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Introducción 

Los términos tendencia y moda han estado vigentes por décadas, aunque si se le diera 

una mirada al pasado, no se hubieran encontrado plasmadas en vidrieras ni carteles 

luminosos. Por tendencia se debe entender tender a, acercarse a determinada ideología 

de la cual se desprenderá la preferencia estética. Cuando dicha preferencia estética se 

masifica, se convierte en moda. La moda no es más que un fenómeno social determinado 

por un tiempo de vida efímero. 

 Las damas y caballeros del siglo XIX se mantenían pendientes, a partir del mensaje de 

boca en boca, la mirada atenta y soñados viajes al viejo continente, de las más 

novedosas modas del momento, por siempre atentos del siguiente diseño vanguardista. 

Aunque si de moda se trata, el término no está siendo utilizado correctamente para el 

contexto dado: lo nuevo, en lo que a indumentaria, accesorios y costumbres estéticas 

respecta, llegaba tarde a las tierras rioplatenses. La comunicación trasatlántica demoraba 

y los medios masivos a los que se está acostumbrado actualmente eran inexistentes. 

El territorio que actualmente se llama República Argentina tuvo una gran esencia e 

impronta española, mimetizada con la personal, a partir de la presencia del Virreinato del 

Río de la Plata, figura gubernamental en América en nombre de Fernando VII, rey de 

España por un breve periodo hasta principios del siglo XIX. Así mismo, se tiene que tener 

en cuenta los países limítrofes o cercanos de este sector, como Francia e Inglaterra, ya 

que resultaron ser grandes potencias productoras de moda. Susana Saulquin (2006), 

socióloga de moda argentina, afirma: “La moda se perfila como una valiosa herramienta 

para llegar al conocimiento personal, puesto que brinda la posibilidad de ser diferente, de 

multiplicarse en infinitos espejos sin dejar de lado la propia identidad” (p.8). La autora 

hace alusión a la posibilidad que brinda la moda cuando una persona se atreve a ser 

diferente. Esta cita debe aplicarse a un contexto contemporáneo, ya que si se hace 

referencia a la moda, algo masificado jamás podría calificarse como diferente. Si se ubica 

en el contexto de tres siglos atrás, ser distinto podría causar problemas, desde miradas 
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de horror hasta insultos y condenas. Entonces, la identidad propia a la que se refiere 

Saulquin quedaba dejada de lado, al teñirse el pueblo argentino de costumbres 

extranjeras.  

A raíz de eso, se desliga la pregunta problema, siendo la misma: ¿Es posible, en el siglo 

XXI, crear identidad en el diseño de indumentaria argentino por fuera del sistema mundial 

de moda? Así mismo, la hipótesis propone que un diseño auténticamente argentino es 

hecho por diseñadores locales que dejan de lado las tendencias internacionales, creando 

libremente y haciendo uso del acervo textil y cultural nacional.  

En función de encontrar una respuesta para la pregunta problema y verificar si la 

hipótesis es correcta, el objetivo general es conocer ejemplos de diseñadores y marcas 

contemporáneas que hayan logrado, a lo largo de la historia y a través de su discurso, 

una imagen rioplatense en sus creaciones. Así mismo, el objetivo específico apunta a 

investigar los sucesos que marcaron que Argentina, a lo largo de la historia, tardara en 

demostrar una identidad propia en cuanto al diseño de indumentaria. 

El presente Proyecto de Graduación (PG) titulado Made in Argentina: la identidad del 

diseño de indumentaria nacional, se inscribe dentro de la categoría de investigación, ya 

que a partir del análisis de una problemática, se estudian los factores que intervienen 

para conseguir conclusiones justificadas. En cuanto a la línea temática, corresponde al 

perfil de historia y tendencias, ya que evalúa como ciertos sucesos sociales, políticos y 

económicos influyeron en la indumentaria, tanto a escala global como nacional.  

Como se mencionó, la base del proyecto indaga en la identidad actual de la indumentaria 

argentina. Para dar dirección al trabajo, se realizó un recorte, ahondando de esta forma 

en el tema primo: la relación histórica del país con Europa. Para enriquecer la 

investigación, el marco teórico está dividido en múltiples puntas. Sus autores, propios de 

distintas disciplinas, se fusionan en este trabajo para fundamentar cómo ciertos hechos 

históricos se traducen a la indumentaria. Comenzando por el aspecto histórico para 

comprender los sucesos que marcaron, con o sin intención, el rumbo de la moda, y como 
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ésta los acompañó de la misma forma: conflictos bélicos, revoluciones, inmigración, crisis 

económicas, etcétera. De la misma forma, el espectro histórico también se ve reflejado en 

el estudio de las comunidades nativas y su aporte al área textil y de tejeduría. Así mismo, 

la introducción de la sociología de moda en el presente proyecto se basa en entender los 

procesos sociales que tuvieron y tienen efecto en las personas, y como ellas y sus 

vestimentas reaccionan ante los cambios. El periodismo también tiene una impronta 

esencial en el desarrollo de este trabajo, ya que la recolección de información actual se 

considera pertinente cuando el enfoque principal del presente trabajo es contemporáneo. 

La identidad, ya sea a nivel personal como grupal, es el complemento vital del sentido de 

pertenencia. Hay autores, como Manuel Carballo (2012) que niegan la existencia de la 

identidad. Carballo la describe como un reservorio de características que han existido 

siempre, como un dogma compacto. En el caso de que una persona no estuviese de 

acuerdo con esos rasgos distintivos de la identidad en la que se lo encasilla, lo propio de 

lo identitario y su pertenencia a ese colectivo se vuelve difusa. (p. 17) 

Por otro lado, antecedentes académicos de proyectos de graduación de alumnos de la 

Universidad de Palermo refutan la teoría del anterior autor, y enfatizan el gran espectro 

de identidades que pueden existir. Comenzando por Audisio, N. (2011) Diseño con 

identidad de autor. ¿Es una tendencia de moda o la evolución hacia un estilo nacional? 

Éste PG analiza cómo el diseño argentino ha ido evolucionando desde la crisis del 2001 

hasta la actualidad, en relación a la creación de una identidad nacional en materia de 

diseño. Tiene como objetivo posicionar al diseño argentino como un producto de valor 

que represente la identidad argentina en la moda a nivel internacional. Se analizarán los 

factores que definen al diseño de autor y se contrastará con el diseño industrial de 

indumentaria.  

Siguiendo con el proyecto de Burne Tobías, J. A. (2015) Identidad transgénero en la 

indumentaria. Adaptación de moldería y tabla de talles para sastrería. El autor indaga en 

la identidad de género, afirmando que es parte de la construcción individual de un sujeto, 
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como existencia de diversas elecciones de género que se inscriben por fuera de la 

categorización clásica masculina y femenina. Los sujetos transgénero que conforman 

este grupo representan la posibilidad de un nuevo mercado para el diseño textil y de 

indumentaria, debido a que la moda se conforma como uno de los elementos que 

expresan y construyen la identidad de un individuo.  

Continuando por el trabajo de Buysan Etcheverry, S. (2018) Una nueva visión acerca de 

la identidad cultural del Uruguay en la indumentaria. Rocha como base de identidad. La 

alumna busca plasmar en su proyecto una identidad cultural naciente del departamento 

de Rocha, Uruguay, en prendas que forman una línea. La misma tiene el fin de 

representar a la identidad del país a través de características que surgen de la 

idiosincrasia de Rocha.  

El siguiente antecedente pertenece a Choi, K. A. (2018) Hecho en Argentina. El idioma 

español como propuesta creativa. Choi se cuestiona cómo la vorágine del mundo 

globalizado, la omnipresencia de la constante información brindada por las redes han 

impuesto nuevos modo de consumo que afectan al proceso creativo del diseñador. Ante 

una cultura mimética, la industria local se ha visto influenciada por el mercado 

internacional a lo largo de la historia. Ante dicha problemática, la autora se propone 

resignificar la identidad argentina usando el idioma local como signo identitario, haciendo 

lado el carácter típico autóctono con el que se suele experimentar.  

En La identidad viste a la moda. La interacción presente entre el diseño de autor y las 

tendencias de moda, Elyeche, A.P. (2015) profundiza en la controversia que deben 

transitar los diseñadores de autor a la hora de elegir si tomar elementos de las tendencias 

y de qué forma, para no perder su característica primaria y diferencial: la identidad. 

Luego, el proyecto de graduación de Faita, A. (2015) Identidad para diferenciar. La 

comunicación de identidad en marcas emergentes de moda, se basa en la investigación 

del surgimiento del diseño de autor a partir de la saturación del mercado de indumentaria 

local debido a su constante expansión. En consecuencia,  existe una fuerte necesidad de 
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búsqueda de identidad por parte de los emprendimientos de moda, los cuales deben 

diferenciarse para lograr posicionarse como reales marcas dentro del mercado.  

El siguiente trabajo pertenece a Lescano, J. L. (2013) y se titula Identidad Sastrera. 

Prendas que revalorizan un código. Como su título lo indica, la alumna buscó cómo volver 

a darle valor al código sastrero a partir de la realización de nuevas tipologías, en donde 

no sólo se reconozcan las consideraciones de la sastrería como referente, sino también 

donde se evidencie una interpretación de la identidad nacional argentina aplicada al 

diseño de la indumentaria. 

 Miñones, A.L. (2014) también ahonda en el término de identidad en su PG titulado 

Indumentaria e Identidad. Revalorización de lo autóctono mediante el desarrollo de una 

línea de Diseño de Autor. Ella se enfoca en la revalorización de la propia cultura, 

desarrollando una serie  en la que se elige como partido de diseño la estética, la 

vestimenta y fundamentalmente la morfología de las prendas de los Wichís, provenientes 

del noroeste de Argentina.  

En la última etapa de la lista de antecedentes académicos, se destaca el texto de Salimei, 

M.J. (2017), titulado Identidad contemporánea. Indumentaria con tradición Argentina. El 

objetivo de su PG fue establecer en el mercado de las mujeres jóvenes de Capital 

Federal la mirada de lo tradicional de Argentina a través de la resignificación de las 

bombachas de campo.  

El último antecedente académico pertenece  a  Sanagua, M. E. (2012) buscó determinar 

cómo y por qué el diseño de autor puede generar nuevas ideas en un mundo donde 

gobierna la estandarización y la producción masiva, y donde las grandes marcas 

multinacionales hacen caer a la indumentaria en la tendencia, en su trabajo titulado El 

diseño de autor como generador de innovación. Una tendencia de moda que no sigue 

tendencias. 

En cuanto al desarrollo teórico del proyecto, el mismo será dividido en cinco capítulos. La 

investigación comenzará por la vestimenta del gaucho, destacando las piezas más 
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características para detallar como las mismas no le pertenecen originalmente, sino que 

sus raíces varían desde los nativos americanos hasta distintos grupos europeos. Luego, 

se estudiará la impronta española en el pueblo argentino a partir del gobierno del 

Virreinato del Rio de la Plata, así como la realidad de la inmigración europea en 

Argentina. Se evaluará la imposición, preferencia y naturalización de sus modas y como 

la llegada de aquellos pueblos modificaron la vestimenta local.  

A continuación, el capítulo dos se basará en los sucesos sociales, políticos y económicos 

que fueron determinantes para el avance y progreso del universo indumentario. El primer 

subcapítulo rondará la revolución industrial y la revolución francesa, considerándolas 

como puntos de inflexión en los roles de la vestimenta y en ámbito industrial y laboral. El 

segundo subcapítulo tratará la primera y segunda guerra mundial, así como los periodos 

de posguerra de ambos enfrentamientos, y como dichos conflictos bélicos dieron paso al 

protagonismo y liberación paulatina de la imagen y figura femenina, tanto corporal como 

social. También se tendrán en cuenta las decisiones indumentarias durante y pos los 

conflictos bélicos, tanto en la uniformidad como en la falta de recursos para la vestimenta. 

El último se interioriza en la época entre los años 1973 y 1990 en Argentina, años de 

constante crisis política, económica y social que impactaron al país. Se dará a conocer 

cómo afectó esto a la industria textil y cómo dilató la llegada del término y la práctica y 

estudio masivo del diseño.  

Posteriormente, en el capítulo tres el proyecto se posiciona en casos actuales: la creación 

de la carrera de Diseño de Indumentaria y Textil en la actual Facultad de Arquitectura, 

Diseño y Urbanismo (FADU) de la Universidad de Buenos Aires, cómo éste cambio tuvo 

relación con diversos movimientos artísticos y culturales de la época, como la aparición 

de las Bienales de arte y un boom de diseñadores emergentes. Así mismo, se tratará la 

práctica del fast fashion, cómo es un  resultado de la cultura de consumo, y como 

también repercute en la toma de decisiones, tales como los viajes de inspiración o 

búsqueda de tendencias en Europa que devienen en mero plagio en el diseño local. En la 
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misma línea temática, el proyecto se referirá a la tendencia de las marcas argentinas de 

publicitar sus productos o sus comunicaciones de marca en inglés y francés hacia un 

público que es hispanohablante, así como el gusto y hasta preferencia de personas con 

cabello rubio y lacio, y ojos de color claro en publicidades. 

En otro espectro del asunto, en la primera parte del capítulo cuatro se analiza, a partir de 

entrevistas, el trabajo de dos diseñadoras argentinas, las cuales fusionan su trabajo y sus 

técnicas con grupos autóctonos logrando productos novedosos, hechos de forma 

artesanal y con sistemas, procesos y productos que ya no son utilizados o son pocos 

conocidos por la industria masiva. De esta manera, el trabajo en conjunto visibiliza la 

labor de grupos ajenos a la ciudad capital, con todo lo que eso significa, y dan rumbo a la 

conversación y el cuestionamiento de la globalización en la moda, así como de la 

perpetuación de técnicas artesanas ancestrales. El segundo subcapítulo se realiza un 

estudio de casos de dos marcas argentinas: Cardón y Mary Tapia. La selección 

específica de ambos nombres se debe a la impronta de la identidad argentina, a través 

de lo tradicional o de la innovación, y cómo esa decisión de diseño a nivel marca los llevó 

al éxito.  En el tercer subcapítulo se continua indagando en el trabajo artesanal en el 

diseño de indumentaria, y el reconocimiento y protección que se le procura dar con la 

creación del Registro Nacional de Artesanos textiles de la República Argentina, una base 

de datos que recopila información sobre el sector textil artesanal nacional. El cuarto y 

último subcapítulo se forma a partir de la realización de una encuesta. La misma 

desarrolla 15 preguntas a responder, primordialmente, sobre el conocimiento del diseño 

de autor argentino, las semanas de la moda locales y el comportamiento de compra de 

los encuestados. 

A modo de cierre, con el último capítulo se pretende desarrollar los resultados obtenidos 

a partir de investigación y análisis sobre el concepto de una actual identidad del diseño 

de indumentaria argentino, presentando una postura frente a los lazos con el viejo 

continente y la globalización del siglo XXI. 
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En cuanto al aporte disciplinar, el presente PG busca una mirada actual a un tema y a 

una problemática cuestionada múltiples veces y pretende dar una respuesta sencilla a un 

concepto ligado a subjetividades como es el de identidad nacional. 

La necesidad de grupos de interacción, así como de contacto físico, social e intelectual 

con otros humanos determina la condición de un ser social como tal. Por lo tanto, se 

considera verídica la existencia de grupos de pertenencia a los cuales se necesita entrar, 

proyectar y fusionar. 

 Más allá de si se cree o no en el término o existencia de la identidad por el hecho de 

factores de discrepancia con el grupo de pertenencia, eso no provoca la expulsión del 

mismo, más bien la creación de nuevos grupos identitarios. 

En este proyecto se plantea cómo brotaron múltiples grupos con la relación de Argentina 

con ciertos países europeos, y se cuestiona la posibilidad de la creación de un mayor 

grupo identitario argentino, ya que, de existir, estaría completamente mezclado con otras 

identidades ajenas. Se busca plantear el cuestionamiento y lograr dar una respuesta 

justificada a las elecciones de las características nacionales, sin caer en los estereotipos 

que se tiene de ellas. 
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Capítulo 1. A puertas abiertas 

En el primer capítulo se desarrollan y combinan dos de los principales temas del presente 

PG: la población y su vestimenta. Notar que, a pesar de que uno de los pilares del 

proyecto sea la inmigración, no fue utilizado dicho término ya que este primer apartado no 

sólo abarca al anteriormente nombrado grupo de personas, sino que ahonda en el 

gaucho campestre, continuando con la presencia española en el país y finalizando con la 

etapa de inmigración. Se busca destacar las características de cada grupo, 

diferenciándolos o uniéndolos a partir de sus indumentos y su trato con los mismos. 

1.1. El gaucho y su ropa europea 

Si de identidad argentina se trata, y procurando no caer en un cliché, se puede traer a 

colación el gaucho: el solitario hombre de la llanura argentina, así como de territorios y 

países limítrofes, cuando los límites actuales todavía no habían sido delineados. 

Conocedor de las tierras, se caracterizaba por su habilidad al montar a caballo, tocar la 

guitarra criolla, el trabajo vacuno y su asistencia a las pulperías. Estos datos se 

encuentran a fácil alcance de cualquier interesado a través de los textos en verso de José 

Hernández y de los dibujos de Florencio Molina Campos. Algo que los anteriormente 

nombrados artistas destacan en sus obras y todavía no ha sido nombrado en el presente 

texto son las prendas del gaucho, sus piezas de protección y ornamentación.   

Como se nombró al comienzo de este texto, la identidad argentina, en cuanto a la 

indumentaria se refiere, está fuertemente arraigada al código estético del gaucho y la 

china. (Ver imagen 1, p. 107, anexo de imágenes seleccionadas). No es el diseño de 

indumentaria lo que sigue esa norma, más bien la creencia popular de que ciertos 

elementos y signos interpretados y repetidos como propios argentinos, en realidad no lo 

son. Por supuesto que la afirmación anterior se refiere al origen de aquellos signos o 

elementos, porque de hecho sí forman una gran parte de la identidad argentina, por estar 
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relacionado con grupos políticos, grupos aborígenes, y también por haber sido 

resignificados y popularizados luego de varias décadas. (Balmaceda, 2018, p. 30). 

Algunos de dichos elementos son la boina, el pañuelo, el poncho, el chiripá, las 

alpargatas y las boleadoras. Comenzando por el chiripá, prenda que comenzó usándose 

cual falda, para después ser modificada y envolverse alrededor de las piernas, desde la 

rodilla hasta la cintura. Históricamente, el chiripá fue usado por primera vez por los 

nativos americanos. La prenda fue creada, o más bien impuesta, por jesuitas en sus 

misiones en América. Al encontrarse con los grupos originarios, los cuales 

acostumbraban a vivir desnudos, resolvieron su inquietud con una sencilla pieza de tela 

envuelta alrededor de la cadera y ajustada con una faja. Como se nombró anteriormente, 

montar a caballo era una costumbre, por lo que el uso del chiripá en su etapa de falda no 

sólo incomodaba la actividad, sino que prácticamente la imposibilitaba. De este percance 

renació la prenda como se conoce actualmente, o como más se debe haber registrado: el 

trozo de tela rectangular se entrelazaba entre las piernas, para luego atar las cuatro 

puntas en la cintura. Con dicha transformación, se sumó a la vestimenta la prenda 

llamada calzoncillo, un pantalón largo, suave y abombado. El chiripá variaba en género, 

color y ocasión de uso, e incluso distinguía el rango de la persona. (Balmaceda, 2018, pp. 

30-33) 

Así mismo, las boleadoras también fue un elemento tomado de los nativos por los 

gauchos. Utilizado como arma, mecanismo de defensa y de caza, las boleadoras 

consistían en piedras forradas y atadas con una soga. Esta herramienta luego fue tomada 

y modificada para el uso personal de los hombres del campo pampeano.  (La Nación, 

2003). 

Continuando por la boina y las alpargatas, ambas de origen vasco. El País Vasco se 

ubica en el norte de España, limitando la comunidad con el suroeste de Francia. Las 

boinas, comúnmente relacionadas con el estilo franco, fueron insertadas en el estilo 

argentino con llegada de los pobladores del territorio Euskadi.  La fama de las boinas no 
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tardó en correr: eran prácticas contra la lluvia  y el sol, eran económicas y sobre todo, 

prácticas. A mediados del siglo XIX, los sombreros que estaban en boga eran las galeras 

y los bombines, por lo que la boina fue un soplo de aire fresco. Más tarde, dicho 

accesorio sería por siempre arraigado a un grupo de referencia, dándole su propia 

identidad: los afiliados del partido político Unión Cívica se adueñaron de la imagen de las 

boinas blancas (Balmaceda, 2018, p. 156): 

En la madrugada del 26 de julio de 1890 estalló la revolución que pretendió 
derrocar al presidente Miguel Juárez Celman. En la capital, los caudillos de la 
Unión Cívica, con Leandro Alem a la cabeza, movilizaron a su gente que, provista 
de armas, tomo el Parque de Artillería, ubicado donde hoy se encuentra el Palacio 
de Tribunales. La mañana fría los encontró apostados en terrazas e improvisadas 
trincheras. Por ese motivo, algunos revolucionarios acudieron a negocios del 
centro para proveerse de boinas blancas que ayudarían a combatir la baja 
temperatura y a identificarse en medio de los tiros. (Balmaceda, 2018, pp. 156-
157) 

Según Balmaceda, días más tarde, la renuncia de Juárez Celman provocó que las boinas 

blancas del Parque de Artillería se convirtieran en un ícono de la Unión Cívica, que sería 

bautizada un año más tarde como el partido llamado Unión Cívica Radical, como se lo 

conoce actualmente. (2018, p. 157) 

Dichas gorras se producían y usaban en múltiples colores, pero el ejemplo anteriormente 

mencionado no fue la única vez en la historia argentina que la elección de este sombrero 

con la suma de un color específico, usado por un grupo de personas, marcaría un hecho 

histórico y un  grupo de pertenencia que quedaría grabado en la memoria de dicha 

nación. Por otro lado, las alpargatas llegaron a territorio rioplatense para tener un 

enfrentamiento con las botas de potro, otro regalo español. Las botas recibieron ese 

nombre por la materia prima del animal que era sacrificado para su fabricación. El 

calzado se caracterizaba por cubrir totalmente la pierna del gaucho hasta la altura de sus 

rodillas, dejando únicamente la puntera o la zona de los dedos del pie al aire libre. Esto 

permitía aferrarse con mayor seguridad a los estribos de la montura del caballo. 

(Balmaceda, 2018, pp. 159-161). 
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Balmaceda (2018) cuenta que su competencia, la alpargata, comenzó a utilizarse cuando 

las cifras de los sacrificios de los animales para hacer las botas, así como su valor a 

causa de las exportaciones crecieron desmesuradamente, por lo que la utilización de un 

calzado alternativo que no requiriera cuero fue la mejor alternativa.  

En la segunda mitad del siglo XIX, la actividad de exportación e importación se fortaleció. 

Argentina se vio envuelta en una situación poco favorable para su economía: se 

exportaba materia prima a bajo costo, pero los productos manufacturados que llegaban al 

país eran sumamente caros. Esta transacción era desfavorable para el país, tanto para la 

importación de las botas de potro como para la de las alpargatas, provenientes del Reino 

Unido. (Balmaceda, 2018, p. 162). 

Mariano Moreno (1809), figura prima en múltiples revoluciones nacionales y creyente del 

libre comercio, fue el autor del informe llamado La Representación de los Hacendados, 

en el cual, entre múltiples propuestas, declaraba el impuesto del 20% o más a la 

importación de materiales que pudieran entorpecer o competir con la producción nacional 

de los mismos. Esta situación, que parecía desfavorable para el comercio argentino, 

produjo un alza en nuevos emprendedores locales. (p. 49) 

Continuando por el poncho, prenda asociada a la identidad argentina y gauchesca, 

predilecta para días de frío y lluvia, no era más que la resignificación de una capa o un 

abrigo de silueta simple con un agujero central para la cabeza. Es tarea ardua señalar 

cuál sería su origen exacto, pero por motivos geográficos, se puede aclarar que ya los 

grupos nativos de toda Latinoamérica lo producían y vestían, hecho con pelo de animal, 

en colores y diseños vistosos que señalaban su grupo y jerarquía. En el caso de 

Argentina, el poncho supo ocupar su lugar en todas las clases sociales, hecho de 

algodón pero preferentemente de lana, de varios colores y decorados con guardas. 

(Balmaceda, 2018, pp. 44-48). 

Por último, se encuentra el pañuelo. Tomado de los marineros españoles, fue un 

accesorio tan necesario como versátil. Hechos de seda o algodón, lisos o con estampas, 
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la principal división se realizaba según su ocasión de uso. Los pañuelos de seda lisos y 

blancos eran exclusivos de eventos formales. Los de algodón y de yerbas, como se 

nombraba al pañuelo estampado, se utilizaba día a día. Los colores variaban entre el 

azul, amarillo, rojo y verde.  

Como se nombró anteriormente, el pañuelo se consideró un accesorio de lo más 

funcional, ya que podía ser utilizado como protector de efectos climáticos, como vincha, 

alrededor del cuello, como barbijo e incluso para secar el  sudor.  (Balmaceda, 2018, pp. 

125-130). 

Se considera que dichas prendas y accesorios, por más de no tener origen nacional, 

lograron vestir e identificar por completo al gaucho argentino hasta resignificarlas como 

propias. La elección y el arraigo de la vestimenta no es un hecho casual, ya que el 

gaucho era un trabajador y residente del campo y un jinete profesional, no es cuestión de 

azar que sus elecciones estéticas giren en torno de lo meramente cómodo y funcional.  

 

1.2. Tierra prometida: inmigración europea 

Las partidas, las despedidas, siempre llevan consigo sentimientos de tristeza. Observar, 

esperar a que la figura de un ser querido desaparezca en la distancia, faltando la certeza 

de un próximo encuentro en el futuro cercano llena a cualquier persona de recuerdos 

nostálgicos y una pizca de amargura. Las separaciones son situaciones poco deseadas 

de por sí, más si el contexto requiere de urgencia un alejamiento. Si se agranda la mirada 

y se agrava la situación, este es el caso de cualquier migrante, de la historia de los 

migrantes. Por motivos sociales, económicos, educativos, ideológicos, miles de personas 

han dejado, dejan y dejaran sus familias, amigos, hogares, historias, en la esperanza de 

toparse con un futuro mejor, un futuro capaz de escribir una nueva historia con clave 

positiva.  

Argentina se considera un país formado por inmigrantes. A cualquier persona argentina 

que se le cuestione por la historia de su árbol genealógico, o simplemente por sus 
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antepasados, podrá responder con seguridad que las bases de su historia estuvieron 

escritas en otro lugar, en otro continente, en otro idioma. Si algo caracteriza a la cultura 

local es la pluralidad, la fusión. 

Lejos de dejar de ser doloroso, ser calificado como inmigrante en un nuevo territorio suele 

vestirse de connotaciones negativas. La mirada alta de los gobernantes puede tomar 

raíces por destacar al nuevo poblador como un nuevo futuro, mano de obra fresca, como 

también como más bocas por alimentar, más cabezas por instruir, más familiar por 

resguardar.  

Franco (1998) describe a parte del grupo migratorio que desembarcó en Argentina como 

migrantes económicos: estas personas se atreven a recorrer largas distancias por la 

pobreza de su propio territorio, y por la desconfianza que genera la tierra cercana, igual 

de pobre que la propia. (p. 21). La acción de migrar pone en cuestión la organización del 

país receptor: su organización, su disposición, sus límites y valores. Argentina aceptó a 

sus nuevos pobladores, que llegaban en olas constantes a fines del siglo XIX, principios y 

durante el siglo XX.  

“En América nadie es extranjero”, afirmó Daireaux (1888), y esta frase marcó la conducta, 

los ideales y el estado de las fronteras rioplatenses. 

En 1876, se presentó un proyecto de ley llamada Ley Avellaneda, firmada por el entonces 

presidente de la nación Nicolás Avellaneda. La ley declaraba que, a pesar de que la 

inmigración no fue buscada, se crearía un fondo de tierras y colonias destinado 

exclusivamente a fomentar la llegada de los inmigrantes del norte de Europa y otros 

países del sur. El proyecto pretendía aumentar dicha población y conseguir reembolsos 

monetarios luego de haberse instalado y logrado un nivel de bienestar y prosperidad en 

los nuevos habitantes. Así mismo, la anteriormente nombrada ley proponía la creación 

del Departamento General de Inmigrantes, a cargo del Ministerio de Interior, la dirección 

deliberada de los inmigrantes hacia terreno que se decidiera y considerara necesario 

habitar, así como la apertura de Comisiones de Inmigrantes en las capitales provinciales. 
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De igual manera, la ordenanza expresaba el derecho de cualquier extranjero menor de 60 

años, recientemente llegado a costas argentinas, a alojarse en el Hotel de Inmigrantes 

(Ver imagen 2, p. 107, anexo de imágenes seleccionadas), a expensas de la Nación 

durante 5 días, para luego ser trasladado a donde el gobierno considere mejor ser 

poblado y en el trabajo existente y disponible. (Ivancich, 1998, pp. 29-32). 

Ivancich (1998) destaca que el entusiasmo por los nuevos pobladores fue tanto, que se 

consideró y hasta aprobó una lista de leyes que promovían la inmigración promocionada. 

Esto quiere decir que las personas ya no migraban por mera necesidad, sino por 

prácticamente haber recibido una invitación paga hacia tierras argentinas. Bajo el 

mandato de Juárez Celman a fines de la década de 1880, se consideró y aprobó la 

inmigración promocionada para personas habitantes de países europeos avanzados, 

para nivelar la llegada desmedida de flujos migratorios espontáneos como el italiano. 

Entre las capitales deseadas se encontraban París, Londres Viena, y un par más de 

ciudades de Europa del norte y central. La desesperación del migrante que nombre 

anteriormente produjo que el plan de invitación no resultara como se había planeado. 

(p.32-33). Juan Alsina (1898) expresó: 

     La llegada al país de la inmigración artificial de los Pasajes Subsidiarios, cuya 
calidad no pudo ser peor, por la inhabilidad de los individuos y la falsedad de la 
profesión declarada, pues no eran labradores, como se titulaban, la mayoría. 
(Alsina, 1898, p. 33). 

Se consideró que la satisfacción en cuanto a la inmigración recibida era mayor cuando 

era espontánea y no promocionada o incentivada. Alsina (1898) manifestaba su 

insatisfacción con  las colonias en la provincia de Santa Fe y a la nacionalidad que resultó 

más beneficiada por estas políticas, la española: 

Precisamente la mejor inmigración espontanea, la más hábil, capaz y con 
recursos, es la que se fija en la Provincia de Buenos Aires…ella está haciendo por 
sí sola, lo que no se creó al influjo de tantas leyes especiales: la colonización 
agrícola. (Alsina, 1898, pp. 33-34). 
 

Estas consideraciones se vieron intensificadas en la primera mitad del siglo XX. Los 

periodos de revoluciones, guerras civiles y ambas Guerras Mundiales, y la penuria que se 
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vivía en el ínterin, llevaron al gobierno argentino a tomar decisiones y medidas 

polarmente opuestas a las anteriores. Un nuevo decreto declaraba que para lograr la 

entrada al país, se le exigiría al inmigrante un certificado que demostrara que había 

estado libre de delito alguno durante los 10 años anteriores a su llegada. Múltiples 

papeles y certificados eran ahora requeridos, así como la imposición de límites tales 

como el del equipaje. La vara de aceptación e ingreso se había elevado, no sólo por 

miedo al continuo ingreso de inmigrantes natales de las ciudades marcadas como menos 

deseadas, sino por la infiltración al país de figuras peligrosas, tales como anarquistas y 

tratantes de blancas. (Ivancich, 1998, pp. 39-42). 

Ivancich (1998) desarrolla que con el pasar de las décadas y los nuevos gobiernos, la 

situación migratoria dio otra vuelta, en este caso menos brusca que la anterior. La 

Segunda Guerra Mundial había terminado, por lo que los ciudadanos europeos estaban 

ansiosos de formar una nueva vida en una tierra de oportunidad, lejos de los fatales años 

vividos en el viejo continente. La inmigración se volvió a incentivar, sobre todo la italiana y 

española, anteriormente evitada o no preferida, considerando que el grado de 

compatibilidad era alto con los locales. El recientemente asumido gobierno de Juan 

Domingo Perón dio dos pasos positivos en pos de la inmigración: se creó la Delegación 

Argentina de Inmigración en Europa (DAIE) y la Comisión de Recepción y Encauzamiento 

de Inmigrantes (CREI). La primera se dedicaba a recibir y seleccionar los pedidos de 

emigración, y la segunda dividía a los inmigrantes elegidos en cupos de trabajos en 

Argentina. (pp. 42-43). 

Con respecto a la Segunda Guerra Mundial anteriormente mencionada, el asunto de los 

refugiados alcanza un alto nivel, por lo que en 1948, Argentina adhiere a la Organización 

Internacional de Refugiados y ocupa, de esta forma, uno de los principales países de 

Latinoamérica en escala de recibimiento de refugiados. (Ivancich, 1998, p. 44). 

Junto a la continua bienvenida de inmigrantes europeos, se suman un nuevo grupo 

significativo: Argentina estaba recibiendo inmigración desde sus países limítrofes. La 
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mentalidad de la superioridad europea se mantenía intacta y vigente, por lo que jamás 

sería considerado un problema recibir la cantidad de olas migratorias del viejo continente 

que llegaran, a diferencia de las olas migratorias de los países vecinos. Los gobiernos de 

facto que aparecieron en la década de 1960 formularon regulaciones de rol de mano de 

obra remunerada, así como estrictas normas de admisión, estadía y expulsión de los 

extranjeros, sin que eso implique una violación  a los derechos individuales dados por la 

Constitución Nacional. Los siguientes gobiernos lograron decretar amnistías a residentes 

indocumentados y también se adoptaron medidas excepcionales de política migratoria a 

los ciudadanos de países limítrofes, las cuales iban desde médicos hasta artistas. Los 

inmigrantes europeos cayeron bajo la categoría de personas que revisten especial interés 

para el país. (Ivancich, 1998, pp. 44-46). 

 

1.3. Sharing is caring: moda europea 

El presente subcapítulo se presenta con su título de forma irónica ante el lector. Sharing 

is caring significa ‘compartir es demostrar interés’ en inglés. De esta forma, se plantea 

cómo  usaban, plasmaban, copiaban y anhelaban las damas y caballeros argentinos las 

novedades y nuevos diseños provenientes de Europa. El título denota una especie de 

burla ante la frase anteriormente traducida: estando escrita en un idioma foráneo, no 

dominado por el pueblo argentino, retomando la teoría desarrollada en el subcapítulo 

anterior de preferencia, en cuanto a lo indumentario respecta, de Europa y Estados 

Unidos por sobre otras culturas. (Pasquini, 2015, p.116). ¿Acaso la falta de identidad 

argentina en el diseño se debe al continuo uso de tendencias y costumbres ajenas? O 

¿Es la característica multicultural del país lo que impide ver y singularizar con claridad los 

elementos de esencia argentinos? ¿Existe tal término de identidad nacional luego de 

haber recibido durante décadas a inmigrantes? 

     La moda vehiculiza una apariencia o sentido de semejanza que capacita a gente de 
muy diversos intereses y disposiciones para encontrarse en un terreno común y que 
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facilita así la conversación de la esencia individual, sin desentonar con los caracteres 
del grupo. (MacIver, 1937, p.9). 

 
Tal vez los habitantes argentinos, al vestir modas propias del viejo continente, sentían 

que consolidaban ese terreno común del que se refiere MacIver, o que dicha identidad 

era propia e innegable al estar gobernados por figuras de representación española, o 

porque la preferencia de lo europeo por sobre lo próximo o local estaba sembrada en el 

subconsciente colectivo. 

La historia de la moda argentina es un largo camino de inconsistencias, trabas, dudas y 

nuevos comienzos. Se podría considerar que el mismo recientemente ha empezado a 

transitar una ruta más segura aunque no menos disruptiva, considerando que se trata de 

diseño. (Saulquin, 2006, p. 26).  

No es tarea compleja entender que cuando un país se considera libre, el resto de los 

aspectos que lo conforman fluyen con él. Saulquin (2006) sostiene que a principios de la 

década de 1980, Argentina experimentó un florecimiento creativo, el cual había sido 

acallado por gobiernos de facto, y logró renacer con un boom de vanguardias artísticas 

que duraría hasta principios del nuevo milenio, donde el país sería azotado con un nuevo 

y gran problema económico y social. (pp. 183-184). Se observa como las personas 

creativas siempre tienen una solución para los momentos de adversidad. Por ejemplo: 

una de las principales soluciones dadas a la crisis económica del 2001 fue la venta del 

diseño de autor. Concepto nuevo para imponerlo en Argentina, se dedica a crear diseños 

por fuera de las tendencias, creando una propuesta novedosa, refrescando e 

incentivando a los movimientos creativos. (pp. 15-16). 

Susana Saulquin (2006), plantea la existencia de tres etapas distintivas en la moda 

rioplatense. Dichas etapas se extienden desde el año 1776 hasta 1914, y se dividen de la 

siguiente manera: desde 1776 hasta 1830, 1830 hasta 1870 y 1870 hasta 1914. 

Cabe destacar que las etapas se explayarán más en los aspectos de la mujer por sobre 

el hombre, ya que históricamente fueron más ricos estéticamente, con tantos signos y 

códigos sociales estéticos que la persona pasaba a ser una figura de ornamentación más 
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que una mujer. Como se nombró anteriormente, la presencia española en el territorio 

rioplatense era fuerte, por lo que era de esperar que las mujeres durante el primer 

periodo de 1786 hasta 1830 vistieran un traje de origen español. El mismo estaba 

conformado por largas faldas, las cuales caían sobre enaguas confeccionadas sobre 

lienzo blanco o con puntillas de encaje. Sobre la camisa se vestía un jubón, una prenda 

similar a un chaleco, que ajustaba la cintura de la dama. Más allá del material y los 

procesos de las enaguas, lo que diferenciaba a las mujeres era la pieza que usaban para 

cubrirse la cabeza al dejar las comodidades del hogar, y sobre todo, al concurrir a misa. 

Las que contaban con un nivel económico superior tendían a elegir la seda como género 

predilecto, mientras que las mujeres de menores recursos utilizaban simplemente un 

retazo de tela, el cual cubría la cabeza, caía sobre los hombros y dejaba ver una parte de 

la cara el descubierto. Las damas tendían a utilizar mantillas no sólo para la protección de 

los factores climáticos, sino para cubrir su pecho al asistir a misa. (Saulquin, 2006, pp. 

29-31).  Battolla (2000) suma a la descripción: 

Durante muchos años, el vestido corriente de las señoras fue a la española, y en 
honor de la verdad debemos decir que era elegante y airoso. Por regla general era 
de seda clara y algodón, con gran profusión de encajes…No usaban ni cofias ni 
sombreros para aprisionar su abundante y suelta cabellera. Usaban, en cambio, 
una enagua o basquiña que apenas pasaba de la rodilla… (Battolla, 2000, p. 91).  
 

A partir del avance tecnológico de distintas máquinas de hilar y telares, se puso cambiar 

la costumbre de las clases altas de vestir durante todo el año con géneros livianos y 

respirables, como las muselinas y las gasas características de los vestidos imperio. Esta 

nueva silueta de vestidos, alejada de los faldones españoles, fue impuesta por Josefina 

de Bonaparte. Los nuevos vestidos consistían en siluetas lánguidas y rectas 

proporcionadas por las características de los livianos géneros, escote rectangular con 

frunce de cinta abajo del busto, y manga corta cubriendo los hombros. (Saulquin, 2006, p. 

33). 

La silueta de esta nueva tendencia tenía reminiscencias de las esculturas de la Antigua 

Grecia, y las damas encontraban los vestidos sentadores y cómodos. Pero un detalle se 
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escapaba, y era que Josefina había nacido y crecido en Martinica, una isla caribeña de 

colonia francesa. (Ferrer Valero, 2015). 

Según detalla Saulquin (2006), los vestidos hechos con etéreos géneros se usaban tanto 

en verano como en invierno, lo cual era poco práctico, pero la moda tardó demasiado 

tiempo en llegar al Rio de la Plata: “Los vestidos se confeccionaban con las mismas telas 

para todas las épocas del año; era costumbre de las clases altas llevar, aun en invierno, 

delgados vestidos de algodón, finas muselinas, batista, linón, tul o gasas”. (p. 18). 

La tecnología y el desarrollo industrial permitieron que se pudieran crear nuevos tejidos 

de lana y algodón para vestidos adecuados a las distintas temperaturas del año. 

(Saulquin, 2006, pp. 18-19). 

Saulquin (2006) afirma que a finales de esta etapa, más precisamente en 1820, 

desembarcaron en el  sector del Río de la Plata los figurines de moda, y con ellos la 

solución a uno de los grandes conflictos de la moda argentina: las  distancias geografías 

con las principales capitales. La presencia de los figurines acortaba distancias entre 

Argentina y Europa, entre las clientas y sus futuras compras, ahora en tiempos más 

cortos. (p. 36). 

La segunda etapa, la cual se extendió desde 1830 hasta 1870, se caracterizó por los 

movimientos revolucionarios de la época. En Europa se había instalado el Romanticismo, 

movimiento artístico que tuvo como premisa la exaltación de los sentimientos y del 

individualismo, la expresión libre y actitudes de angustia frente a la muerte. Estas nuevas 

actitudes se consideraban extravagantes y extrovertidas, por lo que se tradujo al diseño 

con colores llamativos y la no obediencia hacia lo formal. En Buenos Aires, la situación no 

se alejaba de la descripta, aunque en este caso se representó por la toma de los 

estancieros en el manejo político, haciendo que vuelvan a resurgir las tradiciones criollas. 

A pesar de dicha vuelta al pasado, el romanticismo ya había llegado a las orillas 

rioplatenses, desatando nuevas modas como los enormes peinetones, accesorio para el 

cabello de la dama, lucidos de tal tamaño que, a veces, se dificultaba caminar de a varias 
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personas por las veredas de la ciudad. (Saulquin, 2006, pp. 37-39). Speroni de Uslenghi 

(2006), directora del Museo de la Historia del Traje comenta: 

     En el Rio de la Plata, entre 1882 y 1836, tiene lugar una aparición importante 
desde el punto de vista de la historia de la moda, relativa al tocado, o sea a la 
forma de aderezar un peinado. Heredera de España, se usaba desde tiempo atrás 
la peineta española, lisa o bien en forma de teja, realizada en carey y en menor 
escala en asta de vacuno o de hueso; en general presentaba algunos adornos, 
pero no era de gran tamaño, también se usaba la pequeña peineta de origen 
francés. Sin embargo, se le debe a Manuel Mateo Masculino, un comerciante 
español, la creación de un gran peinetón que, aunque heredero del español, 
resultaba por su tamaño totalmente original. (Speroni de Uslenghi, 2006, p. 43). 

 
 

Battolla (2000) acompaña: “…los peinetones de carey como los de metal prestaban a las 

lindas testas de nuestras espirituales románticas un aire de cuidadoso aliño y un aspecto 

aristocrático que las hacía doblemente interesantes”. (p. 100). 

Beltrán (s.f.) añade que el auge de la peineta se dio entre 1815 hasta mediados del siglo 

pasado, pasando por sus etapas prósperas, de olvido y decadentismo, la cual lo despojó 

de su carácter español para darle un aire francés o alemán, modernizándolo de esta 

manera.  

El aire político también se encontraba revoltoso: estaba vigente y vivo el enfrentamiento 

entre Unitarios y Federales. Los primeros se representaban con el color azul claro o 

celeste, los segundos, con el punzó. Los colores servían para diferenciar fácilmente lados 

políticos opuestos, tan opuestos que hasta generaron divisas punzó para los sombreros y 

chaquetas de los hombres, y moños colocados en el lado izquierdo del tocado de las 

damas federales. (Saulquin, 2006, p.39). 

Saulquin explica como los colores no fueron icónicos solo para este grupo de 

contrincantes políticos, sino que lo continuaban siendo en la moda femenina. En esta 

etapa, los tonos rosados, amarillos pálidos y blancos, ya que se relacionaban con el 

drama y la caracterización de obras de arte de aquella época. El estilo francés comenzó a 

ser el referente para las mujeres argentinas hasta llegar a afianzarse casi por completo. 

(2006, p. 40). 
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El gobierno federal de Rosas comenzaba su fin y la moda llevó consigo varias 

modificaciones. Las faldas habían vuelto a ser anchas, largas y con volados. Las mujeres 

se colocaban unos pantalones de lencería, que habían pasado por Europa sin pena ni 

gloria y se habían logrado imponer en Argentina. Luego, las damas vestían las llamadas 

faldas bajeras o visos de crinolina. Al término crinolina, en español se le llama 

medriñaque, palabra media hasta transformarla en miriñaque. Los corsés hicieron su 

reaparición y renovación: los nuevos modelos lograban más ajuste debido a los ojalillos 

metálicos. Tal fue su éxito que el corsé era usado tanto por mujeres como por hombres. 

(Saulquin, 2006, p. 45). 

Por último, la etapa desarrollada desde 1870 hasta 1914. Este periodo tuvo como 

característica principal el fenómeno inmigratorio. Éste estaba fomentando a que la 

sociedad rioplatense se forje como tal de una vez, consolidándola como el hogar de 

muchos inmigrantes. Hubo un crecimiento en la población, lo que a su vez llevó a 

incrementar la economía nacional. Las personas tenían dinero para gastar, y eso se 

podía apreciar en las brillantes vidrieras de compras de Buenos Aires. (Saulquin, 2006, p. 

51). 

En otra nota, Saulquin detalla como la ciudad había sido azotada por una ola de fiebre 

amarilla. Las lúgubres figuras descoloridas de las mujeres se paseaban por la ciudad, 

luciendo su luto, otra de las herencias españolas, aunque también se puede relacionar al 

luto británico llegado a Argentina en 1861 con la muerte del príncipe Alberto. El tiempo de 

uso de luto era tan riguroso que podía incluir a los vestidos de novia. Los mismos 

comenzaron siendo un vestido elegante, podría ser de cualquier color pero debería estar 

a la altura de la ocasión. En el caso de tener una muerte familiar cercana a la fecha de 

boda, la novia debería vestir luto riguroso. Mientras más tiempo pasara desde el 

fallecimiento, la dama se podría ir decorando, cautelosa y discreta, con detalles blancos 

de azahares y una pieza de tul. (2006, pp. 51-52). 
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Otro cambio definitorio en la historia del vestido fue el desuso del miriñaque: las 

cantidades excesivas de tela quedaron en el olvido y la cola del vestido se redireccionó 

para atrás, pero no todo se transformó en comodidad. El corsé seguía vivo, y en su mejor 

momento de uso y exageración: el talle avispa era el ideal de belleza femenino. (Ver 

imagen 3, p. 108, anexo de imágenes seleccionadas). Usado por todas las mujeres, 

incluso las embarazadas, el talle avispa lograba achicar el talle de la cintura un promedio 

de unos 10 a 15 centímetros. El costo de la belleza era la distorsión y deformación de los 

órganos internos y costillas, sumado a la práctica imposibilidad de realizar cualquier tipo 

de movimiento o ejercicio que implicara algún tipo de fatiga como resultado. El mero 

hecho de vestir un corsé hacía una diferencia del resto de las mujeres. La respuesta es 

simple, si una dama viste un ajustado corsé, es imposible que haga tareas por sí sola, es 

decir, que tiene alguien que las haga por ella.  Es por eso, que el corsé fue de una vez 

por todas derrocado cuando aparecieron los deportes donde las mujeres tenían permitido 

participar, ya que no sólo se necesitaba de la opción del libre movimiento sino de una 

respiración profunda, lo que el corsé no permitía. (Saulquin, 2006, p. 53-54). 

La práctica del deporte trajo consigo un nuevo ideal de belleza, así como un nuevo ideal 

de vestimenta, ya que las prendas tenían que ser cada vez más prácticas y funcionales a 

los movimientos de la actividad. De esta manera, la vida del corsé llegó a su fin al 

comienzo del siglo XX, de la mano de las nuevas actividades y los nuevos ideales de 

liberación social de la mujer. (Saulquin, 2006, p. 54). 

Retomando el asunto de la fuerte inmigración hacia el territorio rioplatense, en su mayoría 

llegaron obreros y campesinos. Campesinos, trabajadores del campo como el 

mencionado gaucho pampeano, figura del primer subcapítulo del presente proyecto. Con 

las olas migrantes, este fue perdiendo protagonismo y comenzó a dejar de ser idealizado 

como la figura de la identidad argentina. A su vez, los nuevos habitantes no aportaron 

prácticamente nada en la forma de vestir nacional. Fernando Devoto (1998) el 

pensamiento de los locales: “Las voces de los relativizadores y de los pesimistas eran sin 
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embargo muy heterogéneas. Algunos simplemente creían que no serían los inmigrantes 

los que regenerarían a la sociedad argentina sino que esta sería la que transformaría a 

los inmigrantes”. (p. 69).  

Las prendas que traían ya eran conocidas, de uso e incluso en algunos casos de 

producción nacional como para que su llegada sea una sorpresa. Además, la sociedad 

Argentina les proporcionaba una oportunidad imperdible: el movimiento social. Exiliados 

de sus lejanos países, llegando a las costas sudamericanas inmersos en pobreza, la 

oportunidad de trabajo y posible éxito en el mismo no debía ser desperdiciada, por lo 

tanto se buscaba imitar la vestimenta de los hombres y mujeres de Buenos Aires. 

(Saulquin, 2006, p. 61). 

En el presente capítulo se detalló cómo Argentina estuvo conformada por múltiples 

identidades: grupos gauchos, nativos, españoles, criollos y europeos inmigrantes. Desde 

el comienzo de la historia de este país fue tarea difícil moldear una identidad propia 

argentina en cuanto a la vestimenta. Dos factores perpetuaron dicha dificultad: primero, 

los grupos de pertenencia eran múltiples y variados, dificultando el proceso de 

homogeneización. Segundo, las distintas agrupaciones, sobre todo las que vivían cerca 

del puerto, no tenían interés en parecerse a nadie más que no fuera europeo. El gobierno 

del virreinato bajo la corona española marcó fuertemente al universo estético argentino, 

así como las capitales aspiracionales que eran París y Londres.  
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Capítulo 2. La revolución al poder 

No hay cambio sin revolución. Sea en pequeña o a gran escala, cualquier acto rebelde es 

necesario si se busca un nuevo paradigma. Las estructuras de poder verticales sólo 

generan opresión, desigualdad, incomodidad, precarización, pero es cuando el suelo se 

empieza a mover que se busca una solución. Sin la estructura inferior, el orden base, 

toda la organización se desmorona. Esta metáfora es vital para comprender el por qué y 

cómo se resolvieron algunas de los mayores problemas socioeconómicos a nivel nación 

como a escala internacional, cómo algunos de ellos tuvieron que ver con la industria textil 

y como otros se vieron profundamente marcados por ellos. En el presente capítulo se 

tratarán los temas de la revolución industrial y la revolución francesa, ambas guerras 

mundiales y sus periodos de posguerra y la crisis económica y social en Argentina entre 

1973 hasta 1990, y cómo estos acontecimientos estuvieron ligados a cambios 

paradigmáticos en la industria de la indumentaria a nivel mundial y nacional. 

 

2.1. Revolución industrial - revolución francesa  

Es preciso comenzar describiendo la situación, ubicando el contexto principalmente en 

Europa en el siglo XVIII. Las fechas clave fueron 1750, 1776 y 1789. Comienzo de la 

Revolución Industrial, creación del Virreinato del Río de la Plata y la Revolución 

Francesa, respectivamente. Hay que tener en cuenta que ninguna de las llamadas 

revoluciones fue de corta durabilidad, al contrario, comenzaron en un siglo para 

trasladarse al siguiente. (Saulquin, 2006, pp. 16-17). 

Comenzando por la Revolución Industrial, la cual se inició en Inglaterra, en 1750 pero fue 

fomentada por grandes movimientos comerciales cientos de años antes. Ninguno de los 

objetivos de dicha revolución eran ingenuos o pequeños: el descubrimiento de nuevas 

tierras debido a las expediciones marítimas, la expansión de comercios de alcance local a 

escala mundial y la obtención y almacenamiento de metales preciosos. Estos tres puntos, 

tomados como prioridades del momento de un país, hacía que dicho territorio se 
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considerara una potencia, e Inglaterra lo era. Dichas decisiones apuntaban a una 

promesa de estilo de vida vanguardista y a un nivel socioeconómico deseado y estable. 

(Saulquin, 2006, p. 17). 

Saulquin (2006) aclara que las consecuencias de las decisiones tomadas no fueron 

beneficiadas para toda la sociedad, e incluso marcaron el camino de sistemas conflictivos 

que perduran hasta el día de hoy. En aquel cuadro de avance impuesto por Inglaterra, la 

ciencia se sumó a la lista de mejoras. Avances médicos y científicos aseguraron el 

avance de la calidad de vida de sus habitantes. Los mismos habitantes que, más tarde, 

perderían sus trabajos por uno de los mayores hitos de la historia: la sustitución de la 

mano de obra humana y animal por la potencia del carbón y el vapor, lo que multiplicaría 

el nivel de producción. Esa multiplicación produjo cambios como el nacimiento del 

capitalismo, ejemplo ideal de movimiento, producción y venta constante, así como 

desarrollos bancarios, el origen de nuevas industrial y la decadencia de los gremios, 

principalmente el de los artesanos, que se vieron profundamente afectados por los 

avances industriales. (p. 17). 

Hobsbawm (1997) destaca que el mundo, considerándolo como tierra poblada, era en su 

mayoría amplio y desconocido en el siglo XVIII. Las zonas geográficas que eran 

consideradas dignas de futuro y posibilidades eran las ciudades cercanas a los puertos, 

ya que la comunicación y traslado marítimo era sumamente más veloz que por tierra. Así 

mismo, los viajes marítimos, para dicha época de revolución, cambio y avance, 

significaban lazos y mercados con nuevos territorios. El resto del territorio y el mayor 

porcentaje de población se centraban en las zonas rurales, lejos de lo que, hasta el 

momento, se podía considerar como la urbe. (p. 15). El autor explica al respecto: 

El mundo de 1789 era incalculablemente vasto para la casi totalidad de sus 
habitantes. La mayor parte de éstos, de no verse desplazados por algún terrible 
acontecimiento o el servicio militar, vivían y morían en la región, y con frecuencia 
en la parroquia de su nacimiento: hasta 1861  más de nueve personas por cada 
diez en setenta de los noventa departamentos franceses vivían en el 
departamento en que nacieron. El resto del globo era asunto de los agentes de 
gobierno y materia de rumor. No había periódicos, salvo para un escaso número 
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de lectores de las clases media y alta – la tirada corriente de un periódico francés 
era de 5.000 ejemplares en 1814-, y en todo caso muchos no sabían leer. Las 
noticias eran difundidas por los viajeros y el sector móvil de la población. 
(Hobsbawm, 1997, p.19). 

Si de urbe se trata, es preciso detallar que no se refiere a las grandes ciudades donde se 

ubican los mayores focos de población actualmente. La ciudad urbana no ganaba dicho 

título por sus méritos vanguardistas, sino por su número de habitantes, y a mediados del 

siglo XVIII las dos verdaderas urbes europeas eran, naturalmente, Londres y París. 

(Hobsbawm, 1997, p. 19). 

Como fue mencionado en el capítulo anterior, Inglaterra fue una de los países que mayor 

cantidad de materia prima compraba de Argentina a un precio bajo, para luego vender 

productos, como ropa y zapatos, a un elevado costo, el cual amenazaba el mercado 

nacional. Inglaterra, como varias regiones de Europa, se abastecía del mercado agrícola, 

sostenido por su vasta sociedad rural. El campo no solo se basaba en los explotadores 

de la tierra para productos alimenticios como el cereal y el ganado, también proveía de 

tejedoras e hilanderías. Estas actividades se incrementarían con el alza del mercado de 

algodón, abastecido debido a un acuerdo de mercado y esclavitud entre Inglaterra, India, 

África y Estados Unidos. (Saulquin, 2006, p. 17). 

Saulquin (2006) explica como de la mano del algodón y de los aires de industrialización, 

se presentaron nuevas máquinas de hilar y telares para agilizar la tarea. Como se 

mencionó anteriormente, la industrialización de las tareas y oficios significó un gran 

avance en cuanto a lo que se considera tiempo de trabajo y mano de obra. Las tareas 

resultaban menos complicadas y se podían realizar múltiples tiradas de producto en un 

mismo día, pero la maquinaria ayudó tanto al trabajador que hasta llegó a reemplazarlo, 

lo cual desató grandes descontentos y competencias entre la población. (p. 18). La autora 

detalla: 

Entre los adelantos que estimularon esta carrera, la máquina de hilar que 
Hargreaves inventó en 1764 lograba que una sola hilandera pudiera hilar 80 hilos 
a la vez. También hizo su aparición un telar mecánico movido por la fuerza del 
vapor e inventado por Edmund Cartwright. Estos avances se sumaban a la 
lanzadora volante inventada por Key en 1733, que realizaba el trabajo de 200 
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obreros. En 1770, R. Arkwright inventó el telar hidráulico, y en 1790 hicieron su 
aparición las primeras máquinas de coser inventadas por el inglés Saint, 
perfeccionadas luego por el francés Barthélemy Thimonnier en 1830 y por Elías 
Howe en 1846, para ser finalmente patentadas por Elías Singer en 1851. 
(Saulquin, 2006, p. 18). 
 

Aprovechando los mencionados avances y las colonias, Inglaterra avanzaba con su 

mercado, logrando su revolución. La creación de maquinaria que acelerara la realización 

de productos no fue en vano, sino que sirvió para fomentar los acuerdos comerciales con 

los países bajo su poder y lograr un libre mercado. De esta forma, la burguesía, grupo 

dominante en el ámbito de la Revolución Industrial, no desaprovechó avance hecho para 

tratar de igualar o, por lo menos reducir, el poder de la corona. (Saulquin, 2006, p. 18). 

Saulquin (2006) explica como la moda, desde su nacimiento a mediados del siglo XIV y 

hasta el desenlace de la Revolución Industrial a fines del siglo XIX, se basaba en gran 

parte en la tensión entre la nobleza y la burguesía. La nobleza había mantenido su 

intachable liderazgo en cuanto a la moda hasta la revolución. Eran ellos los que dictaban 

y vestían los más destacados atuendos, meramente por haber nacido bajo o ser parte de 

la corona, ya que hasta ese momento, la moda era vestida por las clases altas y la 

nobleza, es decir, que era dictada por las clases sociales permanentes como una barrera 

de distinción y no por la posibilidad financiera particular. Esto fue algo que los grupos 

trabajadores lograron cambiar, ya que para la burguesía, aplicar la imagen de la nobleza 

a la propia significaba tomar parte de su poder. (p. 18). 

Tras haber logrado imponerse como grupo referente, la burguesía industrial impuso la 

democratización del vestido. Esto devendría más tarde en un sistema de moda a partir de 

colecciones, lo cual incluiría en el espectro de la moda a todas las clases sociales. De la 

misma forma, a partir de este novedoso sistema de moda, se creó la Alta Costura, 

prendas lujosas y hechas a medida apuntadas a los grupos pudientes. (Saulquin, 2006, p. 

19). 

Se considera pertinente aclarar, como fue mencionado en el anterior capítulo, que se 

habituaba vestir prendas confeccionadas por las mismas telas finas y frescas durante 
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todo el año. Esta costumbre, defendida por las clases altas, fue cambiada y beneficiada a 

partir de la invención de nuevos tejidos hechos a partir del algodón y la lana, materiales 

térmicos y adecuados para épocas frías. Este cambio posicionó a Londres como capital 

de la moda masculina a principios del siglo XIX. A partir de la Revolución Industrial y en 

respuesta a la creación de colecciones seriadas, vastos grupos de personas cambiaron 

su forma de vestir ya que ya no era regla lucir prendas de acuerdo a las clases sociales. 

(Saulquin, 2006, pp. 18-19). 

Saulquin (2006) describe que, así como Londres fue nombrada ciudad referente de la 

indumentaria masculina, París fue la elegida de la moda femenina. Este acontecimiento, 

sumado a la crisis financiera y social que atravesaba Francia, fueron datos determinantes 

del siguiente levantamiento: la Revolución Francesa. Dicha revolución, a pesar de ser 

una de las más significativas en cuanto a cambio de paradigma social se refiere, no 

ocurrió de forma aislada. El paso de la misma fue permitido por los cambios industriales, 

la continua declinación del poder de la nobleza, sumado a múltiples levantamientos 

realizados en territorio europeo años antes de 1789. (p. 19). Hobsbawm (1997) detalla: 

La Revolución francesa puede no haber sido un fenómeno aislado, pero fue 
mucho más fundamental que cualquiera de sus contemporáneas y sus 
consecuencias fueron mucho más profundas. En primer lugar, sucedió en el más 
poderoso y populoso Estado europeo…En 1789, casi de cada cinco europeos, 
uno era francés. En segundo lugar, de todas las revoluciones que la precedieron y 
la siguieron fue la única revolución social de masas, e inconmensurablemente 
más radical que cualquier otro levantamiento…En tercer lugar, de todas las 
revoluciones contemporáneas, la francesa fue la única ecuménica. Sus ejércitos 
se pusieron en marcha para revolucionar al mundo, y sus ideas lo lograron…Sus 
repercusiones, mucho más que las de la revolución norteamericana, ocasionaron 
los levantamientos que llevarían a la liberación de los países latinoamericanos 
después de 1808. (Hobsbawn, 1997, pp.62-63). 

De esta forma, la ostentosa vida y estética rococó, propias de la corona francesa en 

aquella época, fue destronada junto con las leyes suntuarias. (Ver imagen 4, p. 108, 

anexo de imágenes seleccionadas). Dicha abolición permitió que la vestimenta no se 

dictara de acuerdo a cada grupo social. La vida útil de las leyes suntuarias se basaba 

meramente en separar y diferenciar, fue por eso que el hecho de que dejaran de existir 

significó mucho más que cambios en la vestimenta. La acción de no tener que vestirse de 
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acuerdo a cada posición económica dictó que múltiples desigualdades a nivel social 

desaparecieran. (Saulquin, 2006, p. 19). 

En el mismo contexto de revueltas y cambios sociales, la corona española no se quedó 

atrás. En 1776 se crea el Virreinato del Río de la Plata, el proyecto de un gobierno 

español autónomo en territorio americano, encabezado por Pedro de Cevallos. El virrey 

tenía poder, bajo mandato del rey Carlos III, por sobre el actual territorio de Argentina, 

Uruguay, Paraguay, Bolivia, sur de Brasil y norte de Chile. De todas estas vigentes 

capitales, Buenos Aires fue destinada con la tarea de ciudad capital. (Pigna, s.f.) 

Como se ha nombrado anteriormente, ser la ciudad del país y, sobre todo, del virreinato, 

que fuera nombrado puerto era sumamente significativo por motivos logísticos y, por lo 

tanto, económicos. El transporte marítimo era sumamente superior a cualquier otro y 

contar con un puerto significaba posibilidades de comercio e inmigración. (Hobsbawm, 

1997, p. 15, 19). 

Buenos Aires se vio sumamente beneficiada a nivel económico, ya que era el destino de 

las mercancías. Esto significa que, el resto de las provincias y del territorio se vieron 

profundamente afectadas, sobre todo el mercado regional. El virreinato cambió 

sustancialmente al territorio porteño, el mismo que años antes era considerado el más 

pobre de la región y sobreviviente a causa del contrabando, hizo que la brecha entre 

Buenos Aires y el interior sea aún más profunda. El gobierno español prohibía el 

comercio de las provincias del interior con otras ciudades europeas, por lo que el alto 

nivel de industria textil artesanal que poseían dichas poblaciones era aprovechado por la 

capital. (Saulquin, 2006, p. 20). 

Así mismo, Saulquin (2006) destaca otra desigualdad que generó el puerto porteño: la 

desindustrialización del interior, imposibilitando posibilidades y avances de trabajo, lo cual 

coincidió con el contexto revolucionario inglés. Dicha acción no fue bien recibida, ya que 

Inglaterra era una de las principales capitales con las que comerciaba Argentina, por lo 

tanto imposibilitar el engrandecimiento de las industrias nacionales mientras el  contexto 
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europeo era de vanguardia industrial significó dar un paso atrás. La brecha comercial se 

ahondó cuando en 1778 se dictó el Reglamento de Libre Comercio. A partir de aquel 

momento, barcos españoles de mercaderías podrían internarse libremente. (p. 21). 

 

2.2. Época guerra y posguerra  

En el presente subcapítulo se tratará el impacto que tuvieron las guerras en la 

indumentaria. Es pertinente aclarar que las guerras elegidas para desarrollar son la 

Primera y Segunda Guerra Mundial, por lo tanto también se detallarán los cambios en la 

vestimenta europea durante y después de dichos conflictos bélicos. Los avances 

anteriormente nombrados, a pesar de ser llevados a cabo por y en territorio europeo, 

tuvieron repercusión en la historia tanto económica como social argentina. 

La Primera Guerra Mundial comenzó en 1914 para finalizar en 1918, enfrentándose 

durante este periodo los ‘aliados’: Francia, Gran Bretaña, Rusia, Italia y Estados Unidos 

contra Alemania, Austria-Hungría y Turquía. Geográficamente fue muy abarcativa, 

contando con aliados alrededor del mundo, por lo que su finalización vino de la mano de 

una considerable destrucción de ciudades, bajas económicas y sociales, así como de 

intachables cambios en las costumbres como sociedad y como individuos portadores de 

sentido, algo que actualmente podría considerarse como un avance. (Pigna, s.f.). 

Como señaló Saulquin (2006), dos de las grandes potencias textiles y de indumentaria 

del siglo XVIII se encontraban en conflicto político. Francia, o más bien París, la capital de 

la moda femenina, e Inglaterra, la precursora de la sastrería e indumentaria masculina. El 

dominio que las figuras nobles en el poder tenían sobre las decisiones indumentarias se 

iba desvaneciendo a medida que la burguesía se iba fortaleciendo. (p. 19).   

Esto significó un cambio paradigmático en la vestimenta general, pero no fue hasta 

muchos años más tarde que el actualmente conocido prêt-à-porter plantó sus bases. Se 

llama, en francés, prêt-à-porter, o listo para llevar al estilo de ropa o prendas que se 

producen de forma seriada y, por lo tanto, de modo masivo de acuerdo a la demanda. 
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Cualquier persona podía vestirse con prendas prêt-à-porter, ya que fue el resultado del 

proceso de democratización de la moda. (Saulquin, 2006, p. 132). 

Saulquin (2006) señala que esto es lo que diferencia este estilo de producción del Haute 

Couture, otro término francés, el cual hace referencia a la alta costura que nació luego de 

la revolución industrial y a partir del desencanto con los dictámenes de la moda noble, 

cuando los grupos sociales con alto poder adquisitivo podían encargar prendas únicas 

hechas a mano y a medida. (p. 19). 

Marnie Fogg (2014) explica uno de los mayores cambios en cuanto a la vestimenta 

femenina durante la Primera Guerra y este fue el eterno cuestionamiento sobre qué 

ponerse. Dado que las opciones en aquellos tiempos eran acotadas, siendo estas ropas 

de trabajo, uniformes y vestidos de luto, el hecho de que las mujeres tuvieran que 

empezar a desempeñar roles y labores históricamente ocupados por figuras masculinas 

las empujaron a tipologías, siluetas y materiales novedosos. (p. 59), (Ver imagen 5, p. 

109, anexo de imágenes seleccionadas). Fogg (2014) se manifiesta al respecto: 

Mientras los hombres luchaban en el frente, las mujeres desempeñaban muchas 
de sus tareas: trabajaron en el campo, en la construcción, en las fábricas, entre 
ellas, las de municiones, como revisoras y conductoras de trenes y autobuses, e 
incluso asumieron la dirección de muchas empresas. Llegaron a alistarse en el 
ejército y muchas marcharon al frente, donde no trabajaron exclusivamente como 
enfermeras. Las mujeres se acostumbraron a llevar uniforme. (Fogg, 2014, p. 59). 
 

Fue durante y a partir de esta etapa que el guardarropa de la mujer se vio seriamente 

afectado: no solo la economía de guerra no favorecía la compra de vastos metros de 

género para confección, sino que las mujeres optaron por sus nuevos atuendos de 

trabajo, a los cuales le dieron cierto atractivo aparte de su innegable funcionalidad. Por 

supuesto, el guardarropa no fue lo único que cambió. El trabajo, así como la participación 

en ciertos deportes, plantaron en los grupos femeninos la vocación, la independencia y la 

libertad. No hubo vuelta atrás, las nuevas labores y el entusiasmo que nació en las 

mujeres se vio reflejado en nuevos estilos indumentarios y en nuevos comportamientos: 

ninguna mujer volvería a pasar múltiples horas pensando en su vestuario cuando tenía 

algo mejor y más entretenido que hacer. Las siluetas se soltaron, los largos modulares se 
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acortaron algunos centímetros, el pelo se llevaba al estilo garçonne o a la altura de la 

barbilla y pegado a la cabeza, poco a poco la figura estética de la mujer, acompañando 

los tiempos de cambios, fue mutando hacia su propia comodidad hasta llegar, junto con la 

finalización del conflicto bélico, a la modernidad o estilo moderno. Las características de 

este estilo responden a los puntos detallados anteriormente sobre la silueta y los largos. 

Básicamente, lo que buscaba este estilo era desprenderse de toda estética antinatural y 

adoptar un estilo sencillo y andrógino. (MacKenzie, 2009, p. 74). 

Dicho estilo tardó un poco en asentarse en territorio rioplatense. En 1916, Buenos Aires 

se veía sumergida en aires festivos: primero, se celebraba en centenario de la 

independencia, cien años habían pasado desde que el Congreso de Tucumán rompió 

lazos de dependencia con las Provincias Unidas del Río de la Plata y, por lo tanto, con la 

monarquía española. (Saulquin, 2006, p. 75).  

En segundo lugar, Hipólito Yrigoyen fue nombrado presidente de Argentina, electo 

democráticamente por primera vez a partir del sufragio masculino, obligatorio y secreto 

decretado por la Ley Sáenz Peña. (“El Historiador”, s.f.) 

Estas acertadas decisiones políticas sumadas al aspecto social del proceso migratorio 

mantuvieron próspera a Argentina por unos años. Este contexto de bienestar habilitó la 

existencia y expansión de la clase media, la cual, por medio de la movilidad social, logró 

ocupar espacios de la elite terrateniente. Dicha movilidad social y la posibilidad de 

pertenecer y llegar a poderes adquisitivos elevados generaba cierta incomodidad e 

inseguridad en cuanto a la vestimenta. Los grupos de pertenencia se identifican por tener 

signos propios que se repiten entre sus individuos, por lo que la copia e imitación era una 

norma de supervivencia. (Saulquin, 2006, pp. 75-76). 

Saulquin (2006) explica como las mujeres de clase alta siguieron vistiéndose con la alta 

costura parisina. Conseguían sus vestidos a partir de viajes, por pedidos a amigos o 

familiares residentes en Francia o bien recibiendo a comisionistas, enviadas por las 

principales casas con una selección de diseños para el público argentino. Hasta este 
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entonces, la indumentaria e imagen femenina aún se veía dominada por el ojo masculino 

y el miedo a hacer el ridículo. El hombre argentino, pulcro al estilo inglés, no hubiera 

admitido jamás a su lado a una mujer que desentonara con su aspecto. Por ende, la 

mujer, sea cual sea su clase social, siempre se veía bien vestida, pero nunca audaz. (pp. 

77-79). 

Al estallar la guerra, hubo un grupo de inmigración característico por su labor de sastres, 

modistas y otros rubros indumentarios, y su oportuna visión de mercado en Argentina. 

Con ellos viajaron los grupos de familias adineradas radicadas en París. Estas mujeres 

trajeron consigo las últimas vanguardias europeas en sus baúles atiborrados de prendas 

y accesorios. Por otro lado, la clase media, para no quedarse atrás, encargaba sus 

prendas a la modista del barrio, guiándose por los figurines y lo que decía la prensa. El 

territorio local se llenó de hacedores de moda: sombrereros, joyeros, zapateros, sastres, 

modistas. De esta forma, trabajando de forma individual o en grupo, aprendiendo de los 

maestros argentinos o inculcando aprendizaje foráneo, Buenos Aires vio florecer 

múltiples casas de moda y profesionales de lujo, de índole nacional e internacional. A 

pesar de la habilidad y el profesionalismo de dichas personas, los trabajadores del rubro 

indumentario no dejaban de ser copistas: luego de recibir indicaciones o de mirar un 

figurín, diseñaban prendas a partir de la información recibida. El diseño no era original, 

pero era lo que el público compraba. (Saulquin, 2006, 83-84). 

Seeling (2000) explica como a fines de 1918 finalizó la Primera Guerra Mundial y 

comenzó el arduo periodo de posguerra para varios sectores europeos, así como de 

prosperidad para países como Estados Unidos. Así también, la imagen de la alta 

burguesía se vio deteriorada, por lo que el mando de las decisiones de moda se trasladó 

a las estrellas del cine y del teatro, otro ámbito que beneficiaba al país norteamericano. 

La población de Estados Unidos se vio inmersa en una nube de bienestar financiera, lo 

cual generó inevitablemente bienestar social. Esta prosperidad se vio reflejada en 
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actitudes sociales de festejo, los cuales serían trasladados por los sectores más ricos al 

foco glamoroso que permanecía siendo París. (p. 61). 

Las celebraciones se tradujeron en la moda a partir de los ‘años locos’. Los pantalones 

de uniforme utilizados durante el periodo de conflicto se tradujeron a vestidos de silueta 

rectángulo, lucidos a mitad de pantorrilla e incluso por debajo de la rodilla: cómodo, 

sencillo, fácil de confeccionar y sobre todo, una nueva prenda que dejaba de lado las 

tipologías tristes de guerra y de trabajo. (MacKenzie, 2009, p. 74-75). 

Hombres y mujeres jóvenes se encontraron adinerados, en una ciudad ajena llena de 

posibilidades y con ánimos de celebración. Al sector femenino se sumaban los nuevos 

factores de realidad social: el trabajo le dio independencia y libertad del sector femenino, 

y sus vestimentas reflejaban tanto su independencia como sus visiones de futuro. 

(Seeling, 2000, p. 61). 

Las celebraciones se entintaron con notas de jazz y nació un nuevo grupo social: las 

flappers. Se denomina flapper al grupo de mujeres jóvenes y urbanas característico de 

los años 20, las cuales vestían y lucían el cabello como fue nombrado anteriormente, 

aunque también eran conocidas por su comportamiento: frecuentaban bares nocturnos 

de jazz para bailar, fumaban, bebían alcohol. Actividades y comportamientos 

provocadores, algunos rozando con la ilegalidad. Las mujeres hallaron su espacio de 

libertad durante y luego de la guerra rompiendo normas sociales: en el sector laboral 

durante el día y en el social durante la noche. (Colino, 2013). 

El ojo porteño permanecía inquieto, las noticias de victoria y los aires de celebración 

franceses no tardaron en llegar a las costas rioplatenses. Buenos Aires lanzó grandes 

fiestas, aunque en el sector argentino se prefería el tango para bailar, según fuera 

considerado decente por su público. Las distancias del Atlántico se acortaban cada vez 

más, el tiempo de viaje se reducía y, de no ser posible el traslado, la aparición de revistas 

para la mujer y su imagen fue en ascenso, por lo que el dictamen indumentario de Europa 

hacia Argentina y las modas de ambos territorios era prácticamente sincrónica. No 



40 
 

tardaron en aparecer figuras femeninas jóvenes en publicidades y publicaciones de 

prensa, vendiendo desde vinos hasta sellos, mostrando en todo su esplendor la moda y 

el estilo del momento. (Saulquin, 2006, pp. 95-96). 

Tampoco tardaron en aparecer los diseñadores que dictarían las leyes de la indumentaria 

de la década. La lista fue encabezada por Coco Chanel y Jean Patou. Estos apellidos, 

sumados a varios otros, siguen vigentes en la actualidad, ya sea en el recuerdo por el 

impacto que tuvieron en el universo estético y de la moda como por su vigencia en el 

mercado, en la mayoría de las veces la casa actual sólo lleva el apellido del diseñador. 

(Seeling, 2000, p. 59). 

Saulquin (2006) manifiesta como ciertas modas no son generadas por guerras o periodos 

de inestabilidad, sino que son enfatizadas y se enfrentan con el estilo del momento, 

provocando costumbres, estilos y tendencias a partir de la fusión y la divergencia. Se 

espera, por lo tanto, que luego de un conflicto sociocultural los estilos varíen. Los 

diseñadores anteriormente mencionados marcaron un hito en la historia de la vestimenta 

y, sobre todo, del periodo en el que vivieron. Sus principales atributos en cuanto al diseño 

se basaron en la liberación del cuerpo de la mujer en cuanto a la silueta y los largos 

modulares, propusieron nuevas paletas de colores, nuevos géneros textiles, nuevas 

visiones de concepto y hasta nuevas propuestas de pensamiento y comportamiento de la 

mujer que vestiría sus creaciones. (p. 95). Con respecto a los diseñadores disruptivos, 

MacKenzie (2009) destaca: 

Los diseños de Coco Chanel y Jean Patou son la expresión máxima de la moda 
de aquel periodo. El uso de líneas geométricas y elementos de la ropa deportiva 
definen las creaciones modernas de Patou. Sin embargo, el legado de Coco 
Chanel ha resultado más duradero. A ella se le atribuye la introducción del 
“vestidito negro” y el defender la simplicidad como primer paso para la elegancia. 
Sus sencillos diseños, carentes de todo firulete, recibieron el calificativo de 
“pobreza de lujo”…Aunque la moda de la modernidad era en cierto punto utópica y 
la simplicidad de las líneas a la garçonne aludían a la liberación de la mujer, había 

algo de paradójico en el proceso. La nueva moda trajo consigo un cambio radical 
en el ideal de belleza femenino: una mujer de busto plano, caderas marcadas y 
delgadez casi infantil. (MacKenzie, 2009, pp. 74-75). 
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MacKenzie (2009) explica como el estilo moderno se caracterizaba por excluir cualquier 

tipo de adorno que anteriormente hubiese acompañado al vestuario. Su lema era la 

simpleza al poder: sus líneas rectas iban acompañadas de colores de clave baja: negros, 

azules marinos, grises y beige estaban a la orden del día. Las siluetas se dibujaban 

rectas y con caída, desdibujando la anatomía característica de la mujer, aunque 

acentuando levemente las caderas. Todos estos factores no fueron azarosos: la mujer 

trabajadora ya no podía ni quería vestir prendas ceñidas, la mujer deportiva o bailarina 

pretendía acortar los largos para tener libre movimiento de piernas, el pelo largo y las 

caras empolvadas no eran funcionales sin retoques varios. (pp. 74-75). 

Incluso el hecho de que las mujeres invadieran su cuerpo con medicamentos, ayuno y 

extrema cantidad de ejercicio no fue casualidad: el cuerpo delgado era el cuerpo de 

moda, y dicho repentino cambio no fue causa a la hambruna luego de la guerra, sino que 

también se puede relacionar con la liberación femenina: el cuerpo femenino de moda era 

delgado, con el aspecto de una persona sin desarrollar apropiadamente, y las prendas no 

pretendían enfatizar nada de lo poco que había. Las líneas de las siluetas se alejaban del 

cuerpo y el punto de tensión era prácticamente inexistente. (MacKenzie, 2009, p. 75). 

Los grupos femeninos permitían divertirse,  adoptando, por ejemplo, la moda egipcia, el 

art-déco y la indumentaria surrealista, aunque estos estilos no tuvieron una larga vida y 

llegaron menguados al puerto, adaptados al público argentino. (Saulquin, 2006, p. 96-97). 

Según Saulquin (2006), a fines de la década de 1920, la racha argentina se dio por 

terminada como resultado de ciertos sucesos socioeconómicos. Comenzando por la 

caída de la bolsa de Wall Street en 1929, lo que provocó agite financiero a nivel mundial, 

y continuando por 1930 y el gobierno de facto de José Félix Uriburu, el cual sería el 

primero de seis golpes de Estado y gobiernos cívico-militares a nivel nacional. El 

gobierno militar facilitó la caída de los gobiernos de sectores medios y la toma de poder 

por la elite terrateniente. Luego, Gran Bretaña restringió las importaciones de productos 
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provenientes de localidades que no estuviesen bajo su dominio. Esta decisión marco 

gravemente a la industria ganadera local. (pp. 100-101). 

En el mismo año, la inmigración estuvo en baja y alta: la intensa llegada de europeos 

comenzaba a cesar pero iniciaba el arribo de personas de países limítrofes a Argentina. 

Por último, y en consonancia con el movimiento migratorio recientemente nombrado, 

grupos residentes argentinos se comenzaron a trasladar hacia Buenos Aires y su ciudad, 

ilusionados por la posibilidad de un trabajo digno y mejor pago que el que tenían en otras 

provincias. (Saulquin, 2006, p. 101). 

Saulquin (2006) describe como la seriedad de la época se trasladó a la vestimenta: los 

hombres, inspirados por las corrientes militares que gobernaban, elegían el negro, azul y 

gris para sus trajes sastres. Los mismos se llevaban adornados con imponentes 

hombreras y acompañados de anchos pantalones sujetos por tiradores. Por los tiempos 

que corrían, era fundamental para la figura masculina irradiar una imagen de seguridad y 

sobriedad, en contraposición al contexto social y económico que se vivía. (p. 108). 

Por parte de las mujeres, el estilo asexuado o andrógino vio su fin, ya que se consideraba 

la extrema delgadez y la falta de curvas como una abominación. Por lo tanto, a principios 

de la década de 1930, la silueta de la mujer volvió a llevarse entallada, resaltando sus 

características femeninas, más acentuadas en esta década que en la anterior. Incluso 

Chanel se vio envuelta en esta moda de curvas y ajustes, a pesar de ser ella una de las 

precursoras de las líneas rectas y el estilo garçonne. Sin embargo, el público conservador 

argentino se vio indeciso de adoptar tales propuestas, por lo que se continuó bajo la 

sombra de la imagen de la clase alta. (Saulquin, 2006, p. 104). 

Según Saulquin (2006), las prendas que tuvieron su momento de fama, a pesar de no ser 

disruptivas, fueron las blusas, los abrigos y las medias. Las blusas, lucidas en múltiples 

géneros diferentes, dictaban el color de la forrería del abrigo. Tal era su protagonismo 

que los sacos no se llevaban puestos sino por sobre los hombros, para lucir la prenda y la 

decisión de combinar. Los abrigos, así como las anteriormente nombradas blusas, 
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sufrieron un gran cambio. El escote de la década era al ras, por lo que la protección que 

antes proveía el cuello de la prenda tuvo que ser sustituía por pañuelos y pieles de zorro 

azul. Por su parte, y probablemente el mayor cambio en cuanto a indumentaria de la 

época, fueron las medias de nylon. A finales de década, la firma Dupont de Nemours 

patenta el material, revolucionando y reemplazando a las medias de seda, hilo y rayón. 

No fue hasta mediados de la década siguiente que se comenzarían a comercializar. 

(Saulquin, 2006, pp. 105-107). 

Según Saulquin (2006) hubo 21 años de transición entre la primera y segunda guerra 

mundial. A mediados de 1939 se desató el segundo conflicto bélico más grande de la 

historia, cuando las tropas alemanas nazi invadieron Polonia. Fue tal el impacto de dicho 

enfrentamiento que sus repercusiones alcanzaron las costas del Rio de La Plata. (p. 109). 

Saulquin (2006) ahonda: 

El importante despliegue de estilos y de la moda en general se resiente en 1939, 
año difícil en que el estallido de la Segunda Guerra Mundial y sus consecuencias 
económicas en la Argentina afectan el desenvolvimiento comercial del mundo de 
la moda. Por iniciativa de las principales firmas de alta costura femenina, en 1941 
se funda el Centro Argentino de la Moda. Al mismo tiempo, la antigua Unión 
Comercial de Sastres, fundada en 1905, pasa a llamarse Cámara Argentina del 
Vestir, integrada por los sastres masculinos. Estos tenían la misión de asesorar en 
la parte patronal al Centro Argentino de Moda, que conservaba autonomía para 
resolver sus propios intereses (ambas entidades se fusionarían en 1970, 
formando la Cámara Argentina de la Moda). (Saulquin, 2014, pp. 109-111).  

 
Gran parte de Europa se vio afectada de manera inmediata e histórica por los avances y 

resultados de la Segunda Guerra. La indumentaria, incluso se podría decir las modas, se 

vieron nuevamente tocadas por las necesidades del momento: problemas 

socioeconómicos y ocupación de puestos de trabajo serviles al combate y a los que 

ocupaban las personas que se encontraban en el mismo. Una vez más, los uniformes y 

las prendas de trabajo estaban a la orden del día. (MacKenzie, 2009, p. 84). 

Según MacKenzie (2009), se impulsó la moda utilitaria, llamada Plan de Utilidad o Utility 

Scheme, generada por la Cámara de Comercio británica. El fin de dicho plan se basaba 

en la regulación del diseño de forma abarcativa: la fabricación de las prendas, el diseño y 
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la cantidad de ropa por persona se organizó sistemáticamente hasta incluso luego de 

haber finalizado la guerra en 1945. (p. 84). 

El look utilitario femenino se basaba en una silueta esbelta: hombros acentuados y 

rectos, cintura marcada y falda recta o tableada, por debajo de la rodilla o incluso un poco 

más abajo. Los adornos eran limitados hasta tal punto que el número o cantidad de avíos 

estaba establecido. En 1942, tres años previos a la finalización del enfrentamiento, una 

serie de medidas reguladoras de la vestimenta civil fueron aprobadas. Dicho reglamento 

plantaba sus raíces en el aprovechamiento máximo de los recursos de diseño: se debía 

minimizar el uso de botones, bolsillos y cantidad de tablas en las faldas. Los accesorios y 

adornos habían quedado en el olvido. Los zapatos debían ser fabricados en corcho, 

madera y rafia y el taco debía respetar una forma específica que lo hacía más duradero. 

Todas las prendas confeccionadas bajo las reglas del plan utilitario llevaban un logo que 

marcaba CC41, respondiendo a las siglas de atuendo civil 1941. (MacKenzie, 2009, p. 

84). 

Según MacKenzie (2009), este tipo de regulaciones, sumado al implementado sistema de 

racionamiento de cupones de ropa impuesto en 1941, limitó de forma extrema la compra 

de un guardarropa adecuado. El sistema de racionamiento se basaba en 66 cupones al 

año, lo cual despertó o aumentó el sentido ahorrativo e incluso creativo en las personas. 

La necesidad convertida en ingenio llamó a las puertas del gobierno nuevamente. Luego 

de dos años de la imposición de las medidas regulatorias, en 1943 se plantea la iniciativa 

de Make Do and Mend, la cual podría ser traducida a zurcir y aprovechar o arreglar. 

Dicha nueva propuesta recomendaba técnicas para aprovechar y alterar ropajes viejos y 

darles una posibilidad más. (p. 85). 

También se utilizaba la técnica de destejer prendas tales como pulóveres o sweaters y 

volverlas a tejer, creando algo nuevo. La desesperación de las personas era tal, que sus 

visiones de diseño fundamentadas en la necesidad se trasladaron más allá de los 

géneros textiles: cualquier vestimenta nueva aceptable podía estar hecha a partir de tela 
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de sastrería, mantelería, e incluso papelería. (MacKenzie, 2009, p. 85). Saulquin (2006) 

se manifiesta al respecto: 

En Europa, mientras tanto, imperaban las restricciones y carencias. Surge una 
moda de tipo utilitario con “géneros de prestado y sombreros de nada”. 
Desaparecen en París lanas, sedas, linos, cueros y pajas. Es el momento de 
fabricar zapatos con suela de madera y corcho, así como vestidos y sombreros 
“con lo que resta”. En este marco, es muy posible que el moderno proceso de 
democratización de la moda haya tenido su comienzo en 1944, cuando el espíritu 
creador francés, con todas sus relaciones cortadas con el extranjero y chochando 
por la falta de tejidos y por la virtual desaparición de todas las industrias 
asociadas, decidió hacer un esfuerzo para ponerse al alcance de una clientela 
cada vez más amplia. (Saulquin, 2006, p. 115). 
 

A pesar de lo que afirma Saulquin en el párrafo anterior, si el comienzo de la 

democratización de la moda tuvo lugar en 1944 debió nada más que un puntapié inicial. 

La Segunda Guerra Mundial vio su final a mediados de 1945, pero esto no significó de 

ninguna forma que la situación socioeconómica diera un giro. Los problemas sociales y 

económicos, la austeridad y el destrozo habían sido tales que una pronta recuperación 

era más que imposible. La pobreza era tal que el Plan de Unidad se extendió hasta 1952, 

siete años después de haber finalizado el enfrentamiento bélico. (MacKenzie, 2009, p. 

85). 

Según Saulquin (2006), la moda de posguerra se caracterizó por ser femenina, los trajes 

sastreros se volvieron ajustados y estrechos, y por tener a un representante máximo: 

Christian Dior. El reconocido diseñador francés hizo su nombre al crear el estilo que 

marcaría la época de posguerra: el New Look. Dicho estilo se caracterizaba por el uso de 

grandes cantidades de tela, el largo y ancho de las faldas, la cintura pequeña y entallada 

y la silueta corola, haciendo reminiscencia al aspecto de las flores. (pp. 116-117). 

El New Look no tardó en llegar y asentarse en Argentina, y el espíritu de Dior vino con él. 

Los diseños del artista eran parte de los predilectos de Eva Perón, esposa y primera 

dama del elegido presidente general Juan Domingo Perón. (Georgette, 2006, p. 127). 

En 1946, al verse en posición de poder y tener que lucir como tal, la primera dama, 

agrupó a un par de renombrados diseñadores argentinos, sumados a Dior y Fath. Estas 

personas fueron las encargadas de marcar la imagen tan particular de Evita. Entre ellos 
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se encontraban Luis D´Agostino, su sastre personal, y personal de las prestigiosas casas 

de moda Henriette, llegada a Argentina durante la Primera Guerra Mundial, y Paula 

Naletoff, durante la segunda. (p. 126). 

Balmaceda (2018) afirma que Evita tuvo una fuerte relación con el diseñador Paco 

Jaumandreau, pero dejó de vestir sus creaciones luego de que la primera dama quedara 

cautivada por los diseños de las casas francesas. (p. 329). 

 

2.3. Argentina: diseño de facto 

En el presente subcapítulo se tratarán los procesos políticos, económicos y sociales en 

Argentina que marcaron y encaminaron el negocio del diseño y la tímida aparición de la 

identidad propia. Se abarcará desde los gobiernos constitucionales y de facto, junto con 

sus claves decisiones políticas, la vuelta de la democracia, la posmodernidad y como la 

misma moldeó los nacientes estilos de vida.  

A modo de introducción, se considera pertinente destacar el ambiente político que 

manejaba el territorio argentino. Desde 1966 hasta 1973 el país se mantenía bajo el 

gobierno de facto de la llamada Revolución Argentina, dividida en tres periodos dirigidos 

por Onganía, Levingston y Lanusse, respectivamente. Este gobierno dictatorial cívico 

militar fue el quinto de seis golpes que sacudieron violentamente y marcaron la historia 

democrática argentina. El año 1973 fue de cambios: el partido político peronista fue 

electo nuevamente, siendo representado por figuras provisorias hasta octubre, cuando 

Perón fue nombrado presidente por tercera vez en la historia. Su presidencia fue corta, ya 

que moriría a mediados del siguiente año, y su sucesora y esposa, María Estela Martínez 

de Perón, sería derrocada por el último golpe militar en 1976. (“El Historiador”, s.f.) 

Cabe destacar, así mismo, un suceso a nivel mundial que tomó lugar en 1973. El 

contento general por la vuelta del gobierno popular de Perón fue afectado de cierta 

manera por la crisis del petróleo, perturbando especialmente a los países industrializados 

o en vía de industrialización. (Saulquin, 2006, p. 181). 
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 El sector industrial, en este caso el manufacturero, siguió viéndose fuertemente afectado, 

sobre todo por las decisiones tomadas por el Ministerio de Economía de la dictadura de 

1976: “se implementó una política económica cuyo eje consistió en hacer del mercado 

financiero el ámbito privilegiado de valorización del capital. Política que tuvo 

consecuencias tanto o más vastas para el sector manufacturero que las medidas 

específicamente dirigidas a él”. (“Atlas total de la República Argentina”, 1984, p. 183). 

Fue entre los años de fines del 1970 y 1980 que se consideró la posmodernidad. Como 

fue nombrado en el subcapítulo anterior, luego de la Primera Guerra Mundial se conformó 

un grupo de personas a las que se les adjudicaba el nombre de modernos. Su forma de 

vestir, sus actitudes y sus estilos de vida conformaron un quiebre en las costumbres 

generales de la época de posguerra. Adelantando un par de décadas y marcando como 

posmodernos a grupos que se caracterizaban por ser consumistas, tecnológicos, con 

tendencias a la democratización y, por lo tanto, a la fragmentación, al vacío y a la 

nostalgia. (Saulquin, 2006, p. 181). Lipovetsky (2010) añade:  

Fin del modernismo: los años sesenta son la última manifestación de la ofensiva 
lanzada contra los valores puritanos y utilitaristas, el último movimiento de revuelta 
cultural, de masas esta vez. Pero también principio de una cultura posmoderna, es 
decir sin innovación ni audacia verdaderas, que se contenta con democratizar la 
lógica hedonista, con radicalizar la tendencia a privilegiar ‘los impulsos más bajos 
antes que los más nobles’. (Lipovetsky, 2010, p. 106).  
 

Según Saulquin (2006), la democratización de la moda del siglo XX se tradujo a la 

posibilidad de elegir distintas formas de vestir y que éstas condicionaran tu grupo social 

de pertenencia. La única diferencia que tiene esta elección con las reglas de vestimenta 

del resto de la historia anterior es que la ropa y las decisiones eran masivas e mutables si 

así se deseaba. Esta posibilidad de mutar constantemente requería múltiples líneas de 

ropa que abarcaran todas las opciones que presentara el usuario. La posmodernidad 

marcó a nivel mundial un cambio de paradigma, tanto a nivel social como económico e 

industrial, el cual se vio finalizar al término de la década del ’80. Por su parte, Argentina 

no se vio seducida por promesas posmodernas, al contrario, la industria textil nacional 
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durante este periodo se vio replegada, al ser ignorada por la falta de políticas económicas 

necesarias anteriormente mencionadas. (pp. 182-183). 

La industria de la moda argentina se ha caracterizado a lo largo de los años por variar 

drásticamente a medida que los aspectos políticos y económicos cambiantes del país se 

ajustan. Con la vuelta de la democracia en 1983, la problemática se vio levemente 

mejorada, pero un factor perpetuado durante años en la historia de la moda argentina no 

se puede solucionar de forma inmediata. (Saulquin, 2006, p. 184). Hertzriken analiza la 

situación: 

La industria de la indumentaria tiene una característica económica en todo el 
mundo: ante procesos de recesión cae en forma más pronunciada y rápida que 
cualquier otra industria, así como también cuando hay una expansión de los 
consumos crece con más fuerza que los otros sectores productivos, y lo hace en 
menor tiempo. Es una función de demanda: al llegar la recesión el consumidor se 
cierra y consume lo indispensable. Tradicionalmente, la demanda de la 
indumentaria en la Argentina estaba ligada a dos factores: en primer término, el 
nivel de ingreso de la población; en segundo, los precios relativos de la 
indumentaria respecto de otros bienes de la economía. (Hertzriken, 2006, p. 185). 
 

Hertzriken (2006) desarrolló dos factores negativos de la industria de la indumentaria a 

partir del cambio drástico en el sector político y económico del país: en primer lugar, la 

contracción de los consumos populares, y en segundo lugar, la apertura de las 

importaciones. (p. 185). El hecho de que se incentiven las importaciones de productos y 

marcas extranjeras es de cierta manera un palo en la rueda de la creatividad local. La 

entrada de productos manufacturados por países con nivel de industrialización mayor al 

argentino atacó en gran medida al diseño nacional, aunque no todo fue adversidad. La 

realidad de contar con grandes niveles de competencia fortaleció el nombre de las 

marcas con varios años en el país. Este proceso se produjo a manera de protección 

contra lo foráneo. (Saulquin, 2016, p. 185). 

La identidad nacional, y no sólo referida al diseño, se vio impulsada por la finalización de 

los gobiernos de factos y la vuelta a las elecciones democráticas. La sociedad argentina, 

cansada de años de copias y uniformidad, buscaron refugio en diversas ramas del arte: 

por ejemplo, la música. El género predilecto fue el rock nacional, beneficiado y difundido 
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a partir de la prohibición de la lengua inglesa en los medios de comunicación después de 

la Guerra de Malvinas. (Saulquin, 2006, p. 191), (Ver imagen 6, p. 109, anexo de 

imágenes seleccionadas).  

Así mismo, Christian Dior predijo en los años ’50 que la moda debía bajar a la calle, y así 

se cumplió: la ciudad se pobló de las llamadas tribus urbanas, grupos de pertenencia 

diferenciados por su aspecto y gustos en un gran espectro de posibilidades. Entre los 

más conocidos se encuentran los hippies, punk, góticos, emo, ravers, todos con sus 

atuendos marcados y bien diferenciados, siempre acompañados de música e individuos 

portadores de sentido como imagen de referencia, en muchos casos esa imagen bajaba 

de la música. La principal razón de existencia de dichos grupos fue el gran descontento 

social vivenciado por las nuevas generaciones, siendo la agrupación e identificación 

como forma de sobrevivir y lograr identificarse con el otro. Los jóvenes se mostraban 

despiertos y preocupados por la sociedad en la que vivían, está siendo en muchos casos 

el impedimento del avance de sus sueños. La juventud se encontraba en las calles, la 

búsqueda de referentes era constante y la creatividad era evidente. La estructura del 

diseño argentino, que hasta la década de 1980 había funcionado, necesitaba nuevas 

guías. A partir de este momento se fue instalando paulatinamente el término diseño en la 

mentalidad argentina. (Saulquin, 2006, pp. 191-193). 

El capítulo 2 se basó en explicar con detalle los sucesos y periodos de conflicto que 

fueron determinantes para la moda y la industria textil. Comenzando por la Revolución 

Industrial, siendo esta el periodo de transformación de sociedades agrícolas a sociedades 

industrializadas. Continuando por la Revolución Francesa, donde la burguesía se rebeló 

contra la tiranía y frivolidad de la corona real. El siguiente paso fue detallar la Primera y 

Segunda Guerra Mundial, y sus periodos posteriores a ambos enfrentamientos bélicos. 

Se consideró pertinente ubicar en el periodo de 1918 hasta1945 como la figura, tanto 

estética como social, de la mujer se fue liberando, con trabajos fuera de la casa y siluetas 

alejadas de su figura. Así mismo, cabe destacar que dicho periodo de tiempo significó 
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grandes destrozos, pérdidas, problemáticas y pobreza para varias naciones europeas, las 

cuales hicieron llegar su mensaje hasta tierras rioplatenses. Por último, se eligió el 

periodo de 1973-1990 de la historia argentina para explicar cómo las seis dictaduras 

militares y los siguientes gobiernos democráticos, terminando y comenzando en 1976 y 

1983, respectivamente, sus decisiones políticas y sociales y la constante inestabilidad 

económica del país atrasaron el fruto de la identidad y la creatividad del diseño nacional. 

Dichos impedimentos e inestabilidades incentivaron a un grupo de visionarios del rubro 

de la indumentaria. Este grupo sería el encargado de plantar el término de diseño en el 

vocabulario argentino, y mostrar sus creaciones conceptuales a un público inexperto. Fue 

este movimiento el que hizo notar el talento local y la necesidad del país de espacios y 

carreras educativas en torno a la expresión.  
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Capítulo 3. Formando identidad 

A continuación, se detallará el rumbo que tomó la industria del diseño de indumentaria 

argentina a partir de fines de la década de 1980 hasta llegar a principios del nuevo siglo. 

Decisiones políticas y, sobre todo, económicas que dejarían una gran huella en la historia 

del país. Por otro lado, se abarcará la creación de la carrera de Diseño de Indumentaria y 

Textil en la Universidad de Buenos Aires, así como los diversos acontecimientos que 

tuvieron lugar con la intención de hacer llegar la moda y el arte a un público mayor y darle 

espacio a los nuevos creativos del momento.  

Siguiendo por tendencias de mercado propias de fines del siglo XX y aún más del siglo 

XIX: el comercio del fast fashion o la moda rápida, el cambio en el consumo de 

indumentaria y cómo los tiempos de producción y demanda crecientes incentivan el 

plagio y el copismo argentino, desdibujan las líneas de la identidad propia.  

A modo de cierre, el presente capítulo estará relacionado con el subcapítulo anterior, 

pero detallará de forma más puntual los ejemplos y casos en que las marcas locales 

optan por publicitar sus ventas a través de mensajes en inglés o francés, y con la imagen 

de modelos con rasgos característicos europeos, perpetuando ciertos estereotipos de 

belleza.  

 

3.1. ¿Diseño?  

Como fue explicado en el último subcapítulo del apartado anterior, la década de 1980 fue 

clave para revertir el estancamiento en el que se encontraba la industria textil y 

manufacturera argentina. Comenzando por la llamada vuelta a la democracia, al mando 

del electo presidente Raúl Alfonsín por el partido Unión Cívica Radical, luego de la sexta 

dictadura militar, la cual se extendió en el poder por siete años. La elección democrática 

de 1983 no fue menor, ya que, hasta la actualidad, significó la erradicación de los 

mandatos militares en el país, haciendo explicito el estado social de descontento que 

vivía el país. (“El Historiador”, s.f.). 
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Otro factor que significó un quiebre en las posibilidades de subsistencia del gobierno 

militar fue la derrota en la Guerra de Malvinas, también llamado Conflicto del Atlántico 

Sur. Dicho enfrentamiento bélico, llevado a cabo durante poco más de dos meses contra 

el Reino Unido, se llevó consigo cientos de vidas argentinas. A pesar de que el duelo 

haya sido de relativa corta duración, la realidad de que el país se encuentre en guerra y 

la cantidad de soldados muertos que generó produjo aún mayor insatisfacción ante el 

grupo llamado Proceso de Reorganización Nacional, sobre todo ante el público joven, lo 

que lo llevó a ver su fin. (Saulquin, 2006, pp. 190-191). 

Según señala Saulquin (2006), la vuelta de los días democráticos dio un respiro a la 

agitada población argentina, dispuesta más que nunca a escribir nuevos días en su 

historia. De a poco, la situación de la industria textil fue mejorando, aunque los niveles 

físicos de producción decrecieran y las políticas de importación se impusieran, la 

competitividad del rubro crecía y cada individuo estaba dispuesto a hacer valer su 

nombre y visiones creativas. (p. 201). 

Dicha necesidad de frescura de mano del arte se vio resuelta en la creación de 

instituciones y carreras aledañas al diseño de moda. En 1986 se crea el Centro Argentino 

de Estudios de Modas, un instituto de excelencia en cuanto al diseño indumentario, el 

cual contó con aceptación del público y de grupos e instituciones pertenecientes a dicho 

universo. Esto significó la oportunidad de ser diseñador, propiamente dicho, estudiar 

otras partes del espectro del diseño más allá de un mero oficio, y diferenciándolo de 

cierta manera del mismo. Dicha oportunidad generó la aparición de nuevos creativos, y 

por lo tanto la desaparición de algunos otros. Algunos de los nuevos nombres que 

surgieron en aquella época como marcas fueron María Pryor, Elsa Serrano, Varanasi y 

Vía Vai. Jóvenes de distintos puntos del país expresaban a través del diseño su 

experiencia social, sus valores, gustos y visiones del futuro. (Saulquin, 206, p. 202). 

Tres años más tarde, el gobierno de turno percibió la movida juvenil y la necesidad de la 

exposición del nuevo arte, por lo que se inauguró la primera edición de la Bienal de Arte 
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Joven. (Ver imagen 7, p. 110, anexo de imágenes seleccionadas). Dicho evento significó 

una nueva oportunidad para que los nuevos artistas de diferentes disciplinas exhibieran 

sus trabajos ante el público espectador: 

El 27 de julio de 1987, por Decreto del Poder Ejecutivo Nacional, se creó la 
Subsecretaría de la Juventud de la Municipalidad de la Ciudad de Buenos Aires 
con la misión de diseñar y ejecutar políticas de juventud dentro del territorio de la 
ciudad. Fue este organismo el que en 1989 llevó adelante la Primera Bienal de 
Arte Joven que se desarrolló entre el 10 y el 20 de marzo en el Centro Cultural 
Ciudad de Buenos Aires -actualmente Centro Cultural Recoleta-, las salas 
Nacionales de Exposición Palais de Glace, y el anfiteatro San Martín de Tours. 
Teatro, música, danza, moda, cine y video, literatura, historieta, artes plásticas, 
fotografía, diseño gráfico e industrial, fueron las disciplinas convocadas. Andrés 
Calamaro, Gabriel Chame, Martín Churba, las “Gambas al ajillo”, Ana Frenkel, 
Carlos Casella, Guillermo Martínez, Sergio Olguín, Luis Ziembrowski, algunos de 
los nombres que le dieron forma a aquél emblemático encuentro. (“La Bienal”, 
s.f.). 
 

Saulquin (2006) define el evento como un éxito. La convocatoria, el entusiasmo e interés 

tanto de los expositores como de los asistentes fue notorio. Por parte de la sección de 

moda del acontecimiento, los trabajos de nueve participantes resultaron finalistas. Esto 

generó que, a partir de ese día, la visión que se tenía hacia la moda fue cambiando. El 

diseño de moda comenzó a ser considerado una rama del arte, afectando las decisiones 

creativas que los diseñadores mostraban al público. (pp. 205-207). 

Las normas tácitas del vestir hacia el momento se vieron cuestionadas bajo las nuevas 

propuestas. Grippo (2006) se refirió a los vanguardistas afirmando que “usualmente nos 

negamos a aceptar la realidad como la enuncian de entrada…”. (p. 207).  

La Bienal tuvo dos presentaciones más. Dos años más tarde, en 1991, se celebró la 

segunda edición de la Bienal, esta vez ubicada en Puerto Madero, y la tercera se llevó a 

cabo en 2018, volviendo al Centro Cultural Recoleta, su lugar de origen. (“La Bienal”, s.f.). 

A pesar de que el aspecto político del país había mejorado levemente, la agitación social, 

los problemas económicos y la industria nacional siguió viéndose afectada. Sin embargo, 

a fines de la década de 1980 y comienzos de 1990, se produjo un revolucionario cambio: 

la creación de la carrera de Diseño de Indumentaria y Diseño Textil en la Universidad de 

Buenos Aires. (Saulquin, 2006, p. 209). Saulquin (2006) detalla: 
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En julio de 1988, el arquitecto Juan M. Borthagaray, decano de la Facultad de 
Arquitectura, Diseño y Urbanismo y su secretaria académica, la arquitecta Carmen 
Córdova, decidieron formar una comisión para la creación de la nueva carrera. 
Luego de meses de trabajo, en diciembre del mismo año, la carrera fue aprobada 
y los cursos se iniciaron el 10 de abril de 1989, bajo la dirección del arquitecto 
Ricardo Blanco. Ese clima de época, creativo y novedoso, que se daba en el 
campo de la cultura, en la cinematografía y en las Bienales de Arte Joven, por 
ejemplo, se fue atenuando a partir de los sucesivos fracasos en el campo 
económico. (Saulquin, 2006, p. 209).  
 

Según Saulquin (2006), a pesar del trascendente paso que significó la creación de la 

carrera de diseño de indumentaria en la Facultad de Arquitectura, Diseño y Urbanismo 

(FADU), en 1994 sólo 20 personas se habían egresado y salían deseosos de insertarse 

en el mundo laboral. El movimiento de diseño no sólo fue incentivado por la educación 

sobre el rubro y por las bienales, también se realizaban distintos desfiles y eventos, junto 

a congregaciones en puntos clave de la ciudad como bares y teatros under, donde la 

esencia creativa estaba a flor de piel. (p. 217-225). 

Lamentablemente, la economía nacional no facilitaba la situación de los creativos, a 

pesar de que la competencia entre los nuevos diseñadores fuera medianamente 

reducida, la competitividad ante los productos extranjeros, sumado al poco valor del peso 

argentino y la inflación desmedida complicaba la creación de nuevos puestos de trabajos 

artísticos que generaran ganancia. (Saulquin, 2006, p. 210). 

Alfonsín decide abandonar el gobierno meses antes de que su mandato se considere 

finalizado, asumiendo la presidencia, de esta forma, Carlos Saúl Menem. El último tiempo 

en el gobierno del presidente radical se caracterizó por un histórico debacle económico: 

el acuerdo argentino con el Fondo Monetario Internacional provocaba constantes fugas 

financieras y de inversores, la moneda argentina perdía valor generando devaluación, la 

inflación constante e indomable se transformó en hiperinflación, alcanzando niveles 

máximos, llegando a picos de más de 3.000%. (Saulquin, 2006, p. 209). Saulquin explica: 

Así llegaba 1989, el año en el que confluyeron dos hechos inéditos en la historia 
argentina: el desborde inflacionario y la transmisión de mando entre dos 
presidentes de distinto partido elegidos limpiamente. La experiencia 
hiperinflacionaria  fue en si misma definitoria para moldear lo que se pensaba y se 
decía sobre la economía argentina. Si en 1983 el mandato popular había sido 
antes que nada de naturaleza institucional, el que recibía Menem era ante todo 
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económico: había que salir de la hiperinflación. El debate de ideas pasaba 
rápidamente al centro de la escena como proveedor de posibles soluciones, y en 
el dominaba una visión que incorporaba a ciertas proposiciones generales que en 
estas latitudes se asociaban al liberalismo, entre las cuales sobresalía la idea de 
reducir el ámbito de acción del estado. Menem, que de los tres candidatos más 
votados era el único cuyo discurso preelectoral no parecía abrevar de esas 
fuentes, dio signos de haber adoptado esa concepción –en un giro que sorprendió 
a propios y extraño– poco después de su triunfo en las urnas. (Gerchunoff y Llach, 
1998, pp. 432-433). 

 
En julio de 1989, Carlos Saúl Menem asume el cargo de presidente de Argentina, 

habiéndose presentado por el partido peronista. Menem estuvo a la cabeza del poder del 

país durante diez años. Esto se debe a que la extensión de los mandatos hasta el año 

1994 era de seis años, realidad que Menem cambió con la ayuda de una convención 

constituyente al ver que su periodo terminaba. Dicho cambio en la Constitución Nacional 

decretó que los mandatos pasaran a durar cuatro años en vez de seis, sumados a una 

única posible reelección consecutiva, extendiendo, de esta manera, el poder durante 

ocho años. (Iracet, 2012, p. 114). 

Como fue mencionado anteriormente, Menem asumió la presidencia siendo la imagen del 

Partido Justicialista. Dicho partido había significado victorias y conquistas por parte del 

sector obrero y popular de la sociedad argentina, por lo que fue natural asumir que, 

transitando situaciones económicas como la hiperinflación, un gobernador con intereses 

populares pudiera darle un nuevo rumbo al problema financiero, pero no fue así. Sumado 

a la bomba de tiempo que dejó Alfonsín, Menem tomó, sorprendentemente, decisiones de 

naturaleza liberal, las cuales no fueron del todo acertadas y empeoraron aún más la 

situación nacional. (Gerchunoff y Llach, 1998, pp. 432-433). 

Entre las principales medidas se llevó a cabo la privatización de empresas estatales, el 

impulso a las inversiones extranjeras, así como la eliminación de los impuestos a las 

exportaciones. Sin embargo, la medida que más revolucionó a la vida económica y social 

argentina fue la Ley de Convertibilidad. Dicha ley, también conocida como 1 a 1, permitió 

comparar el valor y convertir un peso argentino a un dólar. Esta propuesta estuvo 

abalada por las reservas del Banco Central, aunque la realidad fue que, ciertas políticas  
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sumadas a la corrupción conspiraron en contra del aparente objetivo principal. (Saulquin, 

2006, p. 210). 

Saulquin (2006) describe como la Ley de Convertibilidad cambió súbitamente el 

comportamiento de las personas: la sensación de bienestar económico y por consiguiente 

social era tal que, como consumidores, los argentinos cambiaron sus normas de compra 

y de estilo de vida.  Para la industria manufacturera y textil nacional ninguna medida 

tomada era beneficiosa, a pesar de los intentos de la ola de creativos de los ’80, las 

figuras gubernamentales no apostaban por el sector textil. La indumentaria argentina se 

vio seriamente afectada con el nuevo imaginario social, las personas estaban 

descubriendo un mundo masivo de oportunidades que no se comparaban con las que su 

territorio le podía ofrecer. El público se acostumbró a una calidad y variedad superior a la 

oferta argentina. El desplazamiento del diseño también se vio marcado por la pobreza en 

las regulaciones de importaciones, y los niveles escalantes de fábricas y talleres 

clandestinos. (p. 210-211). 

 

3.2. Moda al instante  

A continuación se tratará el tema del término fast fashion: se explicará su significado y se 

detallará como el nacimiento e implementación de esta práctica generó un quiebre de 

paradigma, comenzando por la industria de la indumentaria hasta el cambio en las 

actitudes y deseos de los compradores. Así mismo, se explicará cómo esta tendencia, 

incipiente en Argentina durante la década de 1980, se traslada hacia la actualidad y cómo 

esto afecta al desarrollo de una identidad propia.  

El término inglés fast fashion tiene su traducción directa al español como ‘moda rápida’. 

Podría sonar contradictorio si se conoce o decide internalizarse en el proceso creativo y 

de producción de la moda. El concepto hace referencia tanto al estadio de realización de 

las prendas, siendo estas hechas en serie y por un bajo costo de producción y venta, 
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como al de compra del ‘listo para llevar’: democrática, accesible y desechable. (Luna, 

2014). Bauman (2004) reflexiona sobre la sociedad posmoderna: 

La sociedad posmoderna considera a sus miembros primordialmente en calidad 
de consumidores, no de productores. Esa diferencia es esencial…La vida 
organizada en torno del consumo debe arreglárselas sin normas: está guiada por 
la seducción, por la aparición de deseos cada vez mayores y por los volátiles 
anhelos, y no por reglas normativas…la sociedad de consumidores se presta a la 
comparación universal…y el límite es el cielo. La idea de “lujo” no tiene demasiado 
sentido, ya que el punto es convertir el lujo de hoy en la necesidad de mañana, y 
reducir al mínimo la distancia entre “hoy” y “mañana” –“lo quiero ya”-. Como no 
hay normas para convertir algunos deseos en necesidades y quitar legitimidad a 
otros deseos, convirtiéndolos en “falsas necesidades”, no hay referencias para 
medir el estándar de “conformidad”. (Bauman, 2004, p.82). 
  

Cuando la globalización invade el mercado, los bordes que delimitan las diferencias 

esenciales entre un grupo de población y otro desaparecen. El target de mercado se 

expande hasta unificarse y promocionar de forma masiva, el mismo producto a distintos 

públicos. Dicho público, encandilado con la oportunidad de comprar, descartar y volver a 

comprar cede ante la propuesta, y consume lo que se le dijo que tenía que consumir, a 

través de oferta y publicidad masiva. (Luna, 2014). 

Susana Saulquin (2006) detallan los factores que transformaron el curso de la moda y 

fueron construyendo de a poco el camino hacia la moda instantánea. Los avances 

tecnológicos e industriales de siglos pasados requerían generar mayores niveles de 

producción para mantenerse vigentes, lo cual se resolvió creando mayor cantidad de 

tendencias en tiempos más cortos de tiempo. La cantidad masiva de oferta terminó por 

cansar al consumidor, quien resolvió por alejarse de la ola de ofertas y consumición. El 

mercado de la moda necesitaba seguir produciendo para alimentar la industria y volver a 

ganar el interés de los consumidores. La solución contó con dos puntas: la primera fue 

agregar ciudades líderes en moda tanto masculina y femenina, generando de esta forma 

productos variados y exóticos. De esta forma, Milán, Tokio, Barcelona y Nueva York se 

sumaron a Londres y París como nuevos referentes del estilo. En segundo lugar, se 

comenzó a percibir las distintas colecciones en función de situaciones y no de prendas 

aisladas, de esta forma, una misma prenda podría ser utilizada múltiples veces en 
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contextos y situaciones varias. Fue entonces que surgió dentro del prêt-à-porter el 

término de ‘línea’, refiriéndose a la variación temática sobre un mismo diseño. En una 

misma colección conviven múltiples líneas, y estas responden a diferentes situaciones en 

la que el público al que apunta la colección entera se puede llegar a enfrentar. De esta 

manera, el ojo del consumidor no se cansa rápidamente y el comercio lo acostumbra y 

convence de la existencia de nuevas situaciones de consumo. (pp. 186-187). 

El sport y active wear resultaron ser las dos líneas que más exitosas resultaron al saber 

interpretar el nuevo concepto de vida de la sociedad. La conquista de la indumentaria 

deportiva no fue azarosa ni por casualidad, ya que los estilos indumentarios, en su 

mayoría, están influenciados por diversas situaciones y cambios sociales, políticos y 

económicos que se viven a nivel mundial. Durante la década de 1980, el cuerpo tanto 

femenino como masculino tenía que mantenerse cuidado por ejercicios físicos constantes 

y regímenes alimenticios. El cuerpo delgado y con cierta musculatura denotaba agilidad y 

capacidades motoras avanzadas, así como la tendencia hacia un estilo de vida activo y al 

aire libre. El cuerpo ágil era un cuerpo dispuesto a trabajar, un cuerpo triunfador, y esa 

era la imagen que la sociedad de aquella década necesitaba como modelo. (Saulquin, 

2006, p. 187). Arroyuelo (2019) comenta al respecto: 

Imprescindibles para entender el presente de la industria de la moda, los grandes 
cambios que verdaderamente cuentan a nivel del gusto y de la apariencia en el 
último medio siglo, o poco más, no han sido los de orden estético, sino los que 
resultaron de nuevas pautas económicas y nuevas configuraciones sociales. Las 
nuevas pautas económicas, de impronta neoliberal, se dieron, en la moda, con el 
desembarco de tres entidades mayúsculas, epígonos unánimes de la doctrina 
consumista y del canon patriarcal: las corporaciones de lujo, las megamarcas de 
moda rápida y, hoy las más decisivas, las compañías de tamaño Godzilla de moda 
de deportiva urbana. En los 80, la euforia consumista puso de moda a la moda. 
Como un todo, sin distinción de contenidos, de la tajante experimentación 
japonesa al kitsch mediterráneo…la autoironía servía de 

coartada…Lamentablemente y desde los márgenes donde se elabora lo nuevo, la 
moda toma nota de este cambio y va buscando cómo y con que vestir toda esta 
constelación de nuevas actitudes, nuevos deseos, nuevas personas y nuevos 
personajes sociales. Prueba así que se va acabando la era de los modelos únicos 
y absolutos de mujer y hombre y redescubre a pleno el refrán que dice que en la 
variedad, está el gusto. (Arroyuelo, 2019, p. 56).  
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Arroyuelo (2019) logra sintetizar en tres puntas el comportamiento posmoderno de 

consumo: corporaciones de lujo, megamarcas de fast fashion y de sport wear.  

Argentina no se encontró ajena a la revuelta de las modas masivas y el estilo de vida 

activo impulsado en los 80. Comenzaron a aparecer los conjuntos de campera y pantalón 

deportivo con tres tiras blancas en los laterales de las prendas. Adidas consiguió 

posicionar un look que no tardó en contagiarse. Así mismo, varias marcas nacionales 

sintieron la necesidad de inculcar líneas deportivas en sus colecciones, por más alejadas 

que estuvieran del estilo de la casa, por la realidad de que el deporte se había convertido 

un estilo de vida y el diseñador que decidiera no formar parte de ella de alguna, dejaba 

de circular en el mercado. Otro ejemplo puede ser el de las remeras estilo chomba, 

características por tener un cuello y cartera de tres botones. Las mismas eran conocidas 

como ‘argentinas’ en el viejo continente, ya que formaban parte del uniforme de los 

jugadores de polo. (Saulquin, 2006, pp. 187-188). 

Como fue detallado en el último subcapítulo del apartado anterior, la población argentina, 

destacando la juventud, se liberó paulatinamente de las reglas de uniforme y falta de 

creatividad que habían gobernado al país durante las últimas décadas del siglo XX. La 

sociedad, homogeneizada a través de la vestimenta, consideró en parte beneficiosa la 

democratización y globalización de la moda.  Las posibilidades eran infinitas, sobre todo 

las de producción extranjera, los estilos respondían a las tendencias y los precios eran 

alcanzables. El lado negativo de la situación fue la misma globalización. El hecho de las 

importaciones fueran incentivadas no dejaban crecer el tan aclamado diseño argentino. 

Las personas contaban con novedosas prendas, la cantidad era tal que permitía 

diferenciarse de ciertas personas pero el mercado era masivo, por lo tanto el deseo de 

originalidad nunca fue posible. (Saulquin, 2006, pp. 186-187). 

Otra de las características del fast fashion es la inmediatez. Al captar una tendencia, se 

replicada miles de veces lo más rápido posible para ponerla a la venta de la misma 

manera, y sacarla de mercado días o semanas después, para ser reemplazada por el 
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siguiente producto del momento. Dicha prontitud se ve multiplicada exponencialmente en 

la actualidad, donde los locales y centros comerciales se han trasladado atrás de las 

pantallas. Las compras por Internet se han naturalizado a tal nivel, que la experiencia de 

mirar vidrieras, interactuar con vendedores, probar y examinar las prendas se considera 

vintage. Es por eso que, muchas marcas contemporáneas se venden exclusivamente por 

la red, apoyándose en la buena voluntad del dueño de la marca. Es tal la desesperación 

de las firmas de moda, que se fabriquen pruebas de vestuario con hasta 24 horas de 

margen después de que el conjunto de alguna persona famosa haya hecho furor. Si hay 

ventas, la producción continúa y puede tardar entre una y dos semanas. (Miranda, 2017). 

Una de las ramas que se desprende de la inmediatez y de la propuesta masiva misma es 

el plagio. La decisión de copiar fielmente un diseño se vuelve necesaria cuando el público 

desea la exacta reinterpretación de lo que las celebrities o influencers, los portadores y 

explotadores de novedades, están usando. No hay tiempo para hacer un mínimo cambio, 

se realizará el mismo diseño múltiples veces, por diferentes marcas, dentro del marco 

económico y para el público al que se le vende. Incluso, ciertas marcas no desean hacer 

ningún cambio a sus prendas ya que su razón de ser es imitar con exactitud los atuendos 

de las famosas, pero haciéndolos accesibles. (Miranda, 2017). Con respecto a dichas 

aspiraciones, Arroyuelo (2019) desarrolla: 

Las modas sintetizan en imágenes los estados de ánimo colectivos de las épocas 
que las generan. Son, a la vez, expresión y producto, ilustración y parte de todas 
las facetas de la vida en un momento histórico dado. Las aspiraciones, las 
fantasías, las formas de deseo y también los prejuicios y las limitaciones culturales 
de clases y las varias comunicaciones que integran la sociedad se manifiestan en 
la indumentaria con la que eligen vivir en ella. De allí el plural que empleo para 
englobar todos los modos de vestir aquí y ahora. En tiempos de comunicaciones 
instantáneas, globalización financiera, gran e incesante circulación de personas, 
ya sea por causa de migraciones por vía de turismo industrial, el aquí es el 
planeta entero…Para seguir siendo actuales, corresponde a las modas efectuar la 
traducción a indumentaria de ese mosaico de disparidades…El bajo perfil y lo 
descolorido parecen ser la regla general en todas las Wall Street del planeta. 
Mientras que una total falta de estilo caracteriza a los magnates de aquel otro gran 
polo de poder que es Silicon Valley. Llevan todos el mismo uniforme que su masa 
de empleados: jeans, zapatillas y remeras. La moda de elite funciona hoy como un 
laboratorio de fantasías, fabulosas a veces, destinadas a círculos cada vez más 
restringidos, mientras que sus valores, distinción y elegancia devienen vintage. 
(Arroyuelo, 2019, p. 57). 
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El proceso de plagio ha sido internalizado y hasta naturalizado como mérito propio por el 

diseño argentino durante décadas. Como ha sido mencionado en los capítulos anteriores, 

la vestimenta argentina fue mimetizada a imagen de la europea, desde fines del siglo 

XVIII hasta el desenlace del siglo XX, incluso, aunque en menor medida, extendiéndose 

hasta la actualidad. Parte de dicho asunto se produce por los ciclos de colecciones: 

cuando los creativos argentinos presentan al público su colección otoño-invierno 2019, en 

el hemisferio norte, donde las históricas potencias de la industria textil se encuentran, 

inauguran la serie primavera-verano 2020. Este adelanto en el calendario de la moda 

facilita la bajada de tendencias e incentivo para los viajes de inspiración hacia los países 

europeos. Al llegar las nuevas creaciones en el siguiente semestre, las marcas 

argentinas filtraron de todas aquellas colecciones lo que el cuerpo argentino se atrevería 

a lucir, vendiendo de esta forma un producto similar pero rebajado al ignorante ojo 

consumidor. Estas tramposas prácticas hacen sentir que el mercado de moda argentino 

no ha avanzado nada desde las fieles representaciones de los figurines europeos, allá 

por el 1900. (Astesiano, 2006, p. 83-84). 

 
3.3. La cara de la globalización  

A modo de cierre del tercer apartado, se relacionará el término de globalización 

mencionado en el subcapítulo anterior con la tendencia y preferencia que presentan los 

argentinos hacia lo extranjero, en este caso plasmado en los mensajes escritos y 

fotográficos de las publicidades de la industria de la moda.  

La globalización de la moda presentó siempre dos caras de la misma moneda. Según 

Saulquin (2006), una de ellas cambiaría las costumbres de tímidas sociedades 

acostumbradas a la copia y a la uniformidad. Por el otro lado, generaría feroces 

competencias entre marcas y el mismo mensaje sería repetido masivamente. Sería 

sencillo culpar de todo a la moda, si no se comprende que estos comportamientos son 

resultados de decisiones y experiencias anteriores, vividas como sociedad. Sin embargo, 
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la admiración hacia lo foráneo no comenzó con la globalización, sino mucho antes de que 

el país fuera considerado como tal. La misma se perpetuó mediante distintas acciones: 

traer los últimos diseños en baúl desde Europa, seguir las tendencias en su mayor 

medida, gobiernos que oprimieron constantemente la creatividad, poner antes las 

importaciones antes que el mercado local y la constante devaluación del peso.  

Con dichos factores se consideraría que cualquier realidad ajena era mejor a la que se 

vivía en el país, más avanzada, más industrializada, más capaz de hacer lo que los 

argentinos siempre desearon. “Porque la enorme distancia que separa al cuerpo singular 

de aquel capturado por la moda es equivalente a la distancia con que la izquierda y la 

derecha se ubicaban en la Asamblea Constituyente luego de la Revolución Francesa” 

(García Wehbi, 2015, p. 116).  

No debe resultar extraño entonces, que, según Saulquin (2006), habiendo sido París y 

Londres las eternas capitales industriales de la moda en Europa, la actualidad del diseño 

local esté plagado de mensajes en inglés y francés. (p. 19). No es porque los ciudadanos 

argentinos sean particularmente ilustrados en idiomas que no sea el español, pero podría 

relacionarse a la frivolidad del universo fashion, junto con el cambio de normas de la 

comunicación generado a partir de la creación y el uso de las redes sociales, así como la 

idea que existe en el inconsciente colectivo de que lo foráneo es mejor y novedoso, por lo 

tanto debería llamar la atención y ser foco de consumo. Pasquini (2015) cuestiona el uso 

de idiomas foráneos en el ámbito de moda argentino: 

It girl, web influencer, trendsetter, insidiar, coolhunting, street style…Son infinitos 
los términos del siempre cambiante lenguaje fashion, que reconoce solo dos 
idiomas oficiales: inglés y francés. El primero aporta los términos de la más 
rampante modernidad; el segundo, esa elegancia un tanto rancia que se sintetiza 
en palabras como glamour, chic y allure. Es un fenómeno universal pero que se 

replica en la Argentina inclusive en las campañas publicitarias de marcas digitales 
a las consumidoras locales, a las que curiosamente interpelan en una lengua que 
la mayoría chapurrea apenas, con ese argentenglish básico aprendido en el 
colegio. ¿En qué vidriera se lee todavía la palabra “liquidación”? Al parecer, sale o 
solde suenan menos mersas. Es que, aunque sería fácil atribuírselo a la 

globalización webmaníaca, en realidad es un reflejo que viene de antaño. Al 
menos desde principios del siglo XX, cuando la capital universal de la moda 
estaba en París (Oh, Paris!)…La moda comunica. Nos presenta ante los demás. 
Nos inviste o desviste. (Pasquini, 2015, 116). 
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La autora enumera una lista de palabras básicas del diccionario de la moda y, para la 

sorpresa del lector, todas las palabras están en cursiva, significando que no son palabras 

del español. Se dice sorpresa porque son palabras que están arraigadas y naturalizadas 

en el mundo fashion, ya no importa su idioma, todo aquel que se interese al menos un 

poco por aquel mundo las entenderá y sabrá aplicar a su vocabulario. 

El reflejo de una sociedad que desea ser otra, pero manteniendo su completa esencia, 

condenada al estancamiento por encontrarse, históricamente, en un escalón más abajo 

del sistema de producción. (Saulquin, 2006). Imitar vestimentas, las cuales no siempre 

respondían a las necesidades del usuario o al momento social que se vivía, era un paso, 

pero adoptar de forma masiva anglicismos y términos franceses para publicitar no deja de 

ser rebuscado. ¿Por qué alguien elegiría idiomas extranjeros y poco dominados para 

publicitar un mensaje que se caracteriza por ser corto y conciso? Gil (2019), latinista y 

académico de la Real Academia Española desarrolla: 

La globalización tiene grandes ventajas…también nos tiende trampas. Nuestra 
lengua tendría que asimilar mejor la avalancha de anglicismos que la invaden. Es 
verdad que antes lo hicieron los galicismos, pero la marea del inglés a veces nos 
desborda: deberíamos cuidar más la equivalencia de los términos y no adoptar sin 
más el vocablo o la expresión foránea. (Gil, 2019, p. 32).  
 

Según Pasquini (s.f.), el otro espectro de la globalización y masificación son los 

estereotipos de belleza. Acompañados de los anglicismos y términos en distintas lenguas 

foráneas llegaron los estereotipos de belleza para marcar y completar el círculo de la 

ilusión europea en el mercado argentino de la moda. Fue natural y necesaria la 

incorporación de dichas percepciones en la industria, ya que  ya no sólo se copia la 

vestimenta y la forma de hablar de otros países, sino que también resultó necesario 

parecerse a otra persona, modificar el cuerpo de uno para alcanzar lo que alguien, o 

mejor dicho la suma de decisiones sociales, estipuló que es la belleza. Para las 

argentinas, la belleza radica en el cabello rubio, ojos claros, acompañados de un cuerpo 

joven. (p. 90). La autora ahonda: 
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Es vox populi que una gran mayoría de argentinas desearían ser rubias y de ojos 
celestes, aunque no es lo que la Pachamama nos legó. Dicen que nuestros 
caballeros las prefieren así y eso explicaría el trabajo que se toman tantas en 
desteñirse. Según las últimas encuestas realizadas en Consummetric (la 
plataforma de L’Oréal/ Datos Claros), en base a 6.286 casos, apenas el 20% de 
las mujeres que se tiñen el pelo eligen tonos oscuros, mientras que un aplastante 
80% opta por aclarar su color original. En pocas palabras: cueste lo que cueste, 
entre las más jóvenes, el rubio sigue siendo aspiracional. ¿Moda, gusto, 
estereotipo o prejuicio? ¿Colonismo capilar? (Pasquini, s.f., p. 90).  
 

La autora incluso hace referencia a una investigación a través de la plataforma Wikipedia, 

en la que toma el caso de la rivalidad entre rubias y morochas, siendo Argentina el país 

que encabeza la lista de dicho enfrentamiento, acompañado por Chile como país vecino, 

aunque este se encuentre un poco más abajo en el ranking. (Pasquini, s.f., p. 90) 

De esta forma, la suma de los anglicismos junto con los cánones de belleza le marcan 

sutil pero masivamente al público consumidor que, si de verdad quiere lucir bien en 

aquellas prendas, le convendría lucir de cierta manera, entender y utilizar ciertas 

palabras, concurrir a ciertos lugares, y la lista sigue. El sistema de la moda global tiene 

bases opresivas y patriarcales, causando daños más que beneficios, aunque esos 

mismos daños son los que causarían el resurgimiento del diseño y la identidad nacional. 

Saulquin (2006) explica como a partir de los 90, se formó la necesidad de responder con 

el diseño a la búsqueda de una identidad local que contrarrestara la cultura masiva y 

global: 

Los cambios en la moda y en el diseño producidos durante los 
noventa…actualizaron la ya constante pregunta sobre un diseño de identidad local 
ligado a la necesidad de conformar una marca-país para ser identificados por el 
mundo. Esto era así porque, con una cultura global que sobrevolaba las fronteras 
geográficas de los países, se fueron constituyendo durante los noventa grandes 
conglomerados regionales como Mercosur, que permitían exponer las 
perspectivas propias, ser escuchados y competir…En este contexto se agudizo el 
contrapunto entre las tendencias globales y necesidad de ropa de diseñadores 
locales. Así, mientras se afianzaban las grandes organizaciones 
industriales…comenzaba a surgir, en el polo opuesto búsquedas locales y 
personalizadas…Por supuesto, esto implicaba una nueva forma de producir que… 
se volcaba sobre una propuesta personalizada, nutrida de formas, materiales y 
colores locales. Estas búsquedas artesanales y estos diseños originales 
revalorizarían cada vez más la creación individual, y se remitían a culturas 
pasadas y presentes de cada región. Ocurre que, a mediados de la década de 
1990, la necesidad de recuperar las identidades locales y regionales y ofrecer 
productos para quienes, agotados de los diseños masivos, buscaran algo único y 
diferente, se hacía cada vez más imperiosa. (Saulquin, 2006, p. 230). 
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Saulquin (2006) explica que la fórmula resultante para el diseño local fue esperar a que 

las políticas globales de indumentaria fracasaran por mero cansancio del público 

comprador, agotado por la oferta incesante, y decepcionado por la falta de personalidad 

de los diseños. (p. 185). Esta brecha en el mercado supo ser aprovechada por una nueva 

ola de diseñadores de autor, llenos de personalidad y fuera del círculo de comercio 

global. El reto al que se enfrentaron en aquel entonces y se enfrentan día a día este 

grupo de creativos es la forma de encontrar un producto que, además de personal, sea 

relevante al público y al contexto que se vive, pero por fuera del universo de las 

tendencias. (p. 230). 

En cuanto al diseño, la identidad nacional ha surgido y se ha dejado entrever a lo largo de 

la historia, a pesar de la generación constante de situaciones para acallarla o impedir que 

naciera. El diseño nacional se alimentó desde los constantes problemas sociales, 

políticos y económicos del país, que desfavorecían a la industria manufacturera, a la 

aceptación de la moda rápida como regla, hasta la inculcación de imaginarios extranjeros, 

y forjó una identidad alimentada a base de los contratiempos. Una de las formas de 

expresar identidad argentina que los diseñadores han encontrado es la de volver a las 

raíces: conocer, aprender, utilizar y perpetuar técnicas y materiales ancestrales 

argentinos, sacándolos por fuera del círculo de la artesanía y uniéndolos con el diseño, 

logrando de esta forma un producto verdaderamente  
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Capítulo 4. Vuelta a las raíces  

El presente capítulo será, en esencia, diferente a los anteriores. El capítulo cuatro 

consistirá de una gran recopilación de material generado principalmente por entrevistas y 

encuestas tanto a profesionales del rubro textil y diseñadores como respuestas anónimas 

sobre los comportamientos de compra y la concepción individual de la identidad nacional, 

respectivamente. El primer subcapítulo, titulado Nacional y Artesanal, se basará en la 

historia y experiencia de dos diseñadoras de autor del rubro indumentario y de 

accesorios, su relación con la industria, sus decisiones al entablar proyectos con 

personas tales como artesanos y nativos, protectores de técnicas textiles inexistentes en 

el mercado masivo, y sus visiones y concepciones de lo que ellas consideran identidad 

nacional del diseño. 

El segundo subcapítulo, titulado Estudio de casos: desde Tapia a Nazar, se basará en un 

análisis de dos marcas y diseñadores de indumentaria: Cardón y Mary Tapia. Se 

estudiará las razones por las que su marca o nombre tuvieron éxito y se mantienen 

vigentes en el imaginario social del diseño argentino, así como en el mercado nacional. 

En el tercer subcapítulo, llamado Colectivo artesanal, se dará a conocer el Registro 

Nacional de Artesanos Textiles de la República Argentina, una base de datos creada con 

el fin de sistematizar información sobre el sector textil artesanal a nivel nacional.  

El cuarto y último subcapítulo, llamado Encuesta: la identidad del diseño de indumentaria 

argentino, se fundamentará en la recopilación de respuestas a través de una encuesta 

sobre los comportamientos de compra, el conocimiento de asuntos relacionados a la 

moda y el diseño de autor que tienen tanto los argentinos como los residentes en 

Argentina.  

 

4.1. Nacional y Artesanal 

El presente subcapítulo se basa en visibilizar la experiencia de diseñadores de 

indumentaria y accesorios argentinos en el mercado nacional. A partir del conocimiento 
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de sus vivencias y su práctica en el rubro, se pretende ahondar en sus pensamientos 

para comprender sus acciones y decisiones. Los diseñadores seleccionados para el 

presente apartado forman parte del nicho del diseño de autor. El mismo se mantiene 

sobre los pilares de menor producción, procurando exclusividad, e independencia de 

creación, manteniéndose lejos de las tendencias y modas. Así mismo, la decisión de 

mencionar y entrevistar a dichos creativos se fundamenta en ciertas elecciones de 

trabajo, siendo las mismas la unión de labores con artesanos textiles, así como de 

saberes y técnicas ancestrales, manteniéndolas, de esta forma, relevantes a nivel de 

mercado de la industria de la indumentaria y accesorios.  

Sol Pardo y Rosario Díaz Vázquez fueron las dos diseñadoras que colaboraron con 

entrevistas para el presente PG. Vitale (2018) describe a Sol Pardo como una sombrerera 

porteña, egresada de las carreras de Vestuario de Espectáculos y Diseño de 

Indumentaria en la  Universidad de Palermo, y actual residente en Barcelona, ciudad 

donde migró para continuar con su marca, Pardo Hats. Los sombreros de dicha marca se 

caracterizan por ser creados sin materiales típicos de sombrerería, dando lugar a 

acrílicos moldeados y tuercas, entre otros elementos poco convencionales. Dentro de 

esas mismas líneas se presenta la fusión de Pardo Hats con Greenpacha. Greenpacha 

es una marca de sombreros, la cual reside en California, creada por dos mujeres 

argentinas. Sol Pardo (2018) cuenta que la marca se sostiene bajo los pilares del precio 

justo, moda lenta y la producción sustentable en manos de una comunidad de mujeres 

ecuatorianas. La creativa emprendió viaje rumbo a Ecuador en 2017 y se nutrió de las 

enseñanzas y técnicas locales en cuanto a los sombreros panamá (comunicación 

personal, abril, 2017), lo cual terminaría siendo beneficioso para ambas marcas. 

Relacionado a esta unión, Pardo afirma:  

“Fue un trabajo muy lindo, fue la posibilidad de conocer a una de las comunidades 
más importantes de tejido en sombrerería. Creo que fue una increíble experiencia 
que me dio un gran margen para entender lo grande que es el mundo, más 
acompañándolo de llevar paralelamente una vida en Europa! [sic] Triangular 
Argentina, Ecuador, España y California...fue entender que existen muchas 
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culturas a la vez en el mundo...con objetivos o ideales muy distintos! [sic]” (S. 
Pardo, comunicación personal, 20 de mayo de 2019). 
 
 

Dicha vida creativa triangular que menciona la diseñadora y sombrerera quilmeña entre 

Argentina, Ecuador y California, sumada a su domicilio español, tiene reminiscencias de 

la práctica del diseño a nivel global, mencionado en el anterior capítulo. Sin embargo, la 

creativa no considera que la globalización tenga un efecto dañino en la industria donde se 

mueve, es más, busca incentivarla.  Pardo (comunicación personal, 20 de mayo de 2019) 

considera increíble las conexiones actuales gracias al mundo globalizado. Desde su 

posición de diseñadora, determina que el diseñador que no piensa a nivel mundial es 

porque no planea cambiar nada de lo que está establecido, y, según sostiene, es 

justamente lo contrario lo que el mundo necesita.  

Las decisiones de Sol Pardo no son azarosas. Vitale (2018) enumera una lista de 

razones: comenzando por la elección de diseñar sombreros hechos de materiales no 

convencionales dentro del rubro de la sombrerería, creando piezas que se podrían ubicar 

en un museo más que en un local de venta, migrar hacia España y abrir un taller llamado 

La Iglesia, taller clandestino, una locación escondida en el barrio de Gracia, a la cual sólo 

se puede acceder con cita previa. Continuando por la elección de elaborar piezas 

únicamente por pedido, al mismo tiempo que colabora en el área de diseño de 

Greenpacha, reafirmando su ideología de las labores manuales y el slow fashion.  

Ya no diseño para nadie, creo que diseño para mí o para el mundo de la moda a 
nivel global. Mi trabajo nunca fue diseñar para Argentina, siempre fue diseñar para 
mí, para llegar a poder competir internacionalmente. No porque este mal diseñar 
para Argentina, sino porque ningún italiano diseña solo para Milán! [sic] Todas las 
grandes capitales de la moda diseñan para el mundo y espero poder seguir 
diseñando con ganas de que mis diseños se vean en Milán, París, New York, a la 
vez! [sic] (S. Pardo, comunicación personal, 20 de mayo de 2019). 
 

Sol Pardo sostiene que el diseño tiene que ser global, pero esto refuta la teoría de que la 

globalización tiene que ser masiva. Ante los ojos de la creativa, la globalización se centra 

en el terreno que un diseñador, por ejemplo, desea abarcar con sus creaciones, y las 

decisiones que aquella persona toma para lograr el objetivo. Lejos de relacionarse con 
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algo masivo, Pardo defino lo global según el alcance y la calidad de las ideas, no de la 

cantidad de producción.  

Rosario Díaz Vázquez es la creadora y diseñadora de la marca de indumentaria 

tucumana Rodiva. La misma fue fundada en 2009 bajo la consigna de perpetuar ciertos 

tejidos artesanales del norte de Argentina y lograr adaptarlos a distintos públicos, sobre 

todo a los más jóvenes. A pesar de basarse en técnicas tradicionales, Rodiva también le 

dio paso a las nuevas tecnologías, al calado laser, precisamente. Vectorizando las 

siluetas del tejido a crochet, la diseñadora logró distintas formas que luego serían caladas 

en las telas, perpetuando de cierta forma el imaginario del tejido. (R. Díaz Vázquez, 

comunicación personal, 24 de mayo de 2019).  

La actividad artesanal textil representa nuestra tradición, nuestro saber hacer. Los 
modos de elaborar, de pensar, de imaginar, de comunicar la cultura, varían según 
las regiones, reflejando las identidades locales. Ponchos, fajas, prendas de vestir, 
alfombras, tapices, mantas, hilados, tejidos, bordados, entre múltiples piezas, son 
expresiones que provienen de un sector diverso de artesanos dispersos a lo largo 
de todo el territorio nacional. Las artesanías textiles han tenido siempre un 
impacto importante en los aspectos sociales, económicos y culturales de 
individuos y comunidades. El patrimonio cultural de los textiles son tradiciones 
vivientes de nuestros ancestros, que a lo largo de las generaciones han sabido 
mantener y transmitir el uso de técnicas y conocimientos a sus descendientes. 
(Marré, 2018). 
 

Según Marré, la artesanía tiene una impronta marcada en la identidad de una nación. Los 

saberes se transmiten a través de generaciones a través de la práctica constante, 

diferenciando sectores por sus técnicas pero unidos por sus objetivos: mantener viva la 

cultura local.  

A pesar de que la imagen de las artesanías puede ser similar con territorios o países 

vecinos, cada sector se diferencia por las técnicas y, sobre todo, por los materiales que 

utiliza para la manufactura de las mismas. De la misma manera, la propia definición de 

artesanía determina que es un producto hecho a mano, por lo tanto un objeto jamás es 

igual a otro, mucho menos comparándolo con otras regiones. Rosario Díaz Vázquez 

considera que, de cierta forma, sus diseños mantienen vigente la artesanía textil del norte 

argentino:  
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Yo creo que sí tengo un poco que ver, o bastante que ver, con el tema de todo lo 
que tenga que ver [sic] con técnicas manuales, entonces como diseñadora sí 
transmito un poco lo que sería la identidad del Norte quizás, no sé si de toda 
Argentina…Se hacer siete técnicas diferentes y de entre esas hay [sic] la randa, 
por ejemplo, no se ve casi en otras provincias, se estaba perdiendo. Acá 
quedaban 11 randeras nada más hasta que hizo un programa para expandirlo…El 
tejido no necesariamente es algo viejo, grande, tosco, aburrido, anticuado… lo 
puede usar una chica…y puede sentirse súper a la moda o linda o lo que se 
quiera sentir, cómoda y  segura con una prenda con una técnica hecha a mano y 
trabajada. (R. Díaz Vázquez, comunicación personal, 24 de mayo de 2019). 
 

La diseñadora tucumana busca acercar las tradiciones textiles al público joven femenino, 

aclarando que la identidad que se transmite a través de la indumentaria no alcanza nivel 

nacional, sino más bien provincial o regional. 

El estilo nace de una idea de lo propio. En nuestro país ha habido una pérdida de 
identidad porque la cultura argentina, en lugar de exaltar las propias raíces, las 
desechaba, asimilando en cambio propuestas de París, de Italia, de Inglaterra. 
(Lamarca, s.f., p. 171).  
 

 Las técnicas argentinas son vastas como para considerarlas como una unidad. Rodiva 

logra atrapar a sus clientas a través de prendas y accesorios de uso diario, combinando 

el interés por las nuevas tecnologías y el cuidado por las técnicas ancestrales, haciendo 

de las mismas una imagen fija, lejos de ser una moda.  

Los productos y las decisiones de Sol Pardo y de Rosario Díaz Vázquez difieren en 

múltiples aspectos. La primera migró de su país natal en busca de la oportunidad que la 

globalización le ofrece: infinitas conexiones, la oportunidad de elegir para quién se 

diseña. Sus materiales predilectos se relacionan con el diseño industrial y la elección de 

las morfologías, con el arte. Su relación con Greenpacha denota su interés por la 

artesanía, sus técnicas y el trabajo manual que forma parte de la sombrerería. La 

segunda vive en una provincia del interior de Argentina. Su trabajo se fundamenta a partir 

de la idea de mantener vivas las técnicas ancestrales de tejido que su región le ofrece, 

apuntándola a un blanco de compra de uso diario y joven. El punto de confluencia es el 

interés por lo manual. Una desde los sombreros y la otra desde la indumentaria, se 

encuentran para sumar el diseño a la artesanía y lograr una convivencia para que, a nivel 

nacional o global, las costumbres no mueran.  
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4.2. Estudio de casos: desde Nazar a Tapia 

A continuación, con el objetivo de profundizar la investigación, se realizará un estudio de 

casos. Cardón y Mary Tapia fueron la marca y la diseñadora, respectivamente, 

seleccionados para dicho análisis. Se considera pertinente para la investigación, luego de 

indagar en distintos sucesos sociales, políticos y económicos que moldearon la 

creatividad nacional, ahondar en ciertas casas de diseño argentino, se mantengan estas 

vigentes o no, para comprender cómo las mismas surgieron y resultaron exitosas, así 

como han modificado y forjado la imagen y la historia de la indumentaria rioplatense.  

La moda argentina ha estado íntimamente relacionada con los funcionamientos de 
la cultura, la ciudadanía y el cambio social. Ya sea al considerar los alargados 
peinetones de carey del siglo XIX o los vestidos reciclados después de los años 
ochenta, varios analistas de las características polivalentes del vestido en la 
Argentina,  y, en particular, en los alrededores de Buenos Aires, abordan una 
multitud de identidades sociales y políticas, así como procesos culturales más 
amplios. (Novik y Root, 2017, p. 235). 

 

4.2.1. Cardón 

Cardón es una marca de indumentaria y accesorios argentina fundada en 1988 por 

Gabriel Nazar. Desde sus inicios se propuso representar la identidad cultural nacional a 

través de sus productos. Concuera (2000) afirma que “la identidad es producto de 

incesantes negociaciones”, y Cardón supo encontrar su espacio en el comercio. Su 

impacto en el mercado fue considerable, posicionándola como una de las propuestas 

líderes del sector, así como también la primera marca tradicional argentina.  Su éxito se 

debe al estilo clásico que fomenta, de la mano de textiles de alta calidad y más de seis 

tipos distintos de cuero. Su imagen, a pesar de basarse en el distintivo perfil del campo 

argentino, ha sabido sumar iconos urbanos, transformándose de esta manera en una 

marca moderna y no meramente campestre. (Cardón, s.f.), (Ver imagen 8, p. 110, anexo 

de imágenes seleccionadas). 

Actualmente, Cardón se encuentra distribuida por toda Argentina, contando con más de 

110 locales al por menor, también presente en países limítrofes como Uruguay y 

Paraguay, así como en Qatar. La globalización se puede observar no solo en la 
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distribución de las tiendas sino también en la elección de los materiales. La marca, como 

se nombró anteriormente, trabaja con materiales nacionales de primera calidad, pero 

también le da valor a géneros y materia prima importada, como la seda italiana y la lana 

peruana. (Endeavor, s.f.).  

A principios del siglo XXI, la moda comienza a mostrar la influencia creciente de 
las identidades criollas como un camino de reconocimiento de la propia identidad 
(a pesar de que esta misma exploración cultural cuestiona, a la vez, la naturaleza 
misma de lo que constituye lo “criollo”)...Este proceso se desarrolla al mismo 
tiempo a través de una recuperación de estilos indígenas y de técnicas de 
producción textil, y de concientización del legado de violencia colonial mediante la 
cual fueron suplantados. La hibridez de las voces andinas revela una constelación 
de creación colectiva que nunca se privilegió. (Novik y Root, 2017, p. 236). 
 

El éxito de Cardón significó el gusto del público comprador por la imagen de la identidad 

criolla que la marca se atrevió a plantear. Los signos que antes eran despreciados 

comenzaron a tener espacio en el mercado. Pero dicha identidad logró establecer un 

grupo de pertenencia a partir de generar más simbolismos. Rasjido (2010) plantea que la 

identidad no es estática (p. 236), y tener a la identidad criolla como única fuente de 

inspiración de marca no daría fruto.  

Simbolismo tripartidario de lo gauchesco, lo inglés y la elite local…Por un lado, el 
imaginario del periodo previo a la inmigración, correspondiente al gaucho 
idealizado –personaje que a través de la literatura nacionalista se convirtió en un 
ser mítico que vive humildemente y en unidad con la naturaleza –, luego lo inglés, 
la burguesía industrial y la clase terrateniente, y por último el polo, pasatiempo 
elitista. (Tevik, 2006, p. 239). 
 

Según Novik y Root (2017, p. 239), las tradiciones inglesas conforman parte del 

imaginario cultural argentino, relacionadas con las estéticas de la vida en las estancias 

del siglo XXI. A pesar de que la colectividad inglesa inmigrante no fue la predominante 

(Ver imagen 7, p. 6, cuerpo C), su código de vestimenta impactó en algunos sectores de 

la población argentina, incluso hasta la actualidad. Dicha modificación social y de etiqueta 

del imaginario argentino se puede observar en la perpetuación de los exclusivos colleges 

y clubs, así como en los grandes almacenes británicos como Harrods, el cual tuvo auge 

en el territorio rioplatense durante las décadas de 1930 y 1940.  
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El constate movimiento social producido por la inmigración, destacando en este caso la 

inglesa, fusionado con la vida campestre del gaucho se ven reflejado en las decisiones de 

diseño, tanto de indumentaria como de interiores, de Cardón. En sus colecciones se 

presentan constantes representativas del gaucho argentino, como el poncho, el chal, 

sombreros, boinas y hasta bombachas de campo. La imagen inglesa, tanto industrial 

como deportiva, se ve reflejada en las camisas, pantalones de vestir, remeras estilo polo 

o chomba, botas de cuero y pantalones similares a los de montura. La paleta de color se 

muestra invariable colección tras colección, teniendo como predilecto al negro, blanco, 

azul, marrón, gris y bordó, en múltiples tonalidades. En cuanto a las estampas, las rayas 

y los motivos de flora son los elegidos. Los accesorios, como los cinturones y las 

billeteras, se producen en cuero y metal, así también gran parte del calzado. Los 

sombreros varían entre géneros como el fieltro y la paja toquilla. La ambientación de los 

locales de la marca no es dejada al azar. Desde el cartel de entrada luce, de forma 

alternada, guarda pampa, escudos nacionales y ‘cosas nuestras’, el eslogan de la marca. 

El interior de las tiendas está ambientado en sintonía con las decisiones de diseño: 

espacio amplio y ordenado, con destacados acentos de madera y metal, iluminación 

media y colorimetría similar a la de las prendas. (Cardón, s.f.).  

Cardón logró asegurar su espacio en el mercado durante la crisis económica del 2001. A 

pesar de los contratiempos que la problemática financiera y social causó, la marca ocupó 

el espacio que los grandes nombres internacionales dejaron, propias del neoliberalismo 

de los 90. Cardón supo ofrecerle al público de clase media y media alta argentino una 

imagen con identidad tanto nacional como extranjera, relacionada con el campo, las 

estancias y los deportes de elite. (Novik y Root, 2017, p. 240). 

 

4.2.2. Mary Tapia 

Mary Tapia fue una diseñadora de indumentaria tucumana, quien consiguió guardar su 

nombre bajo la lista de referentes de la moda con impronta de identidad argentina, 
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formando parte de las primeras generaciones de creativos argentinos, durante la década 

del 60, que sobresalieron y se apartaron del resto de las marcas a partir de su libertad de 

expresión y originalidad creativa. (Novik y Root, 2017, p. 240).  

Sus prendas fueron pronto recibidas como piezas de culto por la juventud y los artistas 

locales asociados al Centro de las Artes del Instituto Di Tella, epicentro de la cultura 

social y artística porteña. Dicho establecimiento incentivó la creatividad a partir de 

premios y exhibiciones de rango nacional e internacional, al considerar que el desarrollo 

cultural argentino había quedado atrás del de las principales capitales mundiales. Hacia 

fines de la década de 1960 y continuando en la década de 1970, el centro Di Tella fue 

juzgado por múltiples movimientos políticos. La derecha, que desde 1966 hasta la nueva 

década estuvo al mando del gobierno militar de Onganía, tachaba las propuestas 

artísticas del centro como subversivas y terroristas. Por su parte, la izquierda consideraba 

que el colectivo creativo debería involucrarse en luchas populares, rechazando las bases 

artísticas del mismo. (King, 1981, p. 241).  

El renombre de la diseñadora y su permanencia inamovible en el diccionario del diseño 

argentino se debe a su rebeldía.  

Mary Tapia fue mucho más que una diseñadora; fue una intelectual (a tal punto, 
[sic] que en Facebook existe un grupo bautizado La Tapia, “corriente nacional y 
popular de moda, el diseño y la artesanía”). Detrás de sus creaciones había una 
declaración ideológica. Para ella, un vestido era un manifiesto reivindicatorio de la 
cultura latinoamericana. En una época donde todos miraban hacia Europa, ella 
proponía mirar para adentro, para rescatar nuestras raíces. La construcción de 
una moda propia era su obsesión…Fue famosa por trabajar el barracán, un textil 
elaborado por los coyas, con el que se había familiarizado en su Tucumán natal. 
Lo mezclaba con terciopelo, tul, sedas, organzas y otros tejidos autóctonos…para 
crear faldas plato, minivestidos, levitas, chaquetas de corte Chanel y otras 
prendas que apelaban a lo contemporáneo. En eso residía su magia. (Conde, 
2016, p. 59). 
 

Tapia supo apostar a sus creencias. Su discurso fue siempre argentino y latinoamericano, 

con reconocimiento internacional. Superando las trabas creativas de la década de los 60 

y 70 y resurgiendo durante el 2001, demostró que los signos constantes de su marca, 

colección tras colección, estaban fundamentados en un interés creativo y social más 
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profundo que cualquier tendencia importada. (Ver imagen 9, p. 111, anexo de imágenes 

seleccionadas).   

Su primera colección, lanzada en 1969 y titulada “Pachamama Prêt-à-porter”, 
llamo la atención de la moda porteña y la desvió de los atrasados estilos europeos 
para llevarla hacia las exquisitas producciones de las comunidades indígenas 
colla, de Zuleta, y de las mujeres paraguayas, quienes eran conocidas por crear 
ponchos, tapices y otras prendas bordadas de manera compleja. De acuerdo con 
Tapia, la colección dio a conocer texturas con tejidos de Otavalo, techa hecha a 
mano por los pueblos de la cuenca del Ecuador, así como tapicerías de Quito. 
(Novik y Root, 2017, p. 242). 
 

Leonardi (2012) sostiene las afirmaciones de la cita anterior, describiendo como los 

diseños de la creativa tucumana estaban en concordancia con su época, fusionando 

materiales y técnicas autóctonas con otros géneros europeos. (p. 102).  

Por su parte, Saulquin (2006, p. 231) describe las creaciones de Tapia como la fusión 

entre lo rural con lo urbano, lo rústico con la suavidad natural, lo ancestral con lo 

moderno. Los diseños de la creativa tucumana se basaban en técnicas ancestrales y 

materiales autóctonos del norte argentino y regiones de Sudamérica. Mientras el ojo de la 

moda estaba posado sobre otras ideas, el mero hecho de diseñar un vestido de chagua 

se convertía en un acto social de provocación.  

A ocho años de su muerte, el legado de Mary Tapia continua vigente en la memoria, 

imaginario e inspiración de cualquier diseñador y creativo argentino.  

 

4.3. Colectivo artesanal 

En el presente subcapítulo se detallará la creación del Registro Nacional de Artesanos 

Textiles de la República Argentina, la fundación de un colectivo de artesanos textiles a 

nivel nacional y la vinculación de la artesanía con el diseño de moda. 

El Registro Nacional de Artesanos Textiles de la República Argentina (ReNATRA) es una 

base de datos de recopilación y sistematización de información sobre el sector textil 

artesanal a nivel nacional. El relevamiento fue impulsado por el Centro INTI Textiles del 

Instituto Nacional de Tecnología Industrial (INTI), y acompañado por la colaboración del 

Estado Nacional, gobiernos provinciales y gobiernos municipales.  El ReNATRA es el 
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único registro a nivel provincial y, por lo tanto, nacional, que compila información sobre 

los artesanos textiles de cada provincia a modo de base de datos pública y voluntaria. 

Actualmente, 6.922 artesanos textiles están inscriptos en la lista, 6.579 mujeres y 343 

hombres. Para formar parte de la lista se debe ser mayor a 18 años, residente en 

Argentina y productor artesano con actividades desarrolladas en la cadena de valor del 

textil de hilandería y tejido. Como última condición, se apunta a que los productos 

manufacturados contengan un valor cultural evidente. (Registro Nacional de Artesanos 

Textiles de la República Argentina, s.f.).  

La palabra ‘patrimonio’ en si misma está encerrando dos significados. Por un lado, 
al hablar de patrimonio nos referimos a cosas concretas, a los resultados o 
productos de determinada elaboración; pero también patrimonio es hablar de qué 
significan las cosas para quien las hace o para quien las usa: qué emociones 
despiertan, qué memorias se guardan en ellas; todo lo que un objeto trae consigo 
y que no se ve en el objeto pero que está en él. Nuestra experiencia en el campo 
muestra que cuando analizamos un objeto textil artesanal estamos observando el 
resultado de la actividad o la destreza de un artesano para concretar una idea que 
no es individual sino que le pertenece a un conjunto de personas. La forma de 
tejer, los colores que va a usar, lo que va a tejer, el uso que le va a dar a ese 
textil, es, en realidad, una decisión social compartida, no a través de una 
asamblea o de una decisión explícita sino a través de una tradición, de una 
historia que los va uniendo. (Pérez de Micou, 2018, p. 15).  
 

El ReNATRA da espacio y hace visible los nombres de cientos de artesanos a lo largo del 

país. Así mismo, el sentido de agrupación de dicho registro se asemeja al que tienen los 

mismos artesanos con sus comunidades. La creación de una artesanía no es un proceso 

aislado, no solo por el hecho de que son labores manuales aprendidas generación tras 

generación, sino porque cada pieza lleva consigo la historia, labor y huellas de una 

comunidad entera.  

Saulquin (2006, p. 277) detalla como el área de Textiles del INTI se convirtió en una 

herramienta importante para la sistematización y la difusión de las tendencias. 

Modificando el rumbo de ensayos y análisis, INTI Textiles se interesó por el diseño. A 

fines de la década del 90, el anteriormente mencionado área comenzó a incorporar 

nuevos servicios a la oferta tecnológica, notando la evolución del sector y la apertura de 

productos textiles.  
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La artesanía relata cómo somos, es uno de los acervos más grandes de nuestro 
país…Los  pilares son difundir la riqueza cultural y generar empleo en las 
comunidades. El diferencial radica en el valor agregado del diseño. El artesano es 
el maestro de la técnica pero puede desconocer los aspectos comerciales. 
(Cambariene, 2018, p. 44). 
 

Cambariene sostiene que el diferencial en cuanto a productos se encuentra en el valor 

agregado del diseño. La artesanía, un producto manufacturado en comunidades, con 

procesos extensos, técnicas ancestrales y materiales autóctonos, hecho por personas 

que, en ciertas regiones, bien podrían ser la última que sepa dicha técnica. ¿No debería 

considerarse la artesanía como valor agregado en el diseño? “El realizador actual que de 

algún modo retoma símbolos nativos tiene el deber, por supuesto, de conocer su origen y 

significado para luego plasmarlo con mayor libertad, jugando incluso con su propia 

creatividad”. (Rossi, 2000, p. 28),  

El vínculo entre el diseñador y el artesano debe ser, ante todo, de respeto. Miriam 

Atencio, diseñadora y artesana sanjuanina, explica: 

Los artesanos a veces sienten un poco de resquemor con los diseñadores, pero 
en realidad cuando se tiene una conducta ética, correcta, las cosas van creciendo, 
floreciendo y se derriban mitos y prejuicios. Esta es la base de una buena relación 
entre un artesano y un diseñador. (Atencio, 2018, p. 20). 
 

Es preciso comprender que las disciplinas del diseñador y del artesano son distintas. Si el 

primero pretende  aprender algo del segundo y ganar su confianza, su imagen debe 

irradiar ganas de aprender, para continuar perpetuando las técnicas, así como respeto. El 

hecho de enseñar algo tan propio a un extraño pone en situación de vulnerabilidad al 

artesano, dispuesto a compartir con el diseñador sus saberes a pesar de ser ajeno a la 

comunidad. 

En los últimos años han surgido una serie de proyectos similares en algún punto con 

ReNATRA. A pesar de que no son una base de datos, en 2014 se conformó la 

Cooperativa Red Identidades Productivas, así como el proyecto Contar Argentina. La 

Cooperativa Red Identidades Productivas tuvo como objetivo rescatar las culturas locales 

y ponerlas en dialogo en el marco de un proyecto de creación colectivo, en manos de 

artesanos, diseñadores, artistas plásticos, entre otros. (Programa de la Secretaria de 



78 
 

Cultura, 2013, p. 268). Por su parte, el proyecto Contar Argentina para el Artesanado 

Argentino fue impulsado en 2016 por la Vicepresidencia de la Nación. El programa buscó 

crear puestos de trabajo mientras se fortalece la artesanía como marca país, trabajando 

con diez comunidades diferentes al mismo tiempo. (Sophia, 2018).  

Ante el cuestionamiento de si las artesanías deberían ser el valor agregado del diseño y 

no de otra forma, la respuesta es sí y no. Las artesanías pueden ser el valor agregado del 

diseño, y el diseño puede ser el valor agregado de la artesanía. De la primera forma, el 

diseño se vuelve rico en cultura local, participa con comunidades nacionales, es antiguo y 

moderno al mismo tiempo, tiene algo más para contar. De la segunda forma, el diseño 

pule, de cierta forma, a la artesanía. Le da una imagen limpia, asemejándola al objeto de 

diseño que se podría encontrar en una tienda. La combinación de ambas disciplinas forja 

la identidad argentina.  

 

4.4. Encuesta: La identidad del diseño de indumentaria argentino. 

A modo de cierre del cuarto capítulo, se desarrolló y realizó una encuesta a un total de 

103 personas, con el objetivo de conocer  los comportamientos de compra, el 

conocimiento de asuntos relacionados a la moda y el diseño de autor que tienen tanto los 

argentinos como los residentes en Argentina.  

La encuesta, titulada La identidad del diseño de indumentaria argentino, estuvo 

conformada por 15 puntos a responder, entre los que se dividían las opciones de 

selección simples, múltiples y de respuesta corta.  

Los primeros tres puntos se conformaron por preguntas sobre el género, la edad y la 

ocupación de los encuestados. En cuanto al género, las opciones para seleccionar fueron 

mujer, hombre u otro. El 79,6% respondieron su género es femenino, mientras que el 

20,4% restante indicó que su género es masculino (ver imagen 1, p. 3, cuerpo C). En 

cuanto a la pregunta sobre la edad, se obtuvo mayores respuestas en la opción de entre 

20 y 30 años, alcanzando un 64,1% de las personas encuestadas. El 12,6% marcó la 
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opción de entre 30 y 40 años, el 11,7% más de 50 años, el 7,8% eligió la opción menos 

de 20 años, mientras que el 3,8% final seleccionó la opción de entre 40 y 50 años (ver 

imagen 2, p. 3, cuerpo C).  La última pregunta de la primera sección de la encuesta se 

basó en la ocupación de los encuestados, siendo las respuestas posibles estudio, trabajo, 

ambas opciones anteriores y ninguna de las opciones anteriores. El 36,9% eligió la 

opción de trabajo únicamente, seguido por el 31,1% de los encuestados que sólo 

estudian. El 29,1% seleccionó ambas opciones, refiriéndose a que estudian y trabajan, 

dejando el 2,9% restante, el cual eligió el punto de ninguna de las opciones anteriores 

(ver imagen 3, p. 4, cuerpo C). Dicha primera sección dio a entender que la mayoría de 

los resultados corresponden a mujeres trabajadoras de entre 20 y 30 años. 

(Comunicación personal, 21 de mayo, 2019) 

Continuando por la cuarta pregunta de la encuesta, la misma se refiere a la ascendencia 

del público encuestado. Este punto ofreció la opción de respuesta corta, permitiendo a las 

personas responder con sus propias palabras en vez de elegir de una selección ya dada. 

La devolución fue variada, pudiendo rescatar la mayoría de ascendencia italo española, 

seguido por italiana e italo francesa, y española. Las respuestas seleccionadas en menor 

medida continuaron marcando el patrón de la ascendencia italiana, combinada con otros 

países europeos y asiáticos. Las opciones menos elegidas conformaron el grupo de 

países sudamericanos, tales como Venezuela, Brasil, Chile y Argentina (ver imágenes 4-

5-6-7-8-9, pp. 4-5-6, cuerpo C) (Comunicación personal, 21 de mayo, 2019). Este punto 

se consideró pertinente para la investigación ya que parte del tema del presente PG se 

relaciona a cómo afectó la inmigración, en su mayoría europea, a la vestimenta de los 

argentinos. 

Las siguientes tres preguntas se relacionaron con la moda, bajo la consigna del interés, el 

consumo y los medios. La quinta pregunta, ¿Te interesa la moda?, marcó un 61,2% de 

votos positivos. El 35% marcó la respuesta más o menos, El 3,8% restante respondió que 

no le interesa la moda (ver imagen 10, p. 9, cuerpo C). La sexta pregunta, ¿Cómo 
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consumís moda?, dio la opción de marcar todas las respuestas que correspondan. El 

85,4% respondió que consume moda a través de Internet, redes sociales, blogs y revistas 

digitales. Hubo un empate del 31,1% entre el consumo a través de revistas impresas y 

publicidad callejera, seguido por el 16,5% que marcó que consume moda a través de la 

asistencia a desfiles. El 10,7% de los encuestados no consumen moda (ver imagen 11, p. 

10, cuerpo C). La séptima y última pregunta de este grupo se refirió a la nacionalidad de 

los medios de consumo de moda. Esta pregunta no fue marcada como obligatoria a 

responder debido a la opción de la pregunta anterior de no consumo moda. El 70,7% de 

los encuestados respondió que consume medios argentinos como internacionales, 

seguido por el 16,2% que sólo consume medios internacionales y finalizando con el 

13,1% que sólo consulta medios argentinos (ver imagen 12, p. 10, cuerpo C). 

(Comunicación personal, 21 de mayo, 2019). 

La presente tercera parte de la encuesta dio a entender que a la mayoría de los 

encuestados le interesa la moda, y consume medios tanto nacionales como 

internacionales a través de Internet.  

El siguiente grupo estuvo conformado por cuatro preguntas, refiriéndose las mismas a la 

compra de ropa: razón, tiempo, lugar, elección. El octavo punto se basó en la división 

entre la compra de indumento por gusto o por mera necesidad. El 75,7% de los 

encuestados respondió que compra ropa por gusto, y el 34% restante lo hace solo 

cuando lo necesita (ver imagen 13, p. 11, cuerpo C). La novena pregunta, ¿Cada cuánto 

compras ropa?, obtuvo el 46,6% de los resultados en su respuesta cada dos a cinco 

meses, seguido por el 31,1% que respondió por lo menos una vez al mes. El 15,5%, 

3,9% y 2,9% corresponden a las opciones entre cinco y doce meses, otro, y compro ropa 

una vez al año, respectivamente (ver imagen 14, p. 11, cuerpo C). La décima pregunta, 

¿Dónde vas de compras?, también dio la opción de marcar todas las respuestas que 

correspondieran. La opción de locales a la calle fue la favorita, obteniendo el 73,8% de 

los votos. Seguido por los centros comerciales o shoppings con el 67%, e Internet con el 
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56,3%. Los lugares menos concurridos para ir de compras según la encuesta realizada 

son los locales de segunda mano o vintage y las ferias de barrio, con el 24,3% y 17,5% 

de los votos, respectivamente. El 7,8% restante respondió que compra en otro lugar que 

no corresponde a las opciones dadas (ver imagen 15, p. 12, cuerpo C). El decimoprimero 

y último punto de este grupo, recibió, bajo la consigna ‘Al comprar, elegís una prenda 

dependiendo de:’, los siguientes resultados: la mayoría de los encuestados respondió que 

elige una prenda dependiendo de lo que hay en el local que le gusta, seguido por el 

precio y la calidad de la prenda, con el 68,9%, 66% y 64,1%, respectivamente. El resto 

eligió las opciones lo que se usa en el momento, con 31,1% de los votos, y lo que se vea 

diferente al resto, con el 24,3% de las respuestas (ver imagen 16, p. 12, cuerpo C). Las 

respuestas de este grupo de preguntas dieron a entender que la mayoría de las personas 

encuestadas compra ropa por gusto, en un lapso de tiempo de dos hasta cinco meses. 

Así mismo, la mayoría de las respuestas marcaron que los encuestados prefieren hacer 

sus compras en locales a la calle y la elección de su compra se basa primordialmente en 

la oferta de su local preferido. (Comunicación personal, 21 de mayo, 2019). 

El último grupo de preguntas de la presente encuesta también se encontró conformado 

por cuatro puntos, tratándose los mismos de diseño de autor y la semana de la moda de 

Buenos Aires. Continuando por la decimosegunda pregunta, ¿Sabes lo que es el diseño 

de autor?, obtuvo la mayoría de respuestas positivas con el 78,6%, el 21,4% restante de 

los encuestados marcó que no sabe lo que es el diseño de autor (ver imagen 17, p. 13, 

cuerpo C). Ligada a la respuesta anterior, la pregunta número 13 no era de carácter 

obligatorio, ya que se basó en la respuesta positiva de la pregunta 12. La pregunta  

¿Alguna vez compraste algo de diseño de autor? Recibió el 51,1% de respuestas 

negativas (ver imagen 18, p. 13, cuerpo C). Por otro lado, la decimocuarta pregunta 

ahondó en dos de los eventos de desfiles locales: BAFWeek y Designers BA. El 55,3% 

de los encuestados conoce ambos eventos, seguido del 27,2% que no conoce ninguno 

de los dos. El 16,5% de las respuestas marcaron que sólo conocen BAFWeek, seguido 
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del 1% restante, el cual sólo conoce Designers BA (ver imagen 19, p. 14, cuerpo C). La 

decimoquinta y final pregunta de la encuesta se centró en la asistencia a desfiles de la 

semana de la moda de Buenos Aires. El 67% de los encuestados respondió que nunca 

asistió a ningún desfile de la semana de la moda de Buenos Aires, mientras que el 33% 

restante respondió de manera positiva (ver imagen 20, p. 14, cuerpo C). (Comunicación 

personal, 21 de mayo, 2019). El último grupo de respuestas de la encuesta denota el 

conocimiento de los encuestados sobre el diseño de autor, así como por los desfiles en 

BAFWeek y Designers BA, pero la falta de interés o posibilidad en la compra de diseños 

de autor y asistencia a desfiles de la semana de la moda porteña.  

A modo de cierre del capítulo cuatro, se pudo apreciar, a partir de los resultados 

obtenidos a partir de entrevistas, estudios de casos, autores y encuesta, el imaginario de 

los argentinos acerca de la identidad del diseño argentino. Las respuestas de las 

entrevistas y los estudios de casos indican que los diseñadores vuelven, de alguna forma, 

a las raíces argentinas para aportar y construir la imagen de su marca. Algunos, de forma 

deliberada, se propusieron perpetuar el imaginario argentino a través de sus diseños, 

aludiendo al campo o a las técnicas artesanas. Otros, proponen la idea contraria: 

globalizar el diseño es el camino correcto, la globalización nos conecta y comunica con el 

resto del mundo y un diseñador que busque competir internacionalmente debe estarlo. 

Otro punto de encuentro entre la mayoría de los casos consultados es el del diseño de 

autor. Cada creativo supo posicionarse y manejar técnicas y creando productos no 

seriados por fuera de las tendencias mundiales.  

Por otro lado, la encuesta realizada demostró que el público argentino general tiene 

interés por la moda, pero este es general. Los medios y marcas masivas se mantienen en  

el podio a pesar de que los resultados demuestren interés por la moda y el diseño de 

autor. La no asistencia a desfiles, la no compra de diseño de autor, el consumo de moda 

por Internet demuestra el gusto por el  universo fashion, pero no el compromiso con él.  
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Capítulo 5. Made in Argentina    

Como fue planteado al comienzo del PG, el objetivo específico del mismo apunta a 

investigar los sucesos que marcaron que Argentina, a lo largo de la historia, tardara en 

demostrar una identidad propia en cuando al diseño de indumentaria.    

Para analizar dichos sucesos, se recopilarán en categorías de estudio los temas 

estudiados a lo largo del proyecto. Según Saulquin (2006) la lista se basa en: factores 

geográficos, históricos, sociales y económicos. Se evaluarán por separado para lograr 

delinear con precisión las causas del tardío desarrollo de la imagen de diseño personal a 

nivel nación.  Así mismo, en el subcapítulo La identidad desde el diseño se ahondará en 

los datos obtenidos a partir de la investigación realizada en el capítulo anterior, estando el 

mismo conformado por dos entrevistas, una encuesta y dos estudios de casos.  

Con la recopilación de la información anteriormente mencionada se busca, en el presente 

capítulo, responder a los objetivos y respaldar la hipótesis del PG. 

 

5.1. Factores geográficos        

En un mundo donde la sociedad no era regulada por la instantaneidad tecnológica, los 

mensajes, las noticias, las novedades, las mercancías viajaban durante largos días en 

barco, esperando llegar al puerto indicado. Tener puerto, o más bien, que la ciudad 

donde se residía tuviera puerto significaba una considerable ventaja con respecto al 

resto. Significaba contar antes que nadie con las promesas de otras tierras.  

En 1776, al crearse el Virreinato del Río de la Plata, Buenos Aires fue seleccionado como 

ciudad capital, encargándose del puerto de todo el territorio americano gobernado por la 

corona española. Esto significaba una ventaja logística por sobre el resto del territorio. El 

transporte marítimo era sumamente superior a cualquier otro y contar con un puerto 

significaba posibilidades de comercio e inmigración. (Hobsbawm, 1997, p. 15, 19). 

Saulquin (2006) señala otra diferencia que generó el puerto porteño: Inglaterra era una de 

las principales capitales con las que Argentina comercializaba, pero el contrato se vio 
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interrumpido cuando el gobierno español prohibió comercializar con otras ciudades 

europeas. Esta traba significó atraso en la industria del interior del país, ya que al no 

comercializar con Inglaterra, al mismo tiempo que esta se encontraba en plena 

Revolución Industrial, dejaba a las provincias argentinas un paso atrás.  

A pesar de que Buenos Aires se encontrara alejado de las principales capitales de la 

moda, Francia daba el presente y acortaba distancias a partir de la llegada de figurines 

de moda, presentes en publicaciones editoriales. De esta manera, las modistas locales 

podían observar con claridad los diseños europeos y copiarlos fielmente para sus clientas 

argentinas. (Saulquin, 2006, p. 36). 

Si el deseo de las mujeres argentinas adineradas se mantenía en obtener diseños 

franceses exclusivos, las comisionistas acortaban las distancias. El trabajo de dichas 

mujeres era traer baúles llenos de prendas elegidas para que las damas rioplatenses se 

probaran en la comodidad de sus hogares. Dicha acción se mantuvo vigente ya que la 

aduana no presentó restricciones de importaciones hasta 1947, y para el público que no 

tenía familia o amigos en Francia o no podía viajar para hacer sus compras, aunque ir 

personalmente a las casas de moda estuviera mal visto. (Saulquin, 2006, p. 77). 

 

5.2. Factores históricos 

5.2.1. Entre Europa y la aduana 

A partir de la presencia española en Argentina por medio del virreinato, la impronta en la 

vestimenta de los rioplatenses fue notoria. Saulquin (2006) señaló que desde 1786 hasta 

1830, aproximadamente, las mujeres argentinas vistieron diariamente un atuendo al estilo 

español. La mujer al estilo español estaba vestida por largas faldas, las cuales cubrían 

enaguas de lienzo o puntilla. El jubón era una especie de chaleco, encargado de cubrir la 

camisa y ajustar la cintura femenina.  

Estos dos aspectos eran similares en todas las damas, lo que verdaderamente las 

diferenciaba era la mantilla que lucían sobre sus cabezas al salir de sus hogares. El 
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aspecto que las distinguía una de otras era el material de la pieza: las damas con alto 

poder adquisitivo lucían mantillas de seda, al mismo tiempo que las mujeres de menor 

alcance económico no hacían diferencia entre materiales. La forma correcta de llevar 

mantilla era cubriendo la cabeza, haciendo que la misma cayera por sobre los hombros, 

dejando parte de las facciones de la dama al descubierto. Comúnmente acompañada con 

un gran peinetón, la mantilla cumplía funciones claras: proteger a la persona de los 

factores climáticos y cubrir el pecho y el cabello de la dama al salir de su casa. (Saulquin, 

2006, p. 31). 

A partir del Congreso de Viena en 1815, cuando España consideraba la posibilidad de 

recuperar las colonias, la reacción de los habitantes del Río de la Plata fue plegarse, 

alejándose de esta manera del estilo español y acercándose al francés. A partir de aquel 

momento, las mujeres argentinas se encontrarían gravitando constantemente hacia los 

atuendos del estilo parisino, considerada capital de la moda femenina. Cabe destacar 

que, breves años antes, la Revolución Francesa logró quebrar el paradigma indumentario 

del rococó y las leyes suntuarias que sostenían los nobles franceses. Las creaciones 

francesas fueron las favoritas de muchas mujeres argentinas que, durante años, viajaron 

a Europa y volvieron con baúles llenos de ropa parisina, así como mantuvieron una 

estrecha relación con las anteriormente nombradas comisionistas, representantes de las 

casas de moda extranjeras. (Saulquin, 2006, p. 288). 

Así mismo, años más tarde, la reputación de la vestimenta francesa era tan buena que 

llegó a oídos de Eva Perón, primera dama, la cual lució creaciones de Dior y Fath en 

múltiples ocasiones. Antes de tornar su mirada hacia aquellos diseñadores, Eva, actriz de 

radionovela, solicitó la ayuda y visión creativa del diseñador Paco Jamandreau. El 

diseñador estaba a la cabeza del vestuario de las principales actrices argentinas en los 

años 40, y fue una pieza clave del cambio de estilo de la futura primera dama, a la cual 

describió como portadora de un estilo demodé. (Balmaceda, 2018).  
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Saulquin (2006) describe como el gobierno de Rosas trajo consigo la vuelta a las 

antiguas tradiciones hispanocriollas, complementada con leyes de aduana. Las mismas, 

creadas con fines de incentivar la industria nacional, se basaron en cobrar porcentajes 

que iban desde el 5% hasta el 35% más en lanas y peleterías para fábricas, telas 

bordadas de oro y plata, ropa confeccionada y calzado, cordones de hilo, lana, algodón y 

seda. La ley 2690 prohibía la entrada a la provincia por vía marítima de ponchos o el 

material para ellos. (2006). La postura de Rosas a favor de las tradiciones y de la aduana 

se contrapuso al nacimiento del romanticismo en Francia, así como a la estética franca 

que se había impuesto en el país luego de 1815. 

 

5.2.2. Inmigración 

Daireaux (1888) afirmó “En América nadie es extranjero”, y su fe se cumplió. Argentina 

recibió una ola masiva de inmigrantes entre los años de 1869 y 1930. La llegada de más 

de 6.500.000 personas al país, en el momento en el cual la población argentina era de 

aproximadamente un sexto de esa cifra, logró desarrollar económicamente al país pero 

deteriorar la imagen de la identidad criolla, a partir del choque y cambio de valores. 

(Saulquin, 2006). 

Al haber incentivado la inmigración, en cierto periodo, los gobernantes no se dieron 

cuenta del nivel de desesperación con el que estaban tratando. Al hacer una lista de 

países invitados a inmigrar a Argentina, no se percataron de la cantidad de personas que 

mentirían sobre sus origines y sus trabajos para lograr una nueva oportunidad en otra 

tierra. La Ley Avellaneda declaraba que, a pesar de que la inmigración no fue buscada, 

se crearía un fondo de tierras y colonias destinado exclusivamente a fomentar la llegada 

de los inmigrantes del norte de Europa y otros países del sur. El plan no funcionó de 

acuerdo a lo planeado, ya que el país recibió altos niveles de italianos y españoles, 

grupos no incentivados a venir. Así mismo, el plan tampoco funcionó porque la 

inmigración espontánea siempre superaba a la inmigración incentivada. (Franco, 1998). 
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Según una encuesta realizada, la mayor parte de la inmigración recibida provino de Italia, 

España, Francia y Gran Bretaña. Así mismo, aunque en menor medida, Argentina recibió 

croatas, árabes y sirios. (Ver imágenes 4-5-6-7-8-9, pp. 4-5-6, cuerpo C), (Comunicación 

personal, 21 de mayo, 2019). 

En cuanto a la indumentaria, el proceso de inmigración no aportó en general al modo de 

vestir criollo. Algunos llegaron con sus alpargatas y boinas, pero pronto adoptaron la 

estética criolla. El incremento en la población resultó en expansión económica, lo cual 

devino en aumento en las actividades del sector terciario. Dicho aumento significó la 

ampliación de la clase media: Argentina le proveyó a los inmigrantes, en su mayoría de 

clase trabajadora o campesinos, la posibilidad del ascenso social. Esto provocó que los 

inmigrantes, desde los adultos hasta los niños, se mimetizaran rápidamente con el resto 

de la población, comprando la vestimenta que ya se vendía en Buenos Aires, dispuestos 

a no llamar la atención y fusionarse. Así mismo, a medida que la imagen tradicional 

argentina del gaucho iba desapareciendo, las clases populares le brindaron a Buenos 

Aires un abanico de nuevos personajes arquetípicos, los cuales serían, años más tarde, 

relacionados con la imagen característica del país. (Saulquin, 2006).  

Germani (1974) describe que el resultado de la inmigración masiva no fue la absorción 

homogénea con la población nativa sino todo lo contrario: colaboró con la desaparición 

del tipo social nativo preexistente. 

 

5.2.3. Gobiernos militares 

Alrededor de la década de 1930, la ola de inmigrantes ya había menguado y el objetivo 

era construir una nueva identidad, contando a las nuevas masas. Aquel plan no podría 

ser llevado a cabo ya que  el 6 de septiembre del mismo año, el general Uriburu 

encabezó un golpe de estado al gobierno de Yrigoyen. Este fue el primero de seis 

exitosos golpes en total,  durante 50 años de la historia argentina. (“El Historiador”, s.f.).  
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Luego de más de una década de poder en mano de los sectores medios, la elite 

terrateniente se vio al mando. De la mano de los militares, se inauguró una época de 

fraude electoral y fuerte dependencia del país con Inglaterra. Así mismo, se dio un nuevo 

movimiento migratorio en Argentina: personas de países limítrofes ingresaban al país, al 

mismo tiempo que múltiples grupos de habitantes se vieron desplazados hacia Buenos 

Aires y sus alrededores, atraídos por la promesa de mejora de calidad de vida que tenían 

en sus provincias. (Saulquin, 2006, pp. 100-103).  

Fue esta migración interna la que forjó la nueva cultura obrera urbana, la cual no estaba 

dispuesta a tolerar el sistema electoral de fraude ni las ostentaciones por parte del sector 

oligárquico. (Leonardi, 2012, p. 77). 

Los años 30 dieron un vuelco a la moda de la década anterior: el tango se declaraba baile 

nacional y la figura femenina era vestida y celebrada. En contraposición con la asexuada 

silueta que lucieron las mujeres durante los años 20, característica por sus líneas rectas y 

lánguidas, pocos puntos de tensión y casi nulos accesorios, el perfil de los siguientes 

años era ceñido, con escotes y adornos. Las estrellas de cine hollywoodense dictaban las 

reglas de formas orgánicas y exuberantes, mientras imponían, por primera vez, el término 

‘sexy’ en el vocabulario de la indumentaria. Sin embargo, para las argentinas aquella 

imagen resultaba inalcanzable, por lo que los trajes bicolores con grandes botones a 

juego con blusas, las pieles, las medias de nailon y los sombreros discretos estaban a la 

orden del día. (Saulquin, 2006, pp. 104-106). 

En cuanto a la vestimenta masculina, la seriedad de aquellos años se vio directamente 

reflejada en sus decisiones indumentarias. Tanto por la parte argentina, la uniformidad 

impuesta transitando la primera dictadura militar sumada a la reciente terminada ola de 

inmigración, como por los sucesos de crisis económica y de posguerra a nivel mundial, 

llevaron al hombre a enfundarse en siluetas rectas y marcadas. Para lograr cierta 

seguridad ante la inestabilidad social de aquellos tiempos, el traje de estilo inglés, lucido 

en colores neutros, se destacaba por sus pronunciados hombros y anchos pantalones, 
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sostenidos por tiradores escondidos bajo el chaleco. El único acento audaz presente se 

llevaba en los estampados de las corbatas. Dicho estilo conservador fue el uniforme 

masculino hasta fines de los años cincuenta, luego del tercer golpe militar argentino y de 

la segunda guerra mundial. (Saulquin, 2006, p. 108). 

A pesar de las restricciones que significaba que un grupo militar estuviese al mando del 

país, durante las décadas de 1930 y 1940 se produjo un considerable aumento en la 

apertura de casas de moda. Entre los nombres más destacados se encuentra el de Paula 

Neletoff, una de las diseñadoras nacionales de cabecera de Eva Perón. Diversas 

maisones abrieron sus puertas, apuntando a ventas de moda femenina sastrera, de alta 

costura y de novias. Cabe destacar que aunque se produjera un incremento en la 

apertura de tiendas de ropa, esto no significó que la innovación u originalidad aumentara. 

Como fue nombrado anteriormente, gran parte de los diseñadores eran copistas, es decir, 

se dedicaban a imitar o plagiar los modelos europeos a través de viajes y de figurines. 

(Leonardi, 2012, p. 74). 

El siguiente golpe de estado se produjo en 1943. Entre los militares al mando, se destacó 

el nombre de Perón, quien desde la secretaria de Trabajo y Previsión, llevó adelante 

políticas que beneficiaron al sector trabajador. Dichas acciones lo condujeron hacia la 

presidencia, siendo electo en 1946 y reelecto en 1952. (“El Historiador”, s.f.). 

Cuatro años antes, en 1939, estalló la Segunda Guerra Mundial, la cual se desarrollaría 

hasta 1945. Sus consecuencias económicas en Argentina afectarían al sector de la 

moda.  En 1941 se funda el Centro Argentino de la Moda por iniciativa de las principales 

firmas de alta costura femenina local. La Unión Comercial de Sastres pasa a llamarse 

Cámara Argentina del Vestir, integrada por los sastres masculinos. Ambas entidades se 

fusionarían décadas más tarde, formando la Cámara Argentina de la Moda. (Saulquin, 

2006, pp. 109-110). 

Según Saulquin (2006), la guerra se trasladó a Buenos Aires a través de la adopción de 

la moda influenciada por el militarismo: trajes sastres con hombreras y faldas rectas, 



90 
 

dentro de la gama de los azules, grises y negros. Más tarde, al finalizar la guerra, el new 

look de Christian Dior, diseñador francés, se impuso: fina cintura marcada, faldas amplias 

y largos metrajes de tela. Esta estética no tardó en ser reconocida, aunque en Europa se 

contraponía al Plan de Utilidad impuesto para uniformar y regular las prendas como 

consecuencia de las carencias de posguerra. (MacKenzie, 2009). 

La culminación de los dos siguientes gobiernos de facto tuvo lugar en 1966. Fue a partir 

de la década del 50 que, de forma paulatina y a escala global, la moda dejó de ser un 

medio de distinción social a partir de la aparición del prêt-à-porter y la producción de 

prendas de forma seriada y a gran escala. Llegada la década de los 60, más 

específicamente 1964, André Courrèges sería el creador del próximo icono de la moda: la 

minifalda. Esta prenda era diminuta, la falda se acortaba hasta llegar a la mitad del muslo. 

Un año más tarde, Mary Quant fue la encargada, junto a las jóvenes inglesas, de 

popularizarla. El listo para llevar, la moda joven y la música fueron las encargadas de 

destronar a la alta costura. Mujeres de todas las edades y de distintas ciudades del 

mundo adoptaban la minifalda dentro de su guardarropa: el largo modular era cómodo de 

llevar y su confección era barata al ocupar poca tela, pero, sobre todo, la minifalda 

simbolizaba los deseos de libertad e igualdad de la mujer. (Saulquin, 2006, pp. 132-135). 

La última década bajo gobiernos militares se ubicó desde 1966 hasta 1976. Dicha época 

se caracterizó por destacar movimientos estéticos fundamentados en críticas sociales y 

políticas. La moda que más se popularizó a escala mundial fue la hippie. Haciendo su 

primera aparición en Estados Unidos, los hippies se caracterizaban por expresar su 

descontento con la sociedad de consumo y la alienación materialista por medio de su 

vestimenta: jeans gastados, sandalias, colores vibrantes y flores. También se llevaban las 

largas cabelleras y barbas, y su forma de vida era en comunidades apartadas. En 

Argentina, el movimiento hippie no tuvo gran repercusión, desarrollándose el mismo 

durante el gobierno de facto de Onganía. La forma de manifestación local fue a partir de 

la primacía de lo artesanal, autóctono y étnico. En los 70, cuando la industria 
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indumentaria se apropia de los signos del movimiento hippie para beneficio propio, se 

llegó a la conclusión que era más sencillo cambiar estilos que sistemas sociales. Esa 

premisa impulsó una sucesión acelerada de estilos, los cuales terminarían cansado al 

consumidor. Se produjo una retracción en el mercado, sufrida por la industria hasta la 

siguiente década. (Saulquin, 2006, pp. 163-164). 

Los vanguardistas de la época, las personas que quebrantaban las normas tradicionales 

y los cánones de la estética dominante, se agrupaban en la ‘manzana loca’, que tenía 

como centro el Instituto Di Tella y la Galería del Este. Estos visionarios, encargados de la 

modernización de la cultura local, experimentaban dentro del abanico del arte, con la 

esperanza de colocar al país en el primer plano cultural internacional, aunque no siendo 

comprendidos en su propio país. (Saulquin, 2006, pp. 165-167). 

Mary Tapia, una de las figuras principales del estudio de casos del capítulo anterior, fue 

una de las figuras paradigmáticas y emergentes del Instituto Di Tella, proveniente del 

norte argentino. Sus diseños, en concordancia con la época, combinaban técnicas y 

materiales autóctonos con encajes y puntillas europeas. (Leonardi, 2012, p. 102).  

Desde 1930 con la primera dictadura, transcurriendo por 1943, 1955, 1962, 1966 hasta la 

última en 1976, los gobiernos militares se encargaron de trabar la creación de identidad 

propia, a nivel nación como personal, privilegiando de esta forma el conformismo y la 

uniformidad. Así mismo, se implementaban políticas económicas que desviaban capital 

de la industria textil y de indumentaria hacia sectores no productivos, y se incentivaba la 

política de puertas abiertas a las importaciones.  

Esta última política ha sido dañina para el diseño argentino a lo largo de la historia. 

Diferentes gobiernos la han implementado y el resultado es el mismo: nivel de 

competencia que, generalmente, suele ser injusto dado que las marcas de diseño 

argentino ni la identidad del mismo están fuertemente plantadas. (Saulquin, 2006). 

 

5.3. Factores sociales 
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Según Saulquin (2006), la alta movilidad de la sociedad argentina, tanto vertical como 

horizontal, ha sido causante de cambios e inestabilidades que provocaron, por contraste, 

un retorno hacia la moda uniformada. (p.289). 

En el subcapítulo anterior sobre inmigración se destacaba como Argentina contó y cuenta 

con la movilidad social vertical, es decir, existen posibilidades ascenso entre clases 

sociales. La gran movilidad social generaba inseguridad en las personas, la cual se 

traducía en la necesidad de encajar de forma aspiracional con cierto tipo de vestimentas. 

Para encajar, se debe ser similar a los demás, por lo que no existía espacio para 

experimentaciones de vestuario. El querer encajar se tradujo en uniformidad. (Saulquin, 

2006).  

 

5.4. Factores económicos 

Argentina se caracteriza por ser un país en un constante vaivén económico. Ciertos 

gobiernos provocaron el desvío de capital destinado a la producción textil y 

manufacturera hacia otros sectores no productivos, así como abrieron la puerta para las 

importaciones. Estas dos medidas tomadas al mismo tiempo detonaron una bomba en el 

ámbito de la industria textil. Era prácticamente imposible pretender generar un mercado 

de indumentaria a nivel nacional que genere múltiples ganancias si la financiación se veía 

truncada y la competencia crecía exponencialmente. Otros cerraron completamente las 

importaciones o pusieron impuestos altísimos en la aduana. Sumado a la continua 

devaluación del peso, la creciente competencia y la intermitente inflación, fue y es 

complicado lograr que se le dé importancia a un mercado que es prescindible en 

momentos de crisis. 

A comienzos de la década del 80, Argentina se veía inmersa en la etapa terminal de la 

última dictadura militar, al mando de Leopoldo Galtieri. Más allá de la problemática social, 

teñida por la guerra de Malvinas en 1982, el país se encontraba en un estado de 

emergencia nacional a nivel económico. Las tarifas de los servicios públicos aumentaban 
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constantemente y el índice de precios había superado el 43 %. El gobierno de facto, al 

finalizar en octubre de 1983, dejó al país en deuda, con su economía quebrada, con altos 

niveles de inflación y aislamiento internacional. (Iracet, 2012, pp. 111-112).  

El 30 de octubre de 1983 Argentina eligió a Raúl Alfonsín, candidato por el pardito radical, 

como su nuevo presidente. Las elecciones se llevaron a cabo de forma pacífica y con 

entusiasmo, aunque la carga de los errores de los gobiernos anteriores seguía presente. 

La economía nacional colapsaba: la devaluación alcanzó el 40% y los revuelos sociales 

comenzaron en forma de saqueos en Buenos Aires y Rosario, finalizando con múltiples 

muertos y heridos. El estado de hiperinflación y constantes fracasos económicos 

determinó que, para 1989, se llamara a elecciones anticipadas. (Iracet, 2012, pp.112-

113). 

Las elecciones anticipadas de mayo de 1989 resultaron en Carlos Menem como el nuevo 

presidente del país, ganando por casi la mitad del porcentaje de los votos.  A pesar de 

representar al partido peronista, característico por sus políticas beneficiadoras hacia los 

grupos trabajadores, el gobierno de Menem se destacó por sus decisiones neoliberales. 

La privatización de empresas estatales y alineamiento con Estados Unidos estuvieron 

dentro de sus medidas destacadas, así como el Plan de Convertibilidad, el cual fijó la 

paridad cambiaria de un peso, un dólar. Así mismo, su gobierno procuró que capitales 

europeos invirtieran en el país, principalmente de España, Reino Unido, Francia e Italia.  

El mandato de Menem finalizó en 1995, ya que hasta antes de la Reforma Constitucional 

cada turno tenía una extensión de seis años, pero se presentó a la reelección y triunfó en 

mayo del año indicado. Tres años más tarde, el país se encontraba en una recesión 

económica, la cual devino en deuda externa. El desempleo escaló a porcentajes inéditos, 

entre 14% y 22%, y las denuncias por enriquecimiento ilícito a los colaboradores del 

gobierno se multiplicaban. Sin embargo, Menem mantuvo su puesto hasta la conclusión 

de su mandato, a fines de 1999. (Iracet, 2012, p. 114). 
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Los siguientes años no fueron benevolentes para el país. Fernando de la Rúa fue electo 

presidente, pero su mandato no se extendería más allá del 2001. Las diferencias entre 

los integrantes del partido elegido se hicieron evidentes luego de la elección, sumadas a 

la situación económica del país que no parecía mejorar. La economía estaba marcada 

por el déficit fiscal, la deuda externa y la recesión, y el descontento de la población 

argentina comenzó a desbordar: se retomaron los saqueos a comercios, tanto en ciertos 

sectores de Buenos Aires como en el interior del país, y se presentaron los cacerolazos, 

una nueva modalidad de protesta, sobre todo luego de que el presidente anunció el 

estado de sitio. El 19 y 20 de diciembre fueron días de enfrentamientos y propuestas, las 

cuales culminarían al día siguiente cuando De la Rúa abandonó la Casa de Gobierno, 

desde sus terrazas y en helicóptero. (Iracet, 2012, pp. 115-116). 

 

5.5. La identidad desde el diseño 

En el presente subcapítulo se desarrollarán los resultados obtenidos a partir de la 

investigación realizada en el capítulo cuatro. Para el anterior apartado, se llevaron a cabo 

dos entrevistas a un par de diseñadoras argentinas, Sol Pardo y Rosario Díaz Vázquez. 

La primera, sombrerera porteña recibida de las carreras Vestuario de Espectáculos y 

Diseño de Indumentaria en la  Universidad de Palermo y actual residente en Barcelona, y 

la segunda, también recibida de la carrera de Diseño de Indumentaria con sede en 

Tucumán. De igual modo, se realizaron dos estudios de casos de marcas de 

indumentaria locales: Cardón y Mary Tapia. Las mismas fueron seleccionadas por tener 

historia en la industria representando el imaginario de la identidad del diseño argentino a 

partir de sus prendas y diseños. Por último, se desarrolló una encuesta basada en 15 

preguntas y puntos a responder. Sin tener un target en específico más allá de argentinos 

o residentes en el país, se obtuvieron 103 respuestas totales, de las cuales se pudieron 

obtener resultados y deducciones sobre comportamientos de compra de indumento, 

conocimiento sobre el diseño de autor y eventos relacionados a la moda argentina. 
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Comenzando por las entrevistas, las preguntas realizadas a ambas creativas rondaron 

alrededor de las mismas temáticas, unificándose en la identidad del diseño argentino, 

diferenciándose únicamente por los distintos rubros en los que desarrollan su trabajo: 

Pardo en la sombrerería, Díaz Vázquez en el diseño de indumentaria.  

Sol Pardo considera que, en cuanto a accesorios autóctonos, sí existe una identidad 

propia relacionada a la artesanía, al campo, el gaucho y la llanura. Su respuesta difiere al 

relacionarse con el diseño propio como tal, ya que razona que de a poco se crea una 

identidad propia después de años ligados al diseño europeo, de a poco no se siente 

repulsión por las propias raíces y se cree en ellas. También cree que no es una opción o 

la otra: sostiene que es importante que pase el tiempo para que las dos puedan ser. (S. 

Pardo, comunicación personal, 20 de mayo de 2019). 

La sombrerera tuvo un acercamiento a la elaboración artesanal de sombreros en 2017, 

cuando viajó a Ecuador con Greenpacha para conocer y vivenciar la elaboración de 

sombreros panamá, hechos por una de las comunidades más importantes de tejido de 

sombrerería. Esta experiencia le dio un margen para comprender lo grande que es el 

mundo y las vastas culturas que conviven en él, con objetivos o ideales distintos. Ella no 

es extraña de las fusiones culturales: es una argentina viviendo en España, la cual 

trabajó con tejedoras ecuatorianas para generar productos para una marca californiana. 

La globalización enriquece su trabajo, porque Pardo no relaciona el término con, por 

ejemplo, la moda rápida, sino con las infinitas posibilidades de conexión que proporciona 

el mundo actual. Según ella, sus creaciones no apuntan a nadie en específico, diseña 

para ella o para el mundo de la moda a nivel global, y considera que la evolución hacia 

una imagen personal depende de cada diseñador. El diseñador que no piensa a nivel 

mundial es porque no pretende cambiar nada de lo que está establecido, se necesita 

urgente un mundo mejor y, para ello, los creativos tienen que creer en una escala global. 

(S. Pardo, comunicación personal, 20 de mayo de 2019). 
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Por su parte, Rosario Díaz Vázquez encabeza la marca de indumentaria tucumana 

Rodiva. La firma, ganadora del Premio Innovación 2018 de la Feria Puro Diseño, tiene 

como impronta principal la presencia de tejidos artesanales del norte argentino. La 

diseñadora considera que es difícil definir una identidad de un país entero, al no ser lo 

mismo Buenos Aires que las provincias del interior, pero afirma, teniendo en cuenta la 

variedad, que sí hay algún tipo de identidad. Ella relaciona dicho concepto con las raíces, 

los antepasados y todo lo que tenga que ver con las técnicas manuales. (R. Díaz 

Vázquez, comunicación personal, 24 de mayo de 2019). 

A raíz de eso, la diseñadora piensa que, como tal, transmite la identidad del Norte, 

realizando siete técnicas de tejido diferentes, la randa entre ellas. Rosario cuenta como 

en su provincia quedaban 11 randeras, peligrando la pérdida de la técnica, hasta que se 

realizó un programa de expansión. Esto destaca el interés y la importancia que se le da a 

esta técnica como pieza cultural. (R. Díaz Vázquez, comunicación personal, 24 de mayo 

de 2019). 

Los pensamientos de Pardo y Díaz Vázquez confluyen en un punto: ambas concuerdan 

en que hubo un punto en la historia del diseño argentino que se tenía puesta la mirada 

creativa en otros países, al mismo tiempo que se despreciaba lo autóctono. Las 

diseñadoras concuerdan también en que, tiempo después, se volvió a mirar hacia 

adentro, se volvió a lo argentino. Así mismo, la creativa tucumana piensa que lo artesanal 

califica como un valor agregado en la materialización de un diseño, considerándolo como 

algo que se diferencia de las creaciones de otras personas, desde los países limítrofes 

hasta el resto del mundo. (R. Díaz Vázquez, comunicación personal, 24 de mayo de 

2019). 

Los estudios de casos realizados también se relacionan con las experiencias y 

pensamientos de las diseñadoras entrevistadas. Cardón es una marca de indumentaria 

creada 1988, durante el último año del gobierno de Alfonsín. Como se detalló en el 

subcapítulo anterior de factores económicos, la vuelta a la democracia de mano del 
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representante radical arrastró consigo la hiperinflación, asunto que no supo o pudo 

solucionar durante su mandato. (Iracet, 2012). 

Afrontando las adversidades económicas, Gabo Nazar apostó y abrió las puertas de la 

firma que se calificaría como la primera marca tradicional argentina. De la mano de 

géneros y cueros de calidad, Cardón supo posicionarse ante un amplio target, el cual se 

identificaba con los tres pilares de la marca: lo gauchesco, lo inglés y la elite local (Tevik, 

2006, p. 239).  

Cardón también apuesta por la globalización, manteniendo firme su imagen nacional, 

tiene más de 100 puntos de venta en Argentina, así como en países limítrofes y en el 

oeste asiático. De la misma manera, parte de sus textiles de calidad se importan desde 

Latinoamérica y Europa.  (Endeavor, s.f.). 

Por su parte, Mary Tapia también supo manifestar la identidad del diseño de indumentaria 

argentino. Su caso se diferencia del de Cardón por motivos temporales y de contexto, ya 

que Mary fue una de las principales exponentes del Instituto Di Tella en la década del 60, 

durante la ‘revolución argentina’, uno de los gobiernos de facto, así como por decisiones 

creativas, debido a que la diseñadora tucumana se caracterizó por fusionar técnicas 

textiles y materiales autóctonos y ancestrales del norte argentino con géneros tales como 

la seda o la organza. (Conde, 2016, p. 59).  

Por último, la encuesta realizada devela datos sobre comportamientos de compra de 

indumento, conocimiento sobre el diseño de autor y eventos relacionados a la moda 

argentina. Como fue mencionado anteriormente, dicha serie de preguntas fue respondida 

por 103 personas, argentinos y residentes del país.  

Los resultados corresponden a una mayoría de mujeres, de entre 20 a 30 años y con 

trabajo. (Ver imagen 1-3, pp. 3-4, cuerpo C). Las ascendencias principales resultaron ser 

italiana, española y francesa y británica. (Ver imagen 4-9, pp. 4-9, cuerpo C). El anterior 

dato no es menor, ya que los grupos italo-españoles fueron los mayores de la inmigración 
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espontánea, así como Francia y Gran Bretaña fueron los principales referentes de la 

moda en Argentina durante los siglos XVIII en adelante.  

Continuando por los siguientes puntos, la mayoría de los encuestados respondió que le 

interesa la moda, la consume por Internet y a través de medios tanto nacionales como 

internacionales. (Ver imagen 10-12, pp. 9-10, cuerpo C). 

Así mismo, el mayor porcentaje de respuestas destacó que los encuestados compran 

ropa por gusto cada dos a cinco meses, en locales a la calle o centros comerciales. Al 

momento de elegir una prenda, los resultados estuvieron a favor de comprar 

dependiendo lo que haya en el local de gusto, seguido por el precio y la calidad de la 

prenda. (Ver imagen 13-16, pp. 11-12, cuerpo C). 

Posteriormente, y a modo de cierre, la mayoría de los encuestados respondieron que 

saben lo que es el diseño de autor, mas nunca compraron. De la misma manera, la 

mayoría indicó que conocen BAFWeek y Designers BA, pero nunca fueron a ningún 

desfile de la semana de la moda de Buenos Aires. (Ver imagen 17-20, pp. 13-14, cuerpo 

C).  

A modo de conclusión, el presente y final capítulo del PG se basó en estudiar los sucesos 

geográficos, históricos, sociales y económicos que marcaron que Argentina, a lo largo de 

la historia, tardara en demostrar una identidad propia en cuanto al diseño de 

indumentaria. Así mismo, se dieron a conocer, a través de bibliografía e investigación de 

primera mano, ejemplos de diseñadores y marcas contemporáneas que lograron, a través 

de los años, su discurso y decisiones creativas, una imagen rioplatense en sus 

creaciones. Por las deducciones y resultados obtenidos de dicha investigación, se puede 

afirmar que la hipótesis es correcta: un diseño auténticamente argentino es hecho por 

diseñadores locales que dejan de lado las tendencias internacionales, creando libremente 

y haciendo uso del acervo textil y cultural nacional. De la misma forma, se puede afirmar 

que dejar de lado las tendencias internacionales no significa menospreciar las conexiones 

que provee la globalización actual, y que la identidad del diseño de indumentaria 
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argentino no se genera fusionando totalmente el acervo textil y la cultura nacional, se 

puede llegar al mismo objetivo utilizando una u otra de las posibilidades, siendo la cultura 

local la que generalmente prevalece.  

De la misma manera, se pudo observar que las características propias del diseño de 

indumentaria argentino se desarrollaron con fervor en dos etapas: años antes y a partir 

de la vuelta a la democracia, y luego del 2001. Se consideran estas dos etapas como las 

generadoras de la identidad nacional en cuanto al diseño ya que fueron periodos de crisis 

social, política y económica, como fueron los últimos años de los gobiernos de facto, la 

vuelta a la democracia y el nuevo milenio, en donde el diseño como medio de expresión 

tomó su papel y lo protagonizó de forma creativa, segura y subjetiva, a pesar y por los 

factores anteriormente nombrados. De la constante inestabilidad en los periodos 

señalados surgió el diseño de autor argentino, característico por transmitir un mensaje 

propio por fuera de los dictámenes mundiales de la moda. 
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Conclusiones 

La identidad es el conjunto de características o rasgos que te permiten diferenciarte de 

otra u otras personas. El presente PG no desarrolla el concepto de identidad bajo la 

diferencia de otras personas, porque la identidad a la que se le procura dar respuesta es 

la del diseño de indumentaria de una nación, un país.  

La pregunta problema del proyecto es: ¿Es posible, en el siglo XXI, crear identidad en el 

diseño de indumentaria argentino por fuera del sistema mundial de moda? Así mismo, la 

hipótesis a comprobar es que un diseño auténticamente argentino es hecho por 

diseñadores locales que dejan de lado las tendencias internacionales, creando libremente 

y haciendo uso del acervo textil y cultural nacional.  

Para dar a conocer los rasgos propios del diseño de indumentaria argentino, se consideró 

pertinente analizar múltiples aspectos, siendo estos los factores sociales, históricos, 

económicos y geográficos. Comenzando con dichos cuatro factores, se da a conocer una 

parte del espectro en el que se encuentra la historia del diseño, las razones por las que 

está donde está y se lo considera como se lo considera.  

El factor geográfico determina que Argentina se encuentra a una gran distancia de las 

principales capitales históricas de la moda: París y Londres. Ambas ciudades son 

relevantes en el universo de la moda ya que fueron donde tomó lugar la revolución 

industrial y la revolución francesa, dos acontecimientos que han tallado el trabajo 

industrial del diseño como se lo conoce y le han quitado el mandato de moda a las 

antiguas monarquías, democratizándola de esta forma. Así mismo, París y Londres eran 

las ciudades referentes de la indumentaria femenina y masculina, respectivamente, y 

Argentina comercializaba de forma constante con ellas. 

A pesar de dicho contratiempo, Buenos Aires es la ciudad capital de Argentina y cuenta 

con puerto. El mismo puerto que fue seleccionado por el Virreinato del Rio de la Plata 

para representar al resto del territorio bajo sus colonias. Esto le significó una ventaja por 

el territorio del virreinato, así como una desventaja para el interior del país en vías de 
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industrialización, cuando España anunció que no se podía comercializar más con otras 

ciudades europeas. 

A pesar de la distancia entre Buenos Aires y Europa, las mujeres porteñas recibían 

figurines de diseños franceses a partir de dos publicaciones que llegaban al país. De esta 

manera, las mujeres tenían una imagen que podían reproducir con ayuda de una modista 

o diseñador. 

El factor histórico se subdivide en tres partes: la presencia española en la vestimenta 

argentina, la inmigración y los gobiernos militares. La presencia española en la 

vestimenta argentina se señala desde la presencia del virreinato. Desde fines del siglo 

XVIII hasta comienzos del XIX, las mujeres rioplatenses lucían faldas largas, enaguas, 

jubones, camisas, peinetones y mantillas. Dichas tipologías y accesorios no 

discriminaban clase social.  

A partir del siglo XIX, la población argentina comenzó a replegarse de los mandatos del 

virreinato, incluyendo las disposiciones de vestimenta, y acercándose al estilo francés. A 

partir de ese momento, las mujeres comenzaron a favorecer los atuendos parisinos, 

considerada capital de la moda femenina. Algunos años antes, la revolución francesa 

había destronado las leyes suntuarias y el estilo rococó impuesto por la monarquía, 

dándole pie al proceso de democratización de la moda. 

A partir de este cambio, el favoritismo por los indumentos de estilo francés se hizo 

evidente a través de viajes de compras y relaciones con las comisionistas, las 

encargadas y representantes de las maisones en territorio argentino. El talento franco fue 

tal que, años más tarde, aquellos diseños fueron elegidos en múltiples ocasiones por Eva 

Perón, esposa del presidente Juan Domingo Perón, quien mantuvo firme a Dior y Fath en 

su guardarropa. 

Rosas fue el encargado de  retomar y revalorizar las antiguas tradiciones hispanocriollas, 

complementadas con leyes de aduana. Con dicha medida, el presidente pretendía 

incentivar la industria nacional, cobrando desde el 5% hasta el 35% más en materiales 
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como lanas, peleterías, bordados, ropa confeccionada y calzado y cordones. De la misma 

manera, se aprobó una ley que prohibía la entrada por vía marítima de ponchos o el 

material para ellos. Al mismo tiempo, el movimiento romántico nacía en Francia, anterior 

interés del público argentino, pero la postura de Rosas a favor de las tradiciones y de la 

aduana se contrapuso al mismo. 

Por su parte, Argentina recibió una ola masiva de inmigrantes hacia finales del siglo XIX y 

comienzos del XX. Dicha ola sextuplicó la ya existente población local, y logró desarrollar 

económicamente al país, aunque produjo un choque de valores en cuanto a la imagen 

rioplatense. Cierta parte de la inmigración recibida fue incentivada, siendo los 

gobernantes argentinos específicos en elegir los países que deseaban ayudar, pero gran 

parte de los llegados provenían de naciones excluidas de aquella lista, nivelando la 

balanza hacia la inmigración espontánea. Según una encuesta realizada, la mayor parte 

de la inmigración recibida provino de Europa occidental, y en menor medida oriental y 

asiática.  

Como fue mencionado anteriormente, el choque cultural generado por la inmigración se 

tradujo de cierta forma hacia la indumentaria. El desarrollo económico provocado por la 

llegada de nuevos pobladores devino en la ampliación de la clase media y la posibilidad 

de movilidad social. Esto provocó que los recién llegados buscaran mimetizarse con el 

resto de la población, vistiendo como ya se vestía en Buenos Aires, dispuestos a 

fusionarse. A pesar de eso, las clases populares le brindaron a Buenos Aires la imagen 

de nuevos personajes arquetípicos, los cuales serían, años más tarde, relacionados con 

la imagen característica del país.  

A poco de verse finalizada la ola inmigratoria tuvo lugar el primero de seis gobiernos de 

facto en Argentina: comenzando en 1930 y repitiéndose en 1943, 1955, 1962, 1966 y 

1976, al mando de distintos dirigentes militares. La elite terrateniente se vio al mando 

luego de más de una década, y de la mano de los militares, se dio paso a una época de 

fraude electoral y dependencia del país con Inglaterra. La inmigración trasatlántica se 



103 
 

había dado por finalizada, pero se dio un nuevo movimiento migratorio en Argentina: 

pobladores de países limítrofes ingresaban al país, mientras que múltiples grupos de 

argentinos se vieron desplazados hacia la capital y sus inmediaciones, bajo la promesa 

de mejorar la calidad de vida que sus provincias les proveían.  

La moda femenina de la década del 30 se contrapuso a la de la década anterior: la mujer 

vestía prendas ceñidas, con escotes y adornos, enfatizando la silueta orgánica y 

adoptando el término hollywoodense ‘sexy’. Sin embargo, dicha propuesta no tuvo mayor 

éxito en argentina, por lo que los trajes, blusas, pieles, las medias de nailon y los 

sombreros discretos mantuvieron firmes su legado.  

La uniformidad impuesta por la primera dictadura militar, en conjunto con la reciente 

terminada ola de inmigración, la crisis económica y la situación de posguerra a nivel 

mundial llevaron al hombre a esconderse y protegerse bajo siluetas rectas y marcadas, 

colores neutros y tipologías de traje inglés clásico. Dicho estilo se mantuvo vigente hasta 

fines de los años cincuenta, luego del tercer golpe militar argentino y de la segunda 

guerra mundial.  

Durante las décadas de 1930 y 1940 se produjo un considerable aumento en la apertura 

de casas de moda, a pesar de las restricciones que significaba un gobierno militar al 

mando, pero la práctica del copismo seguía vigente en Argentina, por lo que todo diseño 

llegado desde Europa sería imitado, expuesto en las vidrieras locales, y vendido con 

éxito. 

En 1939 estalló la Segunda Guerra Mundial, la cual se desarrollaría hasta 1945. Dos 

años antes de su finalización, se produjo el siguiente golpe de estado en Argentina. Entre 

los militares al mando se encontraba Juan Domingo Perón, quien supo llevar adelante 

políticas al beneficio del sector trabajador, lo cual le aseguró su presidencia años más 

tarde. La moda influenciada por el militarismo estuvo en boga durante estos años, por la 

guerra y por los gobiernos de facto.  
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Los últimos golpes militares tuvieron lugar desde 1966 hasta 1976. Dicha época se 

caracterizó por destacar movimientos estéticos fundamentados en críticas sociales y 

políticas, y su punto de agrupación era el Instituto Di Tella. La moda que más se 

popularizó a escala mundial fue la hippie, aunque en Argentina no tuvo gran repercusión, 

desarrollándose el mismo durante el gobierno de facto de Onganía. La forma de 

manifestación local fue a partir de lo artesanal, autóctono y étnico.  

La historia de los gobiernos militares relacionada con la indumentaria se basó en 

desalentar la creación de identidad propia, tanto a nivel nación como personal, dándole 

pie al conformismo y la uniformidad. Incluso  se llegaron a implementar políticas 

económicas que desviaban capital de la industria textil hacia sectores no productivos, así 

como se incentivaban y privilegiaban las importaciones. 

El factor social retoma el aspecto mencionado en el apartado de la inmigración: a partir 

del desarrollo económico favorable resultante del trabajo de los nuevos pobladores,  

surgió la clase media y, de su mano, la posibilidad de movilidad social vertical. En vez de 

lograr mezclar diferentes estilos de vestimenta, se buscó la mimetización con la población 

argentina en busca de aceptación. 

En cuanto al factor económico, se ahondó en las políticas financieras desde la década del 

80 y la vuelta a la democracia hasta el nuevo milenio y la crisis del 2001. Tres 

presidentes pasaron por el poder durante estos años, y los aspectos en común que 

tuvieron sus decisiones en cuanto a la economía fueron no poder controlar la inflación, 

convertida en hiperinflación al heredar el estado de emergencia nacional del último 

gobierno de facto, el aumento constante de las tarifas de los servicios públicos, la 

devaluación del peso, deudas externas y desempleo. El gobierno de Menem, presidente 

durante una década entre 1989 y 1999, se caracterizó por sus medidas neoliberales: 

grupos trabajadores, el gobierno de Menem se destacó por sus decisiones neoliberales: 

privatización de empresas estatales, alineamiento con Estados Unidos y el Plan de 

Convertibilidad, el cual fijó la paridad cambiaria de un peso, un dólar.  
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El descontento social se manifestaba en saqueos a comercios, marchas y cacerolazos. 

La industria textil y de indumentaria se vio afectada por su condición de prescindencia: el 

pueblo argentino transitaba años sin trabajo y con la economía justa para saldar los 

servicios básicos, comprar ropa nueva no era una actividad presente en la lista de 

prioridades.  

Habiendo finalizado con el análisis de dichos factores, se da lugar a los resultados 

obtenidos de las entrevistas, estudio de casos y encuesta realizada. A partir de las 

entrevistas realizadas a Sol Pardo, sombrerera, y Rosario Díaz Vázquez, diseñadora de 

indumentaria, se llegó a la conclusión de que el diseño argentino estuvo por muchos años 

observando el diseño europeo, por lo que la generación de una identidad propia como 

país se vio postergada. De la misma manera, ambas entrevistadas enfatizaron la 

importancia del aprendizaje y perpetuación de técnicas de tejedurías ancestrales, y a 

partir de ello se desarrolla el término de la globalización y su pertinencia en el diseño 

actual. Las conexiones que brinda el mundo hoy en día favorecen y enriquecen el trabajo 

de las creativas, tanto por las posibilidades de comunicaciones como por el conocimiento 

que brinda.  

De los estudios de caso se rescata la similar aunque diferente forma de comunicar las 

características personales de la imagen argentina que tuvieron Cardón y Mary Tapia. La 

primera comunica desde un diseño masivo la identidad desde la fusión del gaucho, lo 

inglés y el polo como deporte de elite. La segunda, precursora en la generación de 

identidad del diseño de indumentaria nacional, se destacó por la utilización de técnicas de 

tejeduría propias del norte del país, combinadas con géneros como la seda y el 

terciopelo, logrando un choque entre lo rústico y lo delicado desde el lado del diseño de 

autor.  

Posteriormente, se dedujo a partir de los resultados de la encuesta realizada, el 

conocimiento e interés del público por el diseño de autor y los eventos relacionados a la 

moda. La mayoría de los encuestados respondió que sabe lo que es el diseño de autor 
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pero que nunca lo ha consumido, marcando las mismas personas que les interesa la 

moda y compran ropa por gusto cada dos a cinco meses. Así mismo, las respuestas 

resultaron positivas al cuestionar sobre el conocimiento de la semana de la moda de 

Buenos Aires, tanto del BAFWeek como de Designers BA, tornándose negativas la 

mayoría al preguntar sobre la asistencia a los mismos. De estos resultados se concluyó 

que al público comprador argentino o residente en el país le interesa la moda pero se 

mantiene dentro del circuito de lo masivo y lejos del diseño de autor, así como conoce los 

eventos de exposición de diseño nacional pero no asiste a los mismos, denotando de 

esta forma que su interés no es total.  

La respuesta a la pregunta problema del presente PG es sí, es posible en el siglo XXI 

crear identidad en el diseño de indumentaria argentino por fuera del sistema mundial de 

moda, y el encargado de generar y fomentar aquella identidad es el diseño de autor 

nacional. El mismo, nacido e incentivado luego de momentos de crisis económica, política 

y social en el país, se encarga de recopilar imágenes y signos del imaginario y cultura 

argentina, así como del acervo de técnicas textiles ancestrales de todo el país, y crea un 

producto local único y subjetivo, por fuera del sistema masivo, seriado y de tendencias.  
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Figura 1: Vestimenta típica del gaucho y la china. Fuente: Historia del asado: “Mi china”, la mujer del gaucho. 
(2014). Recuperado de: http://www.asadoesargentino.com/historia-del-asado-mi-china-la-mujer-del-gaucho/ 

 

 

 

 

 

 

 

 

 

Figura 2: El Hotel de Inmigrantes por dentro luego de una ola de arribos. Fuente: Pagnotta, M., Paillard, A., 
Vever, M. (2014). El Hotel de Inmigrantes, la Argentina que descendió de los barcos. Recuperado de: 

https://buenosairesconnect.com/hotel-inmigrantes-museo/ 
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Figura 3: Cantante y actriz francesa Émilie Marie Bouchaud, más conocida como Polaire, luciendo su cintura 
talle avispa. Fuente: A Collection of Photos featuring the Incredibly Tight-laced Entertainer Polaire (2013). 
Recuperado de: https://fromthebygone.wordpress.com/2013/02/06/polaire-tightlaced-parisian-actress-and-

singer/ 

 

 

 

Figura 4: Vestimenta de los sans-culottes, grupo revolucionario durante la Revolución Francesa.  
Fuente: Marino, A. (s.f.). Historia del Traje. Recuperado de: http://www.hamalweb.com.ar/historia-del-

traje/neoclasicismo.html 
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Figura 5: Grupo de uniformadas mujeres trabajando durante la Primera Guerra Mundial. 
Fuente: Flórez, N. (2017). La mujer en la Primera Guerra Mundial. Recuperado de: 

http://jucaflomujer.blogspot.com/ 

 

 

 

Figura 6: El grupo de rock nacional Soda Stereo en los 80. 
Fuente: Garrido, M. (2017). Soda Stereo: el inicio de todo. Recuperado de: 

http://culto.latercera.com/2017/07/18/soda-stereo-inicio/ 
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Figura 7: Puesta en escena llevada a cabo en el marco de la primera edición de la Bienal de Arte Joven en 
1989. 

Fuente: ¿Qué es la Bienal? (s.f.). Recuperado de: https://bienal.buenosaires.gob.ar/que-es 

 

 

 

Figura 8: Colección Cardón  otoño-invierno 2019. 
Fuente: Cardón (2019). Recuperado de: 

https://www.facebook.com/CardonArgentina/photos/a.208197669224/10157316983244225/?type=3&theater 
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Figura 9: Pachamama Prêt-à-Porter  
Fuente: Construyen la soberanía estética y tienen como figura ícono a una tucumana (2014). Recuperado de: 

https://www.lagaceta.com.ar/nota/609702/mujer/construyen-soberania-estetica-tienen-como-figura-icono-
tucumana.html 
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