más ajeno a mí, comercial, 
pero lo más práctico, que tiene una fórmula, una disciplina “fácil” a la que le 
tengo mucho desapego. Si me llega un trabajo de diseño gráfico, lo saco rápido. 
En mi experiencia en las agencias de publicidad, me desenamoré porque no 
me gustaban las propuestas de los clientes, no podía hacer proyectos persona-
les. Luego viene la ilustración, que fue autoaprendizaje, ahí influye también 
mi papá, para mí siempre fue orgánico, todos los cuadros de la casa eran de 
mi papá. La ilustración se me dividió en dos, a partir de los 15 años, lo volví 
un medio de expresión personal, una herramienta íntima, artística. Era algo 
que no hacía para publicar. Soñaba con exponer, era algo que tenía que hacer, 
era necesidad. Y no era una exploración realista, era un escape profundo, no 
importaba si era correcto o no. Ahí nació esa necesidad íntima de dibujar. Pero 
después apareció la ilustración comercial, la gente veía que dibuja y me decía 
“Ay, yo quiero que me dibujes esto” y esa ilustración por encargo la odio. 

Secuencias de Ana López.
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Es un dibujo que no disfruto y esa fue otra forma 
de trabajo. Esas ilustraciones por encargo se volvieron 
muy “diseño gráfico”: voy a darle gusto al cliente con el 
lenguaje que pida, como el trabajo que hacía para pu-
blicidad, con la tendencia del momento. Y de ese modo 
empecé a ilustrar lo que necesitaran, de ahí tengo esa 
versatilidad de tener varios estilos: realista, figurativo. 

Fanzine “Malinfluencer” Por Ana López “Cabizbaja”.

 Como ha dicho Luis Echa-
varría un “rango estético 
muy amplio…”

Eso me ha llevado a un problema, 
porque cuando quiero hacer algo per-
sonal me pregunto “¿cuál es mi len-
guaje?”; por haber desarrollado múl-
tiples lenguajes y ahí llega el cómic 
a rescatar mi estilo íntimo. Y es un 
encuentro que me salva, que amo.

 
Has trabajado en muchas 
cosas. Hay un momento 
donde te vas a estudiar a 
México, a la Academia San 
Carlos de la UNAM con Juan 
Navarrete. ¿Qué fue dife-
rente en ese espacio acadé-
mico respecto a los otros es-
pacios de formación como 
dibujante de historieta? 

Con el cómic todo ha llegado a mí 
por accidente y lo dejo entrar porque 
lo amo. En este caso también fue ac-
cidental, porque inicialmente iba a ha-
cer un diplomado sobre narrativas de 
la ilustración en México. Faltando un 
día antes del viaje, quedé por fuera de 
las inscripciones y Elizabeth Builes, 
la amiga con la cual iba a viajar, me 
dijo: “yo no voy si no es a ese diplo-
mado, pero hay uno de novela gráfica 
que te podría interesar”. Mi decisión 
de hacer ese estudio fue por una ca-
rencia que sentía, para aprender a con-
tar historias por medio del dibujo, de la 
ilustración. El diplomado también me 
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Pequeña historieta, Ana López.

pareció perfecto. Siempre le he coqueteado al cómic. Ya había intentado hacer 
cómic y sentía que me faltaban herramientas para escribir con imágenes. Entré, 
conocí a Juan Navarrete y otros cuatro profesores con mucha experiencia en 
novela gráfica que me parecieron brutales. Fue delicioso estar ahí. Aprendí de 
historia del cómic de una manera más juiciosa, conocí referentes, otras lectu-
ras. Ahí ya nació el proyecto Pánico como trabajo para terminar el diplomado 
de novela gráfica. Encontré espacios para la exploración del guión y la parte 
del texto, donde tenía baches, y herramientas más concretas para empezar a 
trabajar en Pánico. 
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Portada de Pánico, Ana López,

 edición Rey Naranjo.

Para hablar un poco de las referencias, en algún 
momento mencionaste a Aisha Franz, a Power 
Paola y Eleanor Davis. ¿Cómo te ves frente a 
estas autoras?

Me encantan, con ellas he hecho total match, el hecho 
de sentirlas superíntimas, sentirlas tan honestas, ellas ha-
blan de lo que yo quiero hablar, el tono, el estilo, lo emo-
cional, lo cercano. Por ejemplo, Eleanor Davis en el últi-
mo libro que sacó Cohete: Tú & Una bici & Un camino, 
es precioso ver cómo un viaje, cómo las cosas cotidianas, 
la marcan, la afectan, esa sensibilidad, esa es la palabra 
máxima que conecta. 

Una de las cosas que me llamó la atención de 
Pánico fue la forma de representación de esta-
dos anímicos que se salían del cuerpo, ¿cómo lle-
gaste a esos puntos de representación gráfica?

Esa decisión de volver en negativo la página fue un 
recurso que me pareció acertado utilizar para mostrar que 
estaba dentro de un episodio oscuro, que no era positivo. 
Un episodio que no era rico, que no se disfrutaba, que era 
diferente. Y ese tema de sacar ese “monstruo” del pecho y 
de la espalda, una especie de monstruo hecho de “palitos” 
[o líneas pequeñas], surge de la búsqueda y de intentar 
poner en dibujo la sensación física de un ataque de pánico. 
Tratando de mostrar lo que sentía: un desdoblamiento, una 
dislocación, un desenfoque, algo doble. Pasé por varios ti-
pos de monstruos o tipos de representación, una sensación 
que era dejar de ser, de separarse, de descompletarse, de 
una dualidad. Un distanciamiento de la realidad tranquila 
y cotidiana. Antes sentía que era una unidad, que actuaba 
y pensaba con una sola forma. Entender qué era lo que me 
hablaba, lo que me angustiaba. Una cosa que me atrapa, 
que no la tenía pensada y estaba ahí, presente. 

 
¿Cómo definirías el estilo de Pánico?

A mí me seduce mucho la simplicidad para contar algo 
íntimo, creo que sale más rápido la historia, más directa. 
Me encanta que sea una sola línea y a una sola tinta. Es 
muy bacana la experimentación con tintas, pero en Pánico 
solo usé una. En algún momento pensé que los ataques de 
pánico tuvieran otra tinta, pero ponerlo en negativo, me 
pareció barato y efectivo. 
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Una de las secuencias iniciales de Pánico, Ana López.

Volviendo a Medellín, ¿qué opinión tienes de la historieta que se ha 
producido en los últimos años en la ciudad? 

Luego de ese primer encuentro, me alejé de esa movida un poco para poder 
crear. En algún momento los admiraba demasiado y eso no me dejaba hacer. Me 
alejé de lo que pensaban, de la movida, de las opiniones, de la crítica. Eso me 
permitió crear, desbloquearme. No era una actitud de odio y rechazo, sino de 
distanciamiento, no sé mucho en lo que están. Me alejé de unos y me acerqué a 
otros. A los primeros los siento algo desilusionados, no todos, pero me gustaría 
ver más trabajos de ellos, de Joni b por ejemplo. En el caso del taller La chime-
nea de Luis Echavarría, es como un puente con nuevos autores, una generación 
que está muy activa, desprevenida, que está publicando, con ganas de meterse en 
cosas de largo aliento. Lo que sigue es una novela gráfica de Laura Guarisco, 
una autora que hace cada día más cosas. Me parece muy importante esa eferves-
cencia de nuevos autores, me parece genial. Puede ser contraproducente por la 
inexperiencia, pero no importa, hay un caldo de cultivo fértil. 



/cabizbaja_dibujos/
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Hay muchas personas que quieren contar una 
historia autobiográfica pero no saben qué decir, 
¿cuándo te diste cuenta de que los episodios de 
pánico se podían volver una historia?

Cuando estaba inmersa en esos episodios, en esos 
cinco años que estaba ahí, curiosamente la herramienta 
que usaba, que tenía a la mano era la escritura, no tanto el 
dibujo. Hice muchas notas sobre eso. No tenía la intención 
de hacerlo, porque pensaba que no tenía futuro de nada. 
Entonces lo que hacía era escribir, vomitar lo que sentía, 
para entenderlo. No boté las notas porque las pensara para 
algo después, sino porque yo guardo todo lo que sale de 
mí. Fue muy importante porque cuando se me ocurrió 
hacer Pánico tenía un archivo que podía consultar, pero a 
la vez fue doloroso volver. 

Entonces el recurso fue este, ¿y hubo informa-
ción gráfica?

Yo guardé el folleto del que hablo en el cómic, el que 
encontré, el de los pajaritos. Ese folleto es como una bi-
blia. Y volver a tenerlo ahí, a leerlo, para recordar. Según 
el psiquiatra que me vio la primera vez, [había que] tenerlo 
muy presente. La forma médica de explicar el tema. Mis 
referentes fueron cómo se explica el ataque de pánico en 
blogs e internet.

«A mí me 
seduce mucho la 
simplicidad para 
contar algo íntimo.»



 El descubrimiento en Pánico.

Pánico salió hace unos meses, todavía está muy 
fresco, ¿acerca de qué te gustaría contar otras 
historias?

Sinceramente me gustaría no tener que trabajar en nin-
gún encargo y hacer solo novelas gráficas, me sentí muy 
cómoda. Todo el tiempo estoy pensando en ideas, antes las 
cosas que pensaba se quedaban en la cabeza volviéndose 
un caldo y ahora las canalizo, es como si fueran un agente 
liberador para las sensaciones que tengo y que quiero con-
tar, eso me causa menos dramas. Ahora les veo una utili-
dad. Todavía hay mucho que quiero escribir y dibujar. No 
creo que sea buena contando historias de cosas fuera de 
mí, siempre he sido muy ensimismada, mi contacto con el 
exterior ha sido menos y he vivido mucho en mí, yo soy el 
tema. Tengo mucha información de mí misma. Puede ser 
muy egocéntrico, narcisista, [centrado] en la información 
que tengo a la mano, pero todo me gustaría sacarlo. Y eso 
será lo que haré.



« Todavía hay 
mucho que quiero 
escribir y dibujar.»





Mario Cárdenas: Estudió literatura en la Universidad del Quindío. Realizó 
trabajos de promoción de lectura de cómic en el Sistema de Bibliotecas Públicas 
de Medellín, la Universidad Eafit y el área cultural del Banco de la República. 
Ha escrito en diferentes medios sobre cómic y literatura como Revista Arcadia, 
Revista ElMalpensante, Boletín Bibliográfico del Banco de la República, Revista 
Bacánika, Revista Corónica, El Espectador, El Heraldo y otros. Premio Simón 
Bolívar de Periodismo 2018 en la categoría entrevista prensa escrita. 

Melissa Orozco: Comunicadora social y periodista de la Universidad Pon-
tificia Bolivariana. Hizo sus prácticas profesionales en la sección Medellín del 
periódico El Tiempo, apoyó en la redacción de artículos para la versión impre-
sa y digital de este medio de comunicación. Ha apoyado procesos de promo-
ción de lectura del noveno arte en la Biblioteca Público Barrial La Floresta y el 
Parque Biblioteca José Luis Arroyave, San Javier. 

Estefanía Henao Barrera: Licenciada en Español y Literatura de la Uni-
versidad de Antioquia. Docente encargada del taller Indulfania Cómics, Lectu-
ra, Estudio y Creación (2015-2019). Participó como ponente en el II Congreso 
Internacional de Estudios Interdisciplinares sobre Cómic, Universidad de 
Zaragoza. 

Sebastian Giorgi García: Maestro de Artes Plásticas- Universidad Nacional 
de Colombia Sede Medellín. Escritor y dibujante. Miembro activo del Taller de 
Escritura Creativa “Álgebra de Estrellas”del Parque Biblioteca San Javier. Ha 
publicado diversos textos entre poesía y cuento en la Revista Literaria Ouro-
boros, en el periódico Universo Centro y en la recopilación de textos “Horror 
Bizarro” una antología de literatura grotesca, editada en Perú por Editorial 
Cthulhu. Autor de las obras gráficas “ la Comedia Humana” y “Atrociudad” y 
el libro de cuentos “Bestiario” editado por Editorial Fichas. 



Diana Gil: Estudió derecho, se mudó a la caricatura. Aho-
ra lee cómics e intenta escribir sobre ellos.

Laura Valentina Álvarez Peña: Maestra en Artes Vi-
suales y Profesional en Estudios Literarios de la Pontificia 
Universidad Javeriana. Maestrante de Diseño y Comunica-
ción Visual de la Universidad Nacional Autónoma de Mé-
xico (UNAM). Ilustradora e historietista, con publicaciones 
de cómic documental en el periódico El Tiempo y ADN 
Bogotá. Es una de las historietistas del libro “Gálan. La 
crónica de otra muerte anunciada” (Intermedio Editores).

Laura Cañas: Periodista y dibujante, creadora de histo-
rietas y de obras gráficas en linóleo. Ha participado en 
investigaciones de archivo, grupos de dibujo y espacios 
de artes y medios de periodismo comunitarios e indepen-
dientes. Obtuvo el estímulo Cita a ciegas del Ministerio de 
Cultura y Festival de Cómic de Toronto en el 2019. 



 Este Dossier nuevos autores de cómic de Medellín fue 
realizado entre los meses de octubre y noviembre de 2019, 
contando con dos socializaciones del proyecto. La primera 
en Bogotá, en la Librería Casa Tomada, y la segunda en 

Medellín, en la comicteca de la Biblioteca Pública Piloto. 
A los anfitriones de cada locación, gracias por abrirnos sus 

puertas para seguir hablando de cómic.

También, gracias a la Secretaría de Cultura Ciudadana de 
Medellín por apoyar este espacio. 

#CulturaCiudadana #CiudadDeArtistas




