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presentación

Este libro es producto de una investigación auspiciada 
por PROARTES, realizada entre los años 2012 – 2013 y 
complementada en el 2015. El estudio fue llevado a cabo 
por el autor en el Grupo de investigación Palo de Mango. 
Culturas Musicales urbanas de la diáspora afro-latina, 
adscrito a la Escuela de Comunicación Social de la Univer-
sidad del Valle. Durante el proceso se contó además con 
la participación de diseñadores, sastres, modistas, fabri-
cantes de calzado, comerciantes de insumos, bailarines, 
coreógrafos, maestros de danza y otros actores, sujetos 
de la investigación. 

Describir la historia social y evolución del vestuario en 
el baile de la salsa en Cali, es el objetivo general de esta 
obra, teniendo en cuenta sus oficios como artesanos y 
profesionales, ampliamente reconocidos en la escena 
local. Dicha historia está íntimamente ligada con el baile 
y sus transformaciones en el contexto urbano de nuestra 
ciudad; por eso haremos referencia a la historia moderna 
de Santiago de Cali, al menos en algunos de sus aspectos 
más significativos para nuestro propósito. Y aunque hay 
una estrecha relación entre el baile y la evolución del 
vestuario, no se trata de una relación mecánica. En otras 
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complementada en el 2015. El estudio fue llevado a cabo 
por el autor en el Grupo de investigación Palo de Mango. 
Culturas Musicales urbanas de la diáspora afro-latina, 
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obra, teniendo en cuenta sus oficios como artesanos y 
profesionales, ampliamente reconocidos en la escena 
local. Dicha historia está íntimamente ligada con el baile 
y sus transformaciones en el contexto urbano de nuestra 
ciudad; por eso haremos referencia a la historia moderna 
de Santiago de Cali, al menos en algunos de sus aspectos 
más significativos para nuestro propósito. Y aunque hay 
una estrecha relación entre el baile y la evolución del 
vestuario, no se trata de una relación mecánica. En otras 
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/ S. Beckett

“Baila primero, piensa después.
 Ese es el orden natural”

INTRODUCCIÓN

Este libro es producto de una investigación auspiciada 
por PROARTES, realizada entre los años 2012 – 2013 y 
complementada en el 2015. El estudio fue llevado a cabo 
por el autor en el Grupo de investigación Palo de Mango. 
Culturas Musicales urbanas de la diáspora afro-latina, 
adscrito a la Escuela de Comunicación Social de la Univer-
sidad del Valle. Durante el proceso se contó además con 
la participación de diseñadores, sastres, modistas, fabri-
cantes de calzado, comerciantes de insumos, bailarines, 
coreógrafos, maestros de danza y otros actores, sujetos 
de la investigación. 

Describir la historia social y evolución del vestuario en 
el baile de la salsa en Cali, es el objetivo general de esta 
obra, teniendo en cuenta sus oficios como artesanos y 
profesionales, ampliamente reconocidos en la escena 
local. Dicha historia está íntimamente ligada con el baile 
y sus transformaciones en el contexto urbano de nuestra 
ciudad; por eso haremos referencia a la historia moderna 
de Santiago de Cali, al menos en algunos de sus aspectos 
más significativos para nuestro propósito. Y aunque hay 
una estrecha relación entre el baile y la evolución del 
vestuario, no se trata de una relación mecánica. En otras 
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palabras, ello no significa que la transformación urbana 
de Cali, durante la segunda mitad del siglo XX, determine 
de manera inmediata los cambios en los modos de bailar, 
ni en la evolución del vestuario. En ambos casos, dichas 
modificaciones están atravesadas por distintas media-
ciones de orden social y cultural, bajo influencias nacio-
nales e internacionales, según veremos más adelante.

Ahora bien, como la historia social del vestuario está 
vinculada con la historia del baile de la salsa en la ciudad, 
a su vez asociado con la historia de la música que se baila, 
se configura un orden lógico jerarquizado que va de la 
música al baile y del baile al vestuario. Sin embargo, en 
esta obra ese orden se invierte porque priorizamos el 
vestuario y el baile antes que la música, pues no se trata 
de una historia social de la salsa, que puede encontrarse 
en otros libros1. 

Con las alusiones al baile queremos contribuir a la histo-
riografía de esta expresión corporal como parte de un 
todo que configura la cultura salsera en la ciudad -la 
salseridad- en medio de sus tensiones internas, conflictos 
e intereses frente a otras expresiones culturales. Al igual 
que el baile y otras manifestaciones de la salseridad, 
el vestuario es también un objeto cultural, cuya espe-
cificidad pretendemos aprehender aquí. De ahí que, la 

1.   Entre ellos: El Libro de la Salsa (César Miguel Rondón 1980), Salsa Sabor 
y Control –Sociología de la Música Tropícal (Ángel Quintero Rivera 1998); 
La Salsa en Discusión –Música Popular e Historia Cultural ( Alejandro 
Ulloa 2009). Y sobre la presencia de la música salsa en esta ciudad, ver: 
La Salsa en Cali (Alejandro Ulloa 1988/ 1992) y Cali: The City of Musical 
Memory (Lise Waxer 2001).

perspectiva histórica y antropológica adoptada, es las 
más indicada para lograrlo.

El Vestuario: “Mi segunda piel”

Las transformaciones del vestuario se asumen en esta 
obra a partir de tres ejes transversales: 1-El contexto 
dinámico de la salsa en la ciudad, sobre todo por la 
relación diferencial entre bailadores y bailarines cuya 
definición se expone más adelante. 2- Las distinciones 
entre la pinta y el vestuario, dos tipos de indumentaria 
adscritas a roles y escenarios socialmente distintos. 3- 
Las modas, tendencias, estilos y diseños, (incluidos mate-
riales, texturas, colores, accesorios…) que en conjunto 
hacen parte de una estética atribuida al Baile de la Salsa 
Show y los bailarines con su vestuario, al que algunos 
de ellos sienten como su “segunda piel”. Paralelamente 
se tendrán en cuenta dos elementos complementarios 
que son: los diversos tipos de espectáculos en los que 
el Baile de la Salsa Show ha estado presente en Cali 
desde los años 70 hasta la actualidad; y algunas formas 
organizativas de los bailarines durante el mismo periodo.

Además de considerar las modificaciones en los diseños, 
se describen las relaciones entre el cuerpo y el vestuario, 
a partir de las ideas y la confección de los trajes para 
los cuerpos que bailan. Para ello contamos con la voz y 
testimonios tanto de bailadores y bailarines como de los 
demás sujetos de la investigación que participan desde 
sus roles específicos en la construcción de una puesta en 

escena para el espectáculo público o privado. En este libro 
ellos también están presentes, como actores y testigos 
directos de esa otra puesta en escena que significa la 
escritura.

Por tratarse de una investigación sobre el vestuario de 
los bailarines de salsa, es pertinente aludir de manera 
tangencial a la moda. Aunque no se trata de un estudio 
sobre ella, sí se reconoce su incidencia, sin ser el único 
factor determinante para la confección de los trajes. Al 
lado de la moda, puede decirse que el vestuario es un 
objeto de conocimiento circunscrito a las disciplinas de las 
artes y oficios con una larga tradición a través del teatro, 
la ópera y demás artes escenicas.

Conviene recordar que el sociólogo francés Pierre Bour-
dieu reivindicó la moda en cuanto objeto de estudio en 
su artículo Alta Costura y Alta Cultura 2. Allí, se refiere a 
“la jerarquía de los objetos de investigación”, algunos de 
los cuales son considerados “indignos”; pero concluye 
que “el estudio científico de los objetos indignos produce 
ganancias científicas”. (P. Bourdieu 1990:215 ). 

Aunque nuestras pretensiones son más modestas, Bour-
dieu explica en dicho artículo “la estructura del campo de 
producción de la alta costura” y la relaciona con la alta 
cultura. Define el Campo como “un espacio de juego, 

2.  Pierre Bourdieu: Alta Costura y Alta Cultura, conferencia expuesta en 
1974 y publicada después en su libro Sociología y Cultura (1990). Sobre la 
moda puede tomarse como referencia la obra de José Fernández Arenas 
Arte efímero y espacio estético (1988).

"...la historia social 
del vestuario está 
vinculada con la 
historia del baile de la 
salsa en la ciudad, a su 
vez asociado con la 
historia de la música 
que se baila..."
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de apreciación de los productos y, al mismo tiempo una 
devaluación del capital que poseen los dominantes".
(P. Bourdieu 1990:215 ).

Ahora bien, esta investigación no es sobre el Campo de la 
moda en Cali, y menos aún sobre la alta costura, a pesar 
de que es posible identificar algunos rasgos indicadores 
de la tensión existente, en diferentes momentos, entre 
los actores que exhiben determinados gustos o estilos en 
el vestuario, considerados como prestigiosos por su alto 
valor simbólico en el medio. Dicho fenómeno es paralelo 
con otro en sentido contrario, que consiste en imitar el 
modelo hegemónico liderado por algún bailarín, director 
de escuela o coreógrafo que gracias a sus éxitos termina 
ejerciendo una fuerza de atracción sobre sus seguidores, 
que igual pueden comportarse como sus adversarios, o 
rivales en la competencia dancística.3

3 . Si se entiende la alta costura (del francés Haute couture) como la confec-
ción de prendas de vestir exclusivas para cada cliente, con especial calidad 
y generalmente manufacturadas por un diseñador o modisto de prestigio, 
reconocido institucionalmente, ésta no tiene que ver con el vestuario de 
los bailarines. Por lo tanto, está fuera del alcance de nuestra investigación, 
a menos que se identifiquen imitaciones o influencias de algunas casas de 
moda que usualmente imponen tendencias en un momento determinado, 
considerando además que sus colecciones son diseñadas para la pasarela, 
y tienen el carácter de una exhibición artística. Baste saber que: “En Francia 
alta costura es un “nombre protegido” y sólo puede ser utilizado por em-
presas que cumplan ciertos estándares definidos. Sin embargo, el término 
también es utilizado vagamente para describir todas las prendas de moda 
hechas a la medida por diferentes casas en París o en otras capitales de 
la moda como Londres, Milán, Nueva York o Tokio". Para más información, 
ver http://www.fashion-era.com/haute_couture.htm.

un campo de relaciones objetivas entre los individuos o 
las instituciones que compiten por un juego idéntico” es 
decir, un espacio de luchas y tensiones entre los actores 
involucrados en la alta costura. Un espacio donde “los que 
poseen la posición dominante, los que tienen más capital 
específico, se oponen en numerosos aspectos a los recién 
llegados, a los que llegaron tarde, los advenedizos que 
no poseen mucho capital específico. Los que tienen más 
antigüedad usan estrategias de conservación cuyo obje-
tivo es sacar provecho de un capital que han acumulado 
progresivamente. Los recién llegados tienen estrate-
gias de subversión orientadas hacia una acumulación 
de capital específico que supone una alteración más o 
menos radical de la tabla de valores, una redefinición más 
o menos revolucionaria de los principios de producción y 

"...el vestuario y sus 
transformaciones se 

inscriben en el proceso 
histórico-social de 

modernización urbana 
de Cali..."

Adelantamos como premisa que en nuestra indagación 
sobre la historia social del vestuario de los bailarines de 
salsa se encontró una correlación directa con la cultura 
popular urbana y moderna en Santiago de Cali, a través 
de las prácticas y los discursos agenciados en distintos 
escenarios del baile, cuyos actores más importantes 
provienen en su mayoría de los sectores subalternos de 
la ciudad (estratos socioeconómicos 1, 2 y 3, de donde 
provienen también los confeccionistas). Por eso, nuestra 
atención se dirige hacia uno de los objetos de esa cultura, 
(las relaciones entre la pinta y el vestuario en su adscrip-
ción al baile) con el que éste se ha hecho más visible y 
llamativo.

En ese sentido, la investigación se realizó en función 
de las siguientes preguntas: ¿Cómo y a partir de qué 
momento surge el bailarín de salsa en la ciudad con un 
vestuario que lo identifica? ¿Qué figuras sociales le ante-
ceden en la escena del baile como práctica ligada al ocio 
y la recreación, o como forma de supervivencia? ¿Qué 
influencias nacionales o internacionales han habido en la 
concepción del vestuario? ¿Hasta qué punto el vestuario 
ha sido determinado por las modas del momento? ¿Los 
diseños obedecen principalmente al gusto personal 
del bailarín, o a los criterios de diseñadores, sastres y 
modistas? ¿Cómo es el proceso creativo del vestuario 
en sus distintas fases? ¿Con qué criterios se diseñay se 
confecciona? ¿Cómo ha evolucionado el vestuario con la 
intervención mediadora de los diseñadores y cuáles son 
las transformaciones más relevantes? ¿A partir de qué 

momento y en qué contexto se introduce esta media-
ción?¿Cuál es la relación entre el vestuario y los cuerpos 
que bailan?.

En cuanto objeto específico, el vestuario y sus transfor-
maciones se inscriben en el proceso histórico-social de 
modernización urbana de Cali, proceso en el cual el baile 
de la música antillana y la salsa ha estado presente de 
manera sistemática en los barrios populares y en la vida 
comunitaria de sus habitantes.4 Sin duda, los sectores 
subalternos han sido los agentes fundamentales de una 
práctica social lúdica, creativa y placentera que con el 
tiempo se convirtió en uno de los signos de identificación 
más importantes de Santiago de Cali, dentro y fuera del 
país.

4 . Ver Edgar Vásquez: Historia de Cali en el siglo XX (2000). Ver también: 
Alejandro Ulloa La Salsa en Cali (1988/1992), sobre todo el capítulo 11.
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EL MÉTODO Y LOS 
CONCEPTOS

Asumimos el diseño y la confección del vestuario como 
prácticas sociales que implican una dimensión funcional 
y una dimensión estética, inscritas a la vez en un contexto 
histórico y cultural al que remiten sus obras y sus crea-
dores. Bajo este enfoque desarrollamos la investigación 
cuyos resultados se plasman a lo largo de este libro. Y 
como no existen estudios previos sobre el tema puntual 
que nos ocupa, fue necesario postular unas categorías 
descriptivas para aproximarnos a él, establecer una perio-
dización para situar nuestro objeto en un espacio tiempo 
determinados, y definir unos criterios de selección de 
las personas a entrevistar como fuentes de información 
confiable que aportaran los datos con los cuales ir tejiendo 
un relato lo más objetivo posible. Los tres procedimientos 
implementados hacen parte del método, que se comple-
menta con las entrevistas en profundidad realizadas a 
diferentes actores, el trabajo de campo y los registros 
fotográficos y audiovisuales que lo acompañaron.

Las Fuentes de información 

Con respecto a las fuentes de información (primarias, 
secundarias, escritas, orales, visuales y audiovisuales), 

“El análisis de la cultura no es una 
ciencia experimental en busca de leyes 
sino una ciencia interpretativa en busca 

de significaciones” 
 

Cliffort Geertz
La Interpretación de las culturas

se seleccionaron de acuerdo con su pertinencia y rele-
vancia para los propósitos del estudio, y se procedió, 
cuando se pudo, por comparación y contraste, apelando a 
diversas versiones frente a un mismo evento si de acon-
tecimientos se trata. Además de las referencias bibliográ-
ficas y teniendo en cuenta la ausencia de investigaciones 
sobre el particular, se privilegiaron las fuentes orales y 
los registros fotográficos y audiovisuales disponibles 
para contrastar diseños, tendencias, modas y represen-
taciones del cuerpo y del baile. Por eso se consultaron 
bailarines de “la vieja guardia” y otros de generaciones 
más recientes con el fin de obtener información signifi-
cativa. Así mismo, se dialogó con los demás actores rela-
cionados, y se accedió, cuando fue posible, a sus archivos 
personales para lograr registros visibles del vestuario. 

En total, se entrevistaron veintisiete personas, trece 
hombres y catorce mujeres. Son: José Félix Molina 
“Trapito” (bailarín de vieja guardia, quien nos atendió en 
su casa en el barrio La Rivera); Jairo Obando, bailador de 

“vieja guardia” y empresario de la salsa, propietario de la 
discoteca Cañandonga, una de las más famosas entre los 
salseros desde la década del 80. El propósito con ambos 

era obtener datos puntuales sobre sus inicios como baila-
dores y bailarines, su participación en la antigua Zona de 
Tolerancia de Cali, su presencia en diferentes eventos 
(exhibiciones y competencias de baile) y su relación con 
la pinta y el vestuario. Así mismo, dialogamos con Ofelia 
Realpe, bailarina de la vieja guardia, vecina del barrio 
Guayaquil donde nos recibió cálidamente. Fue una de 
las fundadoras del Ballet de la Salsa en 1975, un colec-
tivo que marcó un hito como forma organizativa para el 
espectáculo de la Salsa Show en Cali. De ella obtuvimos 
información inédita sobre la historiografía del baile en 
la ciudad, así como amplio material fotográfico que nos 
cedió generosamente.

Alfredo “Salsa” Caicedo, veterano bailador de vieja 
guardia, narró con detalles diversos aspectos de la pinta 
con que se iba a las fiestas y los bailes de su época en los 
años 60. Ha escrito diferentes crónicas sobre la salsa, 
documentando la memoria de su generación.

Luis Eduardo Hernández “El Mulato”, bailarín, coreó-
grafo y director de la escuela Swing Latino, donde nos 
atendió para contarnos algunas de sus experiencias, sus 
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conceptos sobre el baile e ideas sobre el vestuario. Marta 
Lucía Montañez Garzón, bailarina y co-directora de Swing 
Latino, campeona mundial con “El Mulato” en el 2004, nos 
habló de las relaciones entre el cuerpo y el vestuario, y 
de éste con los ritmos a bailar.

Myrian Lemos, maestra en danza clásica egresada de 
Incolballet, con una larga experiencia como bailarina de 
ballet y asesora de diferentes escuelas de salsa que han 
aprendido algunas técnicas para cualificar sus propuestas. 
En el Teatro Al Aire Libre nos contó sobre el proceso que 
ha fortalecido a las escuelas y la ha formado a ella en su 
rol con las nuevas generaciones de bailarines. Viviana 
Vargas Rojas, bailarina de salsa, directora de la escuela 
Stilo y Sabor y campeona mundial en 2005, modalidad 
Cabaret, narró parte de su experiencia y expuso las 
valiosas contribuciones del ballet al desarrollo del Baile 
Show de la Salsa durante los últimos diez años. Giovanny 
Gallego Fiallo, licenciado en danza clásica e investigador 
en composición coreográfica. Con base en su tesis de 
grado sobre Aportes de la técnica clásica en la formación 
de bailarines de salsa, nos explicó los aspectos funda-
mentales de un diálogo que ha sido determinante entre 
el ballet y el baile de la salsa show, para transformar la 
puesta en escena y el espectáculo de este último.

Elcira Pamplona, diseñadora de modas y confeccionista 
de la escuela Stilo y Sabor, describió con detalles la 
confección de uno de los vestuarios de Viviana Vargas 
usado en el Mundial de Salsa 2014.

Aldemar Garzón, vecino del barrio los Alcázares en el 
nororiente de Cali, y quien prefiere identificarse como 
confeccionista, nos habló de su formación empírica y el 
carácter intuitivo de muchas de su creaciones “con base 
en ideas que se le vienen a la cabeza”. Camilo Zamora 
(bailarín y diseñador) que en los útimos años abre el 
desfile del Salsódromo, comparó estilos y tendencias, así 
como se refirió a los cambios del vestuario para diferentes 
espectáculos,. Wendy Elizabeth Perea (bailarina y 
diseñadora de modas), compañera de Camilo en el diseño 
y en muchas puestas en escena, describió varias de sus 
creaciones. Dados sus estudios académicos sobre el tema 
y el rol de Zamora y Perea en la compañía artística Rucafé 
y la Fundación Delirio, nos propusimos indagar sobre 
sus conceptos y experiencias con la composición del 
vestuario, apoyados por Ofelia Mosquera la coordinadora 
del vestuario a quien también entrevistamos. Pero así 
mismo, por su condición de bailarines pertenecientes a 
una generación intermedia entre la vieja guardia y los más 
jóvenes, logramos información sobre las modificaciones 
en el vestuario en relación con el baile, los tipos de 
espectáculo y la industria del entretenimiento.

Así mismo dialogamos en extenso con Normally Sossa 
(diseñadora y modista), quien nos recibió en su taller, 
en la casa donde vive, en el barrio Olímpico. Pilar 
Durán (modista), a quien entrevistamos en su taller en 
el barrio San Pedro. Margot Silva (modista) y Nilson 
Silva (sastre), dos hermanos con los que conversamos 
sobre la creación del vestuario en su taller, en el barrio 
el Diamante, Distrito de Aguablanca. Marta Tangarife, 
modista, también habitante del Distrito, que cose para 

sus hijas y otros bailarines, nos explicó las diversas 
etapas en la composición de los trajes, a las que se refirió 
igualmente la diseñadora Evelyn Aldana, quien prefiere 
“decorar antes que coser, realizando cada detalle a mano”. 
Con este grupo, el objetivo era identificar las posibles 
diferencias entre diseñadora y modista / sastre, si es 
que existe, desde su perspectiva individual; reconocer 
las operaciones de su oficio en cada rol; describir sus 
conceptos generales y los conocimientos específicos 
sobre el tema; indagar sobre sus confecciones y las 
relaciones con los bailarines y los directores de las 
escuelas, como parte del proceso creativo.

Florinda Franco (vendedora de telas y accesorios en el 
Almacén Aleyda Osorio, en el barrio San Nicolás, donde 
nos recibió). Allí, en medio de todos los materiales a su 
disposición, pudo ilustrar con facilidad cada una de sus 
explicaciones. Como experta en la venta de insumos para 
la confección del vestuario, la señora Franco nos propor-
cionó información sobre los diferentes elementos, sus 
colores, formas, texturas, precios y funciones, sin olvidar 
su relación con los bailarines, no sólo como clientes, sino 
en su papel de consejera, o eventual “asesora” de ellos 
y las escuelas.

En el mismo almacén entrevistamos a Juan Carlos Gallego 
(diseñador y fabricante de tocados para bailarines), por 
su conocimiento acerca de uno de los decorados más 
importantes sobre todo para las bailarinas, con los cuales 
se realza su actuación, pero también se marcan ciertas 
referencias musicales, culturales o de época.

"Asumimos el diseño 
y la confección del 
vestuario como prácticas 
sociales que implican 
una dimensión funcional 
y una dimensión estética, 
inscritas a la vez en un 
contexto histórico y 
cultural al que remiten las 
obras y sus creadores"
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Pamplona), pero todos gozan de prestigio y reconoci-
miento entre sus clientes, cada uno en su campo2.

Aparte de ellos, en la mayoría de los casos se trata de 
artesanos o profesionales empíricos cuyo talento y 
creatividad se ha desarrollado también en la interac-
ción sistemática con los bailarines y los directores de las 
escuelas.3 En tanto artesanos, imprimen su sello personal 
en los trajes o el calzado que confeccionan. A diferencia 
del producto industrializado y estándar, en el que el 
trabajador alienado es una pieza más de la maquinaria 
productiva, el artesano controla buena parte del proceso 
en la negociación cara a cara con sus clientes, al mismo 
tiempo que exterioriza su gusto y proyecta sus ideas en 
la manufactura que realiza.

2 . Todos fueron nombrados de acuerdo con el oficio en el que se reconocen. 
Así por ejemplo, al preguntarle a Aldemar Garzón cómo quería ser presenta-
do, nos repondió: “Algunos me dicen sastre, pero sastre no soy; diseñador? 
Tampoco. Modisto? No sé. Solamente soy confeccionista”. 

3 . Adicionalmente, hemos incorporado fragmentos de otras entrevistas 
hechas a diversos bailarines en diferentes momentos de nuestra investi-
gación sobre La salsa en Cali, el baile, las audiciones u otros temas afines 
a la cultura salsera en esta ciudad.

Luis Alfredo Rivas (fabricante de calzado); Gonzalo 
Rivas (solador - zapatero); Lorena Rivas (terminadora de 
calzado); Jerson Rivas (bailarín joven) y Emilsen Montero 
(bailarina joven). Los hermanos Rivas nos recibieron en 
su casa-taller en el barrio Mojica, distrito de Aguablanca. 
En conjunto han constituido una microempresa familiar 
liderada por Luis Alfredo, aprovechando la experiencia 
de su padre de quien heredaron y aprendieron el oficio, 
y quien hace parte del colectivo que produce la mayor 
parte del calzado para los bailarines de salsa en Cali. 
Con ellos nos enteramos de sus saberes técnicos sobre 
el proceso, el gusto y las demandas de su clientela, la 
experticia sobre los materiales, y sus aprendizajes con 
respecto a un mercado creciente durante los últimos cinco 
años, cuando se incrementó por causa del Salsódromo. 
Jerson Rivas, el joven bailarín, nos aportó información 
sobre los zapatos que fabrica su padre, el rol que ejercen 
(con su esposa Emilsen Montero) como “modelos” para 
difundir los diseños creados y su actuación como pareja 
de bailarines de salsa que a su vez enseñan a su pequeña 
hija como un arte del que se “sienten orgullosos”.1

De los mencionados hasta ahora, cinco poseen forma-
ción académica sobre el diseño (Camilo Zamora, Wendy 
Elizabeth Perea, Normally Sossa, Evelyn Aldana y Elcira 

1 . El autor agradece a cada uno de ellos por su testimonio y las contribuciones 
hechas a esta investigación. Gracias también a Andrea Buenaventura y la 
Fundación Delirio por su apoyo para la realización del trabajo de campo; a 
Luis Alberto Sevillano y Diego Rojas por la información aportada sobre las 
escuelas; y a Carlos Valencia, Alfonso Quintero, Harold Bayona, Krishna 
Elios Rodríguez, Oscar Tenganá, Leonardo Giraldo, Corfecali y ZARZO, por 
las fotografías que ilustran el libro; a Walter Zapata como asistente en el 
archivo digital de las imágenes, y a Marcela Sanchez Tello por la transcrip-
ción de las entrevistas.

Normally Sossa, diseñadora y modista de varias escuelas de baile, en su 
taller en el barrio Olímpico. Cali, 2013.

Pilar Durán, otra de las modistas que confecciona el vestuario para diferentes 
bailarines en la ciudad. Barrio San Pedro, Cali, 2013. 

El sastre Nilson Silva en su taller en el barrio El Diamante, Distrito de Agua 
Blanca, donde ha confeccionado el vestuario de muchos bailarines. Cali, 
2013.

Luis Alfredo Rivas, diseñador y fabricante de calzado, en su taller en el 
barrio Mójica, Distrito de Agua Blanca. Cali, 2013.
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"...no se trata de imponer 
nuestras categorías 

de análisis como 
absolutas, ni de ignorar 
el saber que los sujetos 

de la investigación 
tienen de su mundo"

Por su saber especializado, hemos acogido la termino-
logía técnica expuesta por ellos, con la que nombran los 
materiales, cortes, vestidos, piezas y componentes, o las 
operaciones de producción en que dividen sus labores 
creativas. Igual, se ha hecho con los bailarines. En este 
sentido, adoptamos como parte de nuestro método 
de investigación la propuesta del antropólogo nortea-
mericano Cliffort Gertz, sobre “El punto de vista del 
nativo”4.Guardando las proporciones, incorporamos sus 
conceptos de “experiencia próxima” y de “experiencia 
distante”. Para Geertz, los conceptos de experiencia 
próxima son aquellos “que un paciente, un sujeto cual-
quiera, o en nuestro caso un informante puede emplear 
naturalmente y sin esfuerzo alguno para definir lo que él o 
sus prójimos ven, sienten, piensan, imaginan, y que podría 
comprender con rapidez en el caso de que fuese aplicado 
de forma similar por otras personas (…) La gente emplea 
los conceptos de experiencia próxima de modo espon-
táneo, con naturalidad, como lo harían coloquialmente…
Eso es lo que significa la experiencia próxima – que las 
ideas y las realidades sobre las que éstas informan, se 
hallan natural e indisolublemente vinculadas” (Geertz 
1994: 75, 76). 

Por otro lado, un concepto de “experiencia distante”, es 
ajeno al mundo del informante, pero no necesariamente 
opuesto a él. Según Geertz, “es aquel que los especia-
listas – un analista, un etnógrafo, incluso un sacerdote o 
un ideólogo – emplean para impulsar sus propósitos cien-

4.  Cliffort Geertz: “Desde el punto de vista del nativo”- Sobre la naturaleza 
del conocimiento antropológico. En el libro: Conocimiento local - Ensayos 
sobre la interpretación de las culturas (1994).

tíficos, filosóficos o prácticos. El “amor”, es un concepto 
de experiencia próxima, mientras la “catexis objetual” lo 
es de experiencia distante” (Geertz 1994: 76). 

En otras palabras, no se trata de imponer nuestras cate-
gorías de análisis como absolutas, ni de ignorar el saber 
que los sujetos de la investigación tienen de su mundo. Es 
necesario contar con las dos clases de conceptos y rela-
cionarlos, para lograr una interpretación lo más adecuada 
del objeto analizado. Como escribe Geertz, la diferencia 
entre ambos “es de grado y no se caracteriza por una 
oposición polar”; tampoco es normativa “en el sentido 
de que un tipo de concepto ha de ser referido como tal 
por encima del otro”. (Geertz 1994: 75). 

Así pues, consecuentes con este principio hemos acogido 
no sólo la terminología de los entrevistados, con las expli-
caciones correspondientes, sino los saberes procedimen-
tales con los que producen sus obras; y todo con el fin 
de captar las lógicas subyacentes a los procesos desde 
los que crean sus productos, trátese de indumentarias o 
de figuras y cofreografías. Ello vale tanto para los dise-
ñadores y confeccionistas del vestuario, como para los 
bailarines y los bailadores. Por eso se hablará de flecos, 
boleros, mamberas, bota campana, o bota tubo, para citar 
sólo unos pocos ejemplos de las palabras con que ellos 
nombran fragmentos de sus trajes. Y se mencionan la 
salsa en línea, el cobao, el casino y el pasito cañandonga, 
términos con los que se designan estilos de baile en la 
ciudad, al mismo tiempo que proponemos la expresión 
Estilo Clásico Caleño, con la cual identificamos un modo 
específico de bailar que hace parte del Baile de la Salsa 

Show, para el que se fabrica el vestuario. Estilo, que en 
los últimos años ha sido reconocido internacionalmente 
como el Cali Style.

Y así como postulamos la diferencia entre bailarines 
y bailadores, proponemos diferenciar la pinta y el 
vestuario, como dos categorías que nos ayudan a 
delimitar el objeto de estudio. La Pinta y el Vestuario, el 
Bailador y el Bailarín, el Estilo Clásico Caleño y el Baile 
de la Salsa Show, binomios creados como producto de 
nuestra investigación, no son conceptos tomados de 
alguna ciencia social, ni de la semiótica, ni la estética; 
son en realidad nociones intermedias entre conceptos 
de experiencia próxima y de experiencia distante, con lo 
cual esperamos contribuir modestamente a la teoría, al 
formular categorías descriptivas cuyo uso sistemático y 
riguroso nos sirve en este caso para configurar el objeto 
de conocimiento.
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BAILE, BAILADORES
Y BAILARINES 

En primer lugar, defino el baile como un sistema de 
comunicación no verbal expresado en un acontecimiento 
donde se representan, se construyen y se proyectan las 
relaciones sociales de una comunidad. El baile es también 
una forma de ritualización de las relaciones sociales, en 
un tiempo-espacio definido, mediada por la indispensable 
presencia de la música y una codificada performatividad 
del cuerpo, como sucede en aquellas culturas donde 
su práctica define un estilo de vida y ocupa un espacio 
central en la cotidianidad de sus agentes. Como sistema 
de comunicación, el baile es un juego permanente de 
articulaciones, ensambles y acoples corporales, prefe-
riblemente sincronizados, necesarios para interactuar. Si 
admitimos que el baile es un lenguaje y con él podemos 
comunicarnos sin necesidad de las palabras, debemos 
admitir que el baile entre la pareja equivale a un diálogo 
de los cuerpos que “hablan”. Y como en todo diálogo hay 
por lo menos un inicio, una tomada de turno, un tópico 
que cambia y un cierre, en el baile podemos identificar 
esa secuencia, si percibimos el conjunto de acciones y el 
repertorio de pasos y figuras que conforman el código; 

Bailar es
escribir con el cuerpo en el espacio 

representar el tiempo sin nombrarlo 
marcar con el gesto un sólo instante 

soñar que uno no es uno sino el ritmo 
sentir que es la vida la que baila. 

Alejandro Ulloa Sanmiguel
La Identidad también se baila.

un código estructurado por las relaciones entre la kinesis 
y la proxemia.1

En segundo lugar, reitero la diferencia entre bailarines y 
bailadores sugerida en páginas atrás. Llamaré bailadores 
a quienes gustan del baile como una práctica lúdica- “el 
baile social” - ligada al ocio y el buen uso del tiempo 
libre, realizada por el placer que provoca y el deseo o las 
intenciones que lo motivan; y aunque subyace el interés 
de trascender las rutinas funcionales de la cotidianidad, 
el bailador no tiene pretensiones de profesionalismo, ni 
de participación en el espectáculo del show business, 
como solista o miembro de una agrupación. 

Llamaré bailarines a una clase de bailadores que asumen 
el baile no sólo por el placer que provoca, sino como una 

1 . La Kinesis se refiere en general a los gestos y movimientos del cuerpo; y 
en este caso, a los codificados para el baile. La proxemia alude al espacio 
que ocupa el cuerpo y las distancias en las relaciones sociales, tanto desde 
el punto de vista físico como simbólico. En el baile, se refiere al espacio y las 
distancias entre los bailarines. La articulación entre la kinesis y la proxemia 
hacen del baile un sistema semiótico de alta complejidad e interés no sólo 
para quienes bailan sino para quienes miran el baile, o lo estudian, como 
en nuestro caso, en el que se conjugan las tres actividades.
Sobre la kinesis, ver la obra de Ray BirdWhistell (1952) Introduction to 
kinesics. Sobre la proxemia, el libro La dimensión oculta de Edward T. 
Hall (1972).

práctica profesional sometida a ejercicios de enseñan-
za-aprendizaje formalizados mediante clases, talleres, 
ensayos y otras modalidades pedagógicas con el fin de 
presentarse en espectáculos públicos o privados, bien 
sea como solista, o como integrante de una escuela, un 
grupo, o una compañía artística, ejerciendo una profesión 
de la cual se puede obtener alguna rentabilidad econó-
mica y simbólica.2 

Conviene aclarar que, en el pasado, los bailarines se 
formaron como tales en la calle, en los barrios y en las 
discotecas de salsa donde iban a divertirse, al igual que 
otros bailadores. Por su talento individual fueron desta-
cándose hasta irse convirtiendo en bailarines, gracias al 
reconocimiento dado por las comunidades de salseros 
en la ciudad, y luego por algunos medios de comunica-
ción, al margen de cualquier preparación en escuelas 
o academias, que por lo demás no existían, excepto la 

2 . La distinción entre Bailadores y Bailarines fue expuesta inicialmente en 
mi libro El Baile, un lenguaje del cuerpo (2005), junto a otras categorías 
acerca del baile de la salsa en Cali. Ahora han sido revisadas críticamente, 
ampliadas en algunos aspectos y modificadas en otros. De todos modos 
tienen un carácter conceptual y metodológico pues a ellas se asocian 
nuevas nociones complementarias: la Pinta, el Vestuario y el Baile de la 
Salsa Show. El conjunto de estas cinco categorías será retomado de aquí 
en adelante.
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tiva y no sólo una habilidad técnica) que exhibe ante sus 
pares y ante los públicos que lo avalan y lo reconocen. 
Pero así mismo, por fuera de ese rol en las tarimas 
del espectáculo, el bailarín se torna un bailador más 
cuando participa del baile social, desligado de su función 
mercantil o corporativa. Otra diferencia consiste en que 
el bailarín actúa para un público ante el que hace gala 
de sus cualidades y virtudes, mientras que el bailador 
lo hace fundamentalmente para sí y su pareja, aunque 
también se exponga a la mirada de los otros, pero en 
condiciones distintas.

Podemos pensar en un tercer tipo para designar al bailador 
que se somete a una pedagogía formal, pero no necesa-
riamente para actuar en el show business ni integrarse 
al mercado del entretenimiento, sino para cualificar sus 
habilidades y desempeñarse mejor en el baile social. De 
todas maneras, para pasar de bailador a bailarín hay que 
asumir una serie de “estrategias de profesionalización”3 
como la pertenencia a una escuela o academia, aceptar 
rigurosas rutinas de ensayo y entrenamiento, participar 
en festivales, concursos y competencias, acogerse a 
reglas y procedimientos ajenos, someterse a estándares 
de medición y cualificación, acatar el veredicto de jurados 
que pueden llegar a descalificarlo, o consagrarlo.

Podemos considerar la distinción entre bailadores y baila-
rines, en tanto roles sociales tal cual han sido descritos, 

3. Al respecto puede verse la tesis de Maestría en Sociología realizada por 
Orlando Puente Moreno: “El baile de la música popular en Cali: Aproxima-
ciones a las estrategias de profesionalización en el Festival mundial de 
salsa (Cali 2006) y el campeonato mundial de tango eliminatoria nacional 
(Cali 2006)". Universidad del Valle 2007.

creada por Benigno Holguín varias décadas atrás. De ahí 
que nuestra definición de bailarín se aplique, en sentido 
amplio, a quienes desde los años 50 del siglo pasado han 
hecho del baile un placer y un oficio vinculado a un tipo de 
show público tanto en la calle como en algún estableci-
miento comercial, escenarios donde fueron reconocidos 
como bailarines. Y en sentido estricto, a las generaciones 
del último periodo correspondiente a lo que va del siglo 
XXI, como se verá más adelante, según lo establecido 
en esta obra. En otras palabras, podemos diferenciar 
dos momentos en la configuración social del bailarín: el 
primero, más ligado a su presencia en la calle y en las 
pistas de baile, con plena autonomía sobre su cuerpo 
para cultivar su placer, pero con pocas posibilidades de 
rentabilidad económica. El segundo, sometido a una 
racionalidad productiva en la que la instrumentalización 
del cuerpo está más en las escuelas y academias que 
en la determinación individual, aunque obtenga como 
contrapartida ciertos beneficios no sólo económicos. 

El bailarín, una vez adquirido dicho estatus, se inserta en 
un mercado del espectáculo y en un campo de prácticas 
donde comparte con sus pares (compañeros y rivales) 
las oportunidades y las tensiones propias del entorno, 
así como compite por la disponibilidad de los recursos 
que se juegan en el mercado existente, dentro de una 
pequeña o gran industria cultural. 

Un bailarín comienza siendo un bailador, y un bailador 
puede llegar a ser bailarín si se lo propone y si tiene las 
condiciones para serlo. Por otro lado, un bailarín lo es 
en tanto logra una competencia (una capacidad crea-

A la izquierda, una pareja de jóvenes bailadores, Cali años 80. A la derecha, José Félix Molina “Trapito” e Ibérica Hernández, bailarines de la vieja guardia 
con su vestuario durante una de sus presentaciones a finales de la misma década. Ibérica, luce un traje blanco y zapatos plateados; "Trapito" una camisa 
de tela brillante y oscura con pantalón blanco y zapatos del mismo color. A pesar de ser una indumentaria "sencilla", se diferencia de la de los bailadores.
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como un fenómeno universal en la sociedad contempo-
ránea, producto de la industria cultural, que bien puede 
analizarse en el baile de la salsa, el tango o el samba en 
un plano internacional. Ahora bien, las relaciones entre 
ambos suelen ser más complejas puesto que los baila-
rines provienen de los bailadores que, perteneciendo a 
una tradición dancística, (como el baile de la salsa en Cali) 
no sólo se profesionalizan sino que contribuyen con su 
práctica a desarrollarlo y promueven su recreación esté-
tica como un lenguaje altamente elaborado y diferenciado 
del baile convencional. 

La conjugación histórica entre bailadores, bailarines y 
tradición bailable en una ciudad como Cali, dio lugar a 
diferentes modos corporales de asumir los géneros que 
integran la salsa, (diferentes maneras de bailarla) durante 
la trayectoria de esta música en la historia moderna de la 
ciudad. Ellos son: el que denomino Estilo Clásico Caleño, 
y los llamados popularmente el “Cobao”, el “Pasito 
Cañandonga”, el “Casino”, la “Rueda de Casino”, 4 y más 
recientemente la“Salsa Choke”5. Al igual que la Rueda de 
Casino, “importada” de Cuba y Miami hacia el año 2000 

4 . Puede verse la descripción de cada uno de ellos en: El Baile un lenguaje 
del cuerpo(2005).

5 . Hacia el año 2010 surge en Cali la Salsa Choke, un híbrido musical formado 
con patrones rítmicos tomados del pilón, el songo y la timba (ritmos cubanos 
creados en los años 60 y 70), más algunos elementos del reggaetón y otros 
de la música del pacífico colombiano. En tanto híbrido, la Salsa Choke nació 
como producto de las interacciones sociales y culturales con el pacífico, 
ligada a un estilo de baile con el mismo nombre, consolidado sobre todo 
por las comunidades afrocolombianas en el Distrito de Aguablanca. Se 
trata de una expresión corporal con movimientos propios y novedosos, 
acordes con dicha música. A través de ella y su baile se manifiesta una 
ruptura generacional, musical y dancística, frente a la Salsa “Clásica”, o 
Salsa “Brava” y su hegemonía en Cali. 

por Carlos Fernando Trujillo, de la Compañía Artística 
Rucafé, se “importaron”, dos años antes, la Salsa en línea 
de Puerto Rico y el estilo L A de Los Ángeles California, 
por otros bailarines caleños, entre ellos Luis Eduardo 
Hernández “El Mulato” y Luz Aydé Moncayo, aprove-
chando su participación en el congreso mundial celebrado 
en Isla Verde Puerto Rico en 1998 6. La mezcla de varios de 
esos diferentes estilos en algunos de sus pasos y figuras, 
ha incidido notablemente en la transformación del baile 
en Cali, tanto en los bailadores como en los bailarines. 
Este fenómeno, propio del siglo XXI, puede observarse 
en discotecas, grilles, viejotecas, exhibiciones, fiestas y 
espectáculos públicos o privados. La evolución del baile 
durante este último periodo es paralela con la evolución 
del vestuario; y aunque se relacionan estrechamente, 
ambas obedecen a lógicas distintas.

Entre todos destaco el Estilo Clásico Caleño como una 
creación colectiva, urbana, moderna, de arraigo popular, 
desarrollado por bailadores y bailarines desde los años 
40 y 50 del siglo pasado, con el cual los bailarines han 
incursionado después en escenarios internacionales, a 

En diciembre de 2014 la Salsa Choke y su baile fueron llevados al Salsó-
dromo, pero a pesar de su éxito comercial y popularidad, no hay todavía un 
vestuario específico que lo distinga, o que pueda adscribírsele, como sí lo 
hay para el espectáculo con el Baile de la Salsa Show, llevado a cabo con 
los ritmos antillanos, o afro-latinos, que han constituido la Salsa “Brava".

6.  “El Mulato” recuerda jocosamente cómo los puertorriqueños y los an-
gelinos se burlaban de los caleños porque bailaban con la punta del pie en 
flex, una posición característica del Estilo Clásico Caleño. “Fue en Puerto 
Rico 1998, donde empezamos a darnos cuenta de los cambios en la posición 
de las piernas y dejamos de hacerlo así,” dice “El Mulato” (Entrevista con el 
autor). A pesar de que los bailarines ya no lo hagan, muchos bailadores de 
antaño continúan levantando la punta del pie, como si nada. 
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Yaneth Giraldo y Jose Fernando Urueña, baila-
rines de la Compañía Artística Rucafé, durante 
una de sus exhibiciones del baile Casino con 
un vestuario diseñado por Wendy Elizabeth 
Perea, quien describe su producto en los si-
guientes términos: “Yaneth luce un conjunto 
o trikini hecho en lycra power, color azul agua 
marina con destellos en color fucsia, plateado 
y negro, agrupados en una base textil de maya 
con lentejuelas. En la parte superior y delantera 
se resalta una especie de cuello americano, 
seguido de un canal que estiliza su torso, da 
feminidad y va hasta el ombligo, sujetado a la 
tanga por un accesorio en forma de aro en tono 
plata; la tela en lentejuelas que cubre su parte 
delantera se organizó en forma drapeada. La 
tanga es de pierna alta, realizada en una base 
textil de lycra power. De los costados se sujeta 
a la tanga en forma de góndolas, con telas de 
lentejuelas. José Fernando viste un traje com-
puesto por un body negro de manga larga en tela 
de lentejuelas y mayatex. El cuello, tipo barco, da 
un poco de amplitud a los hombros, mientras el 
corte de la tela de lentejuelas cubre el pectoral  
y parte de los brazos hasta el puño. El pantalón, 
con pretina alta y bota recta, está realizado en 
satín spandex, azul aguamarina”. 

Nótese la diferencia con el vestuario de "Trapito" 
e Ibérica en los años 80.
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través de concursos, congresos y festivales. Dicho estilo 
se desarrolló mediante un gran despliegue corporal, sobre 
todo de la cintura para abajo con la habilidad de los pies 
para ejecutar piques y repiques, o pasos y figuras inéditas 
para bailar mambo, guaracha, pachanga, boogaloo, son 
montuno, guaguancó, y la convergencia de ellos en la 
salsa. Como estilo fue convertido en un atractivo show 
para la escena local desde los años 60, que sin embargo 
no tenía las repercusiones sociales, ni las connotaciones 
simbólicas, ni las características proxémicas y kinésicas 
del baile show de ahora. De ahí la necesidad de postular 
un nuevo concepto: el Baile Show de la Salsa o el Baile de 
la Salsa Show, para nombrar una nueva realidad.7 

Pero el Estilo Clásico Caleño, en tanto “baile al piso” ha 
sido el cimiento sobre el que se ha construido el Baile de 
la Salsa Show, caracterizado por los vuelos, las alzadas 
y las acrobacias, que lo diferencian del baile social y del 
Estilo Clásico Caleño. Estas nuevas características exigen 
gran destreza técnica, además de acondicionamiento 
físico, fuerza y equilibrio, para lo cual se requiere un 
vestuario adecuado, que pueda facilitar la elasticidad de 
los movimientos y soportar las tensiones internas entre 
sus partes. Por eso, la necesidad de usar materiales resis-
tentes, pero al mismo tiempo flexibles, para fabricar los 

7.   Los pasos y figuras copiados, creados, o adaptados por los bailarines 
de la vieja guardia con el Estilo Clásico Caleño, que también hacían parte 
de un show, eran relativamente pocos si los comparamos con la riqueza 
del baile show actual. Miguel Ángel Barrios “El Chato”, reconocido bailarín 
del siglo pasado los nombraba así: “el molinete”, “la caída de la hoja”, “la 
vuelta del reloj” y “el pilón”, en el mambo. “La ruleta” y “la tijereta”, en la 
guaracha”. Ver, Alfredo Caicedo Viveros: La Sucursal del Cielo en su Salsa 
– Crónicas urbanas (2012: 123). También, Alejandro Ulloa, La Salsa en Cali. 
(1988/1992 capítulo 11).

trajes acordes con el cuerpo de los bailarines, los ritmos 
a bailar y las figuras y coreografías previstas.

Ahora bien, la evolución del vestuario (y del baile) no 
significa necesariamente la superación de unas fases 
anteriores que desaparecen, sino las transformaciones 
que ocurren, incluso volviendo al pasado, recreándolo o 
re-contextualizándolo, pero a la vez innovando en sus 
diseños, colores y confecciones. Y si bien, la evolución 
del vestuario es paralela con la evolución del baile, es 
esta última la que determina, parcialmente, las modifi-
caciones de aquél. Por eso, el vestuario en cuanto objeto 
de análisis en este libro, corresponde por un lado al baile 
del Estilo Clásico Caleño, que predominó entre los baila-
rines de la vieja guardia; y por otro, al Baile de la Salsa 
Show que desde 1998 lo transformó, sin que ese estilo 
haya desaparecido. Y lo transformó con innovadoras 
figuras y coreografías, más complejas, con un alto grado 
de dificultad, riesgo y sofisticación, que le otorgan mayor 
espectacularidad a la puesta en escena. 

Tal como lo hemos definido, el vestuario podría exten-
derse al “Casino” y la “Rueda de Casino” que han sido 
incorporados a ciertos espectáculo en Cali, desde el año 
2000. Los estilos restantes (el“Cobao”, el “Pasito Cañan-
donga” y la “ Salsa Choke)” pertenecen realmente al 
ámbito de los bailadores, y como no han sido motivo 
de una puesta en escena para el espectáculo salsero 
permanente, tampoco hay vestuario alguno adscrito a 
ellos que pueda ser analizado. Luis Eduardo Hernández “El Mulato” y Marta Montañez, líderes de Swing Latino, en una de sus actuaciones en 

la sede de la escuela, presentan una de las figuras bailando “al piso”. Marta luce un vestuario confeccionado 
por Aldemar Garzón “con telas lentejueladas y brillantes, adornada con boleros en color fucsia magenta”. Los 
nuevos vestuarios obedecen igualmente a otros diseños con los que se procura capturar la atención mediante 
los colores fuertes y la exhibición del cuerpo femenino. Cali 2013. 
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Mientras el baile social como práctica consuetudinaria 
de los bailadores hace parte de las relaciones sociales 
normales en nuestro medio, el bailarín debe trascenderlo 
para crear algo muy diferente con lo cual exhibir sus habi-
lidades y pericias que lo “distancian” del bailador y el baile 
convencional. De ahí que el vestuario para los bailarines 
se adscribe al Baile de la Salsa Show como parte de su 
identidad profesional, mientras la pinta corresponde a la 
indumentaria del bailador. Estas precisiones terminoló-
gicas y conceptuales son también resultado de nuestra 
investigación y a ellas recurriremos sistemáticamente 
en esta obra.

La Pinta del Bailador y el Vestuario del Bailarín: 
Cuerpos y representaciones

La palabra pinta, incorporada al habla popular, se usa en 
varios sentidos: uno, para referirse a la apariencia física 
de las personas; otro, para designar el vestido que portan 
de acuerdo con las convenciones socialmente estable-
cidas. Así, es frecuente decir que alguien “tiene pinta 
de campesino” o de “rumbero”; pero también es común 
decir “cámbiese la pinta”, o “póngase la pinta que vamos 
a bailar”. Este último significado dado por una comunidad 
de hablantes (y que no aparece en el diccionario de la 
Real Academia) es el que adoptamos aquí para nombrar 
un tipo de vestimenta “distinguida y elegante”, diferente 
al traje casual, o al uniforme del trabajo y la vida escolar.8 

8 . Probablemente, el uso del vocablo proviene del tango y el lunfardo en 
los que pinta significa “elegancia en el vestir, buena apariencia en gene-
ral…” Definición tomada de El Nuevo diccionario lunfardo, de José Gobello. 
Buenos Aires Corregidor, 1994. 

En Cali, como en otras ciudades, el baile constituye una 
especie de ritual profano celebrado en un tiempo y un 
espacio propios, al que muchas personas asisten con 
una actitud y una indumentaria distinta. Para ir a bailar, 
cierto tipo de salseros consideran que “hay que ponerse 
la pinta”, palabra con la cual se denomina un conjunto que 
abarca desde los zapatos hasta el pantalón y la camisa, 
como prendas especiales, por su colorido, diseño y calidad 
de los materiales, que integran el vestuario indicado para 
los hombres. Y el vestido, falda, bluyín o pantalón para 
las mujeres, con su respectivo calzado. Este conjunto a 
su vez puede hacer parte de alguna moda del momento, 
complementada con el corte del cabello y el peinado, que 
también han cambiado con el tiempo. La pinta precede al 
baile, es su antesala más importante a la que se dedica 
tiempo, preparación y recursos económicos.9 Por sencilla 
que sea, la pinta requiere una inversión no solo en dinero 
sino en deseos: deseo de proyectarse, de construir una 
imagen de sí, de crear una representación pública del 
individuo. En esa dialéctica se invierte deseo y se obtiene 
placer. O al menos, alguna forma de gratificación. 

El poema Por la Pinta, compuesto por Celedonio Flores en 1914, donde 
aparece la palabra, se convierte luego en el tango Margot, grabado por 
Carlos Gardel en 1921 y se refiere al cambio de la apariencia en la adoles-
cente Margarita, que después, con otra pinta, se convierte en Margot. Ver 
Javier Navarro: Rincón Lunfardo – Margot, de Celedonio Esteban Flores. En: 
Tiempo de Tango – Boletín de la Secta del Cuchillo y del Coraje. Cali, 1997.

9 . Al dialogar sobre el tema con Jimmy Bugalu y Miguel Ángel Barrios “El 
Chato”, ambos bailarines coincidieron al afirmar que: “Aunque los baila-
dores y bailarines de salsa provienen de los sectores obreros y las clases 
socioeconómicamente más pobres, se las arreglan para tener al menos 
una pinta con que ir a rumbear”, como lo hicieron ellos mismos, “más de 
una vez”. (Entrevistas con el autor, Cali 2010).

La pinta es entonces una característica de una clase de 
salsero, el “rumbero bravo”- como se le dice en el argot 
popular - aquel que define un estilo de vida alrededor de 
esta música y su baile dentro de una comunidad de pares. 
Aunque la definición de la pinta tiene un sesgo masculino, 
incluye las mujeres, reconocidas en los barrios, entre 
grupos de amigos, u otros colectivos. Mujeres que se 
destacan por su manera de bailar y creatividad en la 
pista, virtudes con las cuales se han dado a conocer en 
su entorno. Ellas también tienen su pinta, como lo indican 
muchos ejemplos en la historia del baile caleño, que es 
el que nos ocupa, aunque el fenómeno de la pinta exista 
también en otras partes 10. Como la pinta “entra por los 
ojos”, hay que cuidarla, diversificarla y mantenerla en el 
mejor estado posible, pues por su intermedio se accede 
también a formas de seducción y conquista, a la búsqueda 
de nuevos amigos, o la creación de otros vínculos. 

Dentro de las posibilidades económicas del bailador, 
la pinta está asociada a valores como la “elegancia”, el 
“buen vestir” (según la noción que se tenga de estos) y 
la impresión que se quiere causar o proyectar ante los 
demás11. Esa es una tendencia significativa, a pesar de la 

10 . En Cali, el caso más emblemático lo constituye la bailarina “Amparo 
Arrebato”, nombre con el que se identificaron dos mujeres distintas. Hacia 
1970, Ricardo Ray y Bobby Cruz le compusieron una canción después de 
haberlas conocido durante la feria. Desde entonces, la canción, la salsa y la 
bailarina hacen parte de uno de los imaginarios urbanos más importantes de 
esta ciudad. Al respecto puede verse el documental Amparo Arrebato-La 
vida de una canción, dirigido por Adolfo Cardona. También, el conversatorio 
de R. Ray y B. Cruz en el Festival Mundial de Salsa Cali 2008. En http://
salsabarriocultura.univalle.edu.co.

11 .  A propósito de la pinta, puede verse la película El baile de Ettore Scola; 
también los documentales “Tirando paso en el Obrero” (Fabricio Pérez - 
UVTV); y “A nosotros no nos ha descubierto nadie” (Cesar Castro, Alberto 

opción “informal”, sobre todo en algunos sectores de las 
nuevas generaciones que asisten a la rumba con tenis y 
la misma indumentaria casual con que van al estudio o 
al trabajo sin preocuparse por una apariencia “especial” 
para ir al baile.

Ahora bien, desde el momento en que un bailador 
empieza a perfilarse como bailarín y progresivamente 
adquiere esa nueva condición, surge la necesidad del 
vestuario como un conjunto integrado que abarca de la 
cabeza a los pies, compuesto por los trajes y sus piezas 
que se complementan con el calzado, el maquillaje, el 
peinado y la decoración que puede incluir desde tocados 
y sombreros hasta otros adornos con brillos y acceso-
rios. Aunque en el baile social, el bailarín siga siendo 
un bailador con su pinta característica, cuando asume 
el rol de bailarín, el vestuario pasa a ser el primer signo 
de su identidad profesional, instituido como una marca 
de distinción para separar el baile social, del baile show, 
para diferenciar el espacio y el rol que lo consagran en 
un nuevo estatus. De ahí que la diferencia entre la pinta 
y el vestuario no se reduce al tipo, la calidad o el color de 
los materiales y los trajes, sino al carácter de investidura 
que posee el vestuario, a sus connotaciones simbólicas 
y sociales.

Bejarano y Paola Trujillo) – UVTV Serie Documental Rostros y Rastros – En 
ellos, se ve cómo los bailadores se preparan con lujo de detalles para vestir 
su pinta antes de ir al baile. Y sobre el Vestuario, pueden verse el docu-
mental “Paso a Paso la Salsa en Cali” (Alejandro Ulloa y Antonio Dorado, 
RTVC Señal Colombia).También los fragmentos de la película Tacones 
(Pascual Guerrero). Excepto la película de Ettore Scola, todos los demás 
pueden apreciarse en http://salsabarriocultura.univalle.edu.co Estas obras 
audiovisuales representan de manera fidedigna, con personajes de ficción 
(en el cine) y reales (en el documental), lo que aquí queremos explicar con 
palabras y conceptos. Sugerimos verlas, si hay alguna duda.

http://salsabarriocultura.univalle.edu.co
http://salsabarriocultura.univalle.edu.co
http://salsabarriocultura.univalle.edu.co
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Miriam y William con la pinta de bailarines de la vieja guardia en una esquina 
del barrio San Antonio.

Miguel Angel Barrios “El Chato” e Ibérica Hernández con su Vestuario como bailarines de la vieja guardia en el balneario Estambul, Cali 1985. Se destacan 
en él la camisa de pepas, el pantalón blanco de bota ancha y los zapatos de igual color. En ella, el vestido corto, blanco, plizado en el ruedo, con un ligero 
escote en el cuello. Un vestuario "básico" si se compara con el de los actuales bailarines.
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El baile del Estilo Clásico Caleño

El reconocimiento y el prestigio adquiridos en los esce-
narios de la globalización mediática, consagraron el Estilo 
Clásico Caleño como un modo de bailar propio, creado y 
consolidado durante la segunda mitad del siglo XX.12 Un 
estilo construido por hombres y mujeres desde la sensi-
bilidad, la intuición, la espontaneidad y la improvisación, 
relacionadas con los sincopados ritmos antillanos y la 
salsa. Un estilo caracterizado por el baile al piso y el movi-
miento sincronizado de la pareja; por el énfasis puesto en 
las piernas, antes que en otras partes del cuerpo; por el 
vaivén del “punta talón” y sus cruces como pasos básicos 
generalizados; por la velocidad de los pies que se adornan 
con piques y repiques13; y por el despliegue de gestos, 

12 . Aunque dicho nombre es propuesto por el autor, surge de la abstracción 
generada a partir de la observación sistematica, el análisis y las múltiples 
entrevistas, diálogos y conversaciones informales sostenidas con dife-
rentes bailadores(as), bailarines y bailarinas de distintas generaciones 
de caleños, a los que además he visto bailar muchas veces en diversos 
escenarios desde los años 70. Entre los bailarines: Benigno Holguín e Hilda 
Palta, Carlos Valencia, Pedro Castro, Miguel Ángel Barrios “El Chato”, Jairo 
Obando “Cañanadonga”, Antonio Catacolí, José F. Molina “Trapito”, Evelio 
Carabalí, “Felix Veintemillas”, “Jimmy Bugalú”, Carlos Paz, Willian y Miryan, 
Edgar y Yolanda, “Amparo Arrebato”, María Tovar, Ibérica Hernández, Ofelia 
Realpe, Wilson Palomeque, Los Mellizos, Carlos Fernando Trujillo, Jhon 
Genner Vásquez, Yudy Aguilar, Camilo Zamora, Kevin Alzate, Nilson Emir 
Castro, Eliana Feijo, Luis Eduardo Hernández “El Mulato", Marta Montañez, 
Wendy Perea, Viviana Vargas y muchos más, entre anónimos y reconocidos. 

13 . Sobre los piques en el baile caleño puede leerse La Sucursal del Cielo 
en su Salsa – Crónicas urbanas de Alfredo Caicedo Viveros (2012). El 
autor plantea la tesis verosímil sobre la creación de los piques por parte 
de Antonio Catacolí, compañero del colegio y amigo del barrio Benjamín 
Herrera, cuando hacia 1961- 62, con 15 o 16 años de edad, practicaban en 
casa los pasos de baile escuchando “La Pachanga Brava” y el “Mambo of 
the times” de Joe Cuba”, conocido como “Mambo de pino”. Según Caicedo, 
“De las prácticas que se hacían en estos ensayos surgió una modalidad que 
observamos y que llamó poderosamente la atención dentro del grupo: era 

figuras y movimientos que trascienden la marcación 
primaria del un, dos; o del un, dos, tres, cuatro, con que 
suelen bailarse los llamados ritmos tropicales.

Un estilo recreado y transformado por diversas gene-
raciones que asumieron esos ritmos corporalmente, 
en unas condiciones marcadas por la adversidad, las 
privaciones económicas, la marginalidad social y en 
una intensa relación con la calle...y con la noche…14 Un 
baile fraguado en la apropiación y usos del mambo y la 
guaracha, del guaguancó y el son montuno, del bolero, 
la pachanga y el boogaloo; un baile ensamblado desde 

el pique fantástico y la velocidad endemoniada que imponía el negrito “Toño 
Cataco” con sus piernas, en la interpretación de los temas que bailaba; era 
un estilo muy original y arrebatado, pero al fin y al cabo era el producto de 
su desbordada alegría". (Caicedo 2012: 288,289). 

Al igual que el punta - talón, (nombre dado por los puertorriqueños e 
ignorado por los bailarines de Cali), los piques son otro de los “rasgos dis-
tintivos” del Estilo Clásico Caleño, integrado así mismo al show acrobático 
de las actuales escuelas de baile. Antonio Catacolí, fue en las décadas del 
60 al 80 uno de los más famosos bailarines de salsa en Cali, junto a Evelio 
Carabalí, “Jimmy Bugalú” y otros. Y aunque probablemente no haya sido el 
único que, en la misma época, estaba “acelerado”, su caso sí es uno de los 
pocos que se ha podido documentar con cierta precisión, como lo describe 
Caicedo, testigo directo y compañero de Catacolí. Los piques se aceleraron 
aún más cuando algunos discómanos en los agüelulos, en la radio, o en las 
discotecas, cambiaron las revoluciones del acetato de 33 a 45 revoluciones 
por minuto, al promediar los años 60. 

14.   Sobre el aprendizaje del baile en la calle, bailando y “viendo bailar a los 
que saben”, hay muchos testimonios de bailadores y bailarines. Destaco 
entre ellos el relato de José Félix Molina, quien en los años 50 veía bailar 
a sus ídolos en la Zona de Tolerancia, “luego ensayaba en la calle, en el 
parque del barrio Obrero, y bailaba, aún siendo un menor de edad, frente a 
los bares donde se escuchaban el mambo de Pérez Prado y las guarachas 
de la Sonora Matancera y Daniel Santos…” (José Féliz Molina “Trapito”, 
entrevista con el autor. Cali, enero 2013).

el barrio popular y sus esquinas con recursos danzarios 
de distintas procedencias. Un estilo de baile consagrado 
finalmente, durante el siglo XXI, en los más importantes 
escenarios mundiales del espectáculo y la industria del 
entretenimiento propiciados por la globalización, cuando 
del baile al piso se saltó al Baile de la Salsa Show y sus 
acrobacias.15

A través de la salsa y su baile se ha construido una 
representación de la ciudad que se proyecta desde la 
corporalidad y no desde un discurso racional, acadé-
mico o político. Dicha representación ha llegado a ser un 
elemento de su actual identidad, promovida y reproducida 
mediáticamente, e instrumentalizada políticamente por 
el poder local y nacional, pero anclada en una realidad 
innegable. Por eso, es posible afirmar que la identidad 
también se baila y que el cuerpo es su lugar de enun-
ciación. Como una configuración kinésica y proxémica, 
el baile en sus interacciones ha logrado trascender las 
fronteras locales del barrio donde nació, y promover, 
dentro y fuera del país, otra imagen de Cali. No mediante 
un discurso verbal, sino a través del lenguaje corporal con 

15.   Es a partir de 1998 cuando la nueva generación de bailarines caleños 
de salsa incursiona en campeonatos y festivales mundiales realizados 
en Puerto Rico, Miami, Orlando, Los Ángeles, Las Vegas… Allí, no sólo han 
aprendido y competido contra exigentes rivales, sino que han ganado los 
primeros puestos. Según lo declaran varios de ellos, una de las caracterís-
ticas que más ha llamado la atención a los jurados, los demás competidores 
y los comentaristas que transmiten por televisión, ha sido la velocidad de 
los pies y los piques al bailar. Aunque los bailarines representan a Colombia, 
su estilo es reconocido nacional e internacionalmente como caleño, por ser 
la ciudad de donde provienen y donde se ha desarrollado esa expresión, 
que ahora se demonina el Cali Style.

el que se logró una simbolización distinta que hoy hace 
parte del imaginario colectivo vinculado con esta ciudad 
y sus sectores subalternos.

Pues bien, la pinta del bailador y el vestuario del bailarín 
son parte de ese proceso, están integrados al fenómeno, 
y no pueden investigarse por fuera de su relación con la 
danza, la música y los actores con los que se asocian, así 
como ese conjunto no puede desligarse de la historia 
moderna de Santiago de Cali, una historia de conflictos 
sociales y exclusiones desde los cuales han surgido el 
baile de la salsa y sus actores. Si el vestuario es impor-
tante como objeto específico de investigación, lo es no 
sólo por su diseño y funcionalidad práctica, sino por el 
sentido y valor estético que le confieren los agentes 
mencionados, desde el lugar social al que pertenecen, 
más allá de su utilidad efímera o duradera en concursos 
y competencias. 

Aunque esta investigación partió de los años 50 del 
siglo pasado, para referenciar la moda y el vestuario del 
Pachuco mexicano introducido gracias al cine de ese país, 
el énfasis se concentra en el periodo comprendido entre 
1960 y el 2015. Este lapso corresponde al mismo tiempo 
que lleva la música salsa desde su creación en Nueva 
York y Puerto Rico, y su inmediata presencia en nuestra 
ciudad, cuando comenzaron los años 60.
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PERIODIZACIÓN HISTÓRICA Y 
EVOLUCIÓN DEL VESTUARIO

Además de los conceptos descritos, un tercer aspecto 
del método implementado corresponde a la necesidad 
de establecer una periodización de acuerdo con criterios 
pertinentes y explícitos, para situar el objeto de análisis 
en momentos específicos, observar sus cambios y 
rupturas, o las continuidades que presenta en alguna de 
sus facetas. La periodización nos permitió también deli-
mitar su espacio-tiempo, focalizar los sub periodos más 
importantes, diferenciarlos entre sí de otros momentos 
previos o posteriores, precisar los antecedentes más 
significativos y definir el estado actual del vestuario en 
cuanto objeto analizado. De esta manera se pudieron 
identificar los vínculos entre el pasado y el presente, 
la vigencia o la desaparición de factores asociados a la 
confección y el diseño, su transformación y recreación 
por las nuevas generaciones. 

Con respecto a la evolución del vestuario en el baile de 
la salsa en Cali se definió una periodización que abarca 
desde mediados del siglo XX hasta el año 2015, es decir, 
un segmento temporal de 65 años, lo que equivale a 
una “historia de larga duración”, fragmentada por cortes, 
con fechas plenamente justificadas, y en ningún modo 

 "Es durante la segunda 
mitad del siglo pasado 

cuando se consolida el 
Estilo Clásico Caleño; y 
se modifica, en lo que va 

del presente, cuando se 
desarrolla el Baile de la 

Salsa Show"

arbitrarias1. Este lapso se divide en varios momentos: el 
primero corresponde a la década de 1950; el segundo, 
las décadas de 1960 y 1970; el tercero, desde 1980 hasta 
1998 - 2000; y el cuarto corresponde a lo transcurrido 
del siglo XXI.

Esta periodización se basa en los siguientes criterios: 

1. El desarrollo del proceso de modernización y expan-
sión urbana de Cali acelerado después de la Segunda 
Guerra Mundial, específicamente en la década de 1950 
bajo el modelo económico de la sustitución de importa-
ciones, que activó la industrialización y la construcción 
de una infraestructura de servicios, la inmigración y el 
consecuente crecimiento de la ciudad. Es en ese decenio 
cuando se consolida la primera comunidad de bailarines 

1 . El historiador francés Fernand Braudel identifica tres tipos de duración: 
larga, media y corta “que son como tres estratos superpuestos” en los que 
los fenómenos de corta y media duración descansan sobre el primero. La 
corta duración corresponde a un momento, unas horas, unos días, unas 
semanas, por ejemplo el día del “Bogotazo” en Colombia, el 9 de abril de 
1948. Los momentos históricos de media duración pueden abarcar varios 
años o unas décadas; y los de larga duración, aquellos que abarcan perio-
dos mayores, pero no solo en términos de tiempo sino por la complejidad 
y los impactos que producen en la sociedad, por ejemplo: la esclavitud en 
el Caribe a lo largo de tres siglos. Ver: Fernand Braudel, La Historia y las 
Ciencias Sociales. (2002: 11:13).

de música antillana, precursora de la salsa, influenciados 
por el cine mexicano del medio siglo, en un proceso que 
ha sido documentado empíricamente con datos veri-
ficables. Es durante la segunda mitad del siglo pasado 
cuando se consolida el Estilo Clásico Caleño, un estilo 
que se modifica, en lo que va del presente, cuando se 
desarrolla el Baile de la Salsa Show. 

2. El hecho de que la música salsa surge en Nueva York y 
Puerto Rico durante la transición a los años 60, derivada 
de los ritmos afrocubanos, con influencias de la música 
puertorriqueña, del jazz, el rithm and blues (R&B) y otras 
expresiones afro-estadounidenses. Una vez creada e 
"importada" a Cali puede hablarse en sentido estricto 
de los bailadores y los bailarines de salsa y el vestuario 
que se les atribuye.

3. Los sub-periodos responden, por un lado, a la conso-
lidación del baile de la salsa a través del Estilo Clásico 
Caleño como un lenguaje enriquecido con el aporte de 
las distintas generaciones que lo agenciaron durante la 
década del 60 y de ahí en adelante. Por otro, a la expan-
sión de la música salsa en la ciudad, a partir de los 80, 
bajo el impulso del narcotráfico y sus impactos en la 
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Jóvenes y adolescentes de la escuela Salca en su sede del barrio Saavedra Galindo, cierran una coreografía del 
Baile Show de la Salsa. En su vestuario, confeccionado por Normally Sossa, se aprecian los cambios en los colores, 
los materiales y en los componentes del mismo, que ahora requieren de otras denominaciones. En los hombres; 
vestido con blazer hecho de tela color fucsia lentejuelada, decorado con cintas millaré en la solapa y en los puños. 
Pantalón, de igual color y material, ajustado con fajos; camisa blanca con pechera y cuello tortuga, adornada con 
lentejuelas; corbatín y zapatos plateados. En las mujeres, traje de dos piezas del mismo material y mayatex, con 
escotes pronunciados, boleros, cintas y zapatos dorados mate con doble correa. Accesorios: gargantilla con resorte 
y lentejuelas, cinta millaré plateada en la frente y tocado plateado, decorado con pedrería que remata con un peinado 
en forma de dona, según lo llaman las bailarinas. Cali junio de 2015.
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Bailarines de la escuela Senfold lucen su vestuario color rojo con plateado, confeccionado por Nury Martínez, que incluye el saco con solapa adornada y 
corbatín con los mismos colores del saco; y el traje de la bailarina con barracudas que caen de la espalda. Nótese la posición de los pies rotados en cada 
uno, característica ausente en los bailarines del siglo pasado. De izquierda a derecha: Ricardo Morales, Diego Castillo, Luisa Echeverry y Johan Guevara. 
Cali junio de 2015.
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que para esa década se afianza la primera comunidad de 
melómanos y bailadores, de origen urbano y popular, que 
hacen de la Zona (o “el barrio”) un lugar de encuentro, 
es decir, un espacio público, no sólo para las relaciones 
sexuales mercantilizadas, sino para la construcción de 
vínculos alrededor de la música y el baile. Dentro de esa 
comunidad aparece, por vez primera, una especie de 
bailarín profesional, con un tipo de vestuario que lo iden-
tifica como una figura social masculina, joven y hedo-
nista. Ese es el Pachuco, personaje de origen mexicano 
que llega a través del cine de ese país, representado por 
artistas como ‘Tin Tan’, ‘Resortes’, ‘Clavillazos’ y hasta 
‘Cantinflas’ en su parodia del Pachuco. Jose Félix Molina 
“Trapito”, bailarín de vieja guardia, recuerda a sus 77 años, 
algunas de las películas que vio en los años 50: “Yo era 
muy hincha de “Resortes” y de “Tin Tán” - Dice “Trapito” 
- Recuerdo la cinta “Baile mi rey” de “Resortes”, era mi 
favorita… Yo practicaba sus pasos y hasta tengo copias 
en video de algunas de sus películas. También vi las de 
Charles Chaplin de las que aprendimos el charleston. 
Aprendí figuras como la caída de la hoja, la tijereta, la 
ruleta, la caída del muerto… además, hacía un doble en 
el aire y caía abierto. Se la hice a Pérez Prado cuando 
se presentó en el teatro Jorge Isaacs y bailé el mambo 
número ocho”.3

El vestuario del Pachuco se caracterizaba por los sacos 
largos, los pantalones anchos en las piernas y termi-
nados en bota tubo, con una cadena que iba de la pretina 

Salsa en Cali” (1988 /1992, capítulo 11). También, http://salsabarriocultura.
univalle.edu.co.

3 . José Félix Molina “Trapito”: entrevista con el autor. Cali, enero 9 de 2013.

economía, las instituciones, la cultura y demás ámbitos 
de la sociedad colombiana. Por último, la relación de 
los bailarines caleños con sus pares internacionales en 
congresos y competencias fuera del país, al final del siglo.
Dicha experiencia incidió definitivamente en las trans-
formaciones del baile después de 1998; y determinó los 
cambios en el vestuario del bailarín, como un objeto que 
ha evolucionado paralelamente, aunque con otra lógica 
y con un nuevo discurso.

Primer Periodo: Cali, el baile, el barrio y                              
la ciudad años 50

La fecha de 1950 obedece a que, para entonces, funciona 
en Cali la Zona de Tolerancia como un espacio estable-
cido con licencia para la prostitución, donde además se 
despliega el baile de la música popular, sobretodo afro-
cubana. Allí serán, gozosamente bienvenidos, el mambo, 
la guaracha y el chachachá, al lado de otros ritmos como 
el bote y las rumbas criollas, la cumbia y el porro colom-
bianos. También el tango, el bolero, el fox trot, inclusive 
el rock and roll, cuando el decenio se aproxima a su fin.2 
 Con base en suficientes evidencias empíricas se concluye 

2.  Hemos reconstruido una cartografía de la “Zona” apelando por un lado 
al Archivo Histórico Municipal de Cali, para documentar los decretos al-
caldicios que delimitaban su área, en diferentes años; y por otro, hemos 
acudido a fuentes orales de viejos bailadores y bailarines que conservan 
en su memoria los nombres de los lugares donde bailaban, las direcciones 
precisas o aproximadas, los géneros que escuchaban y hasta referencias 
a algunas de sus parejas o sus colegas de “oficio”.

Al llegar a la Zona, los bailarines de entonces ya tenían en su haber expe-
riencia como bailadores en los champús bailables y en los bailes de cuota, 
fiestas populares hechas periódicamente desde los años 30, en los barrios 
San Nicolás, Obrero y Vilachí, de acuerdo con el relato de Benigno Holguín, 
Edgar Mallarino y el músico Tito Cortez. Para más información, ver “La 
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Jose Félix Molina “Trapito”, con La Pinta 
puesta, exhibe algunos de sus pasos 
durante la entrevista que nos concedió para 
esta investigación. Cali, enero 9 de 2013.
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al bolsillo. Según el diseñador Camilo Zamora, “algunos 
utilizaban hombreras, pañuelos en el saco y plumas en 
el sombrero. El pantalón de tiro largo que le decimos 
botandas, llevaba una correa por encima del ombligo, 
y por eso se veían de torso corto y brazos largos. Como 
fue una moda muy importante, todavía la utilizamos para 
hacerle honor al cine mexicano”.4

La moda y el personaje del Pachuco, al que Pérez Prado 
le compuso la canción “El Pachuco Bailarín”, ejerció una 
gran influencia entre los jóvenes del barrio Obrero, Sucre 
y San Nicolás de Cali, como se evidencia en las siguientes 
fotografías:

4 . Camilo Zamora: entrevista con el autor. Cali, enero 20 de 2013.

‘Los tres Pachucos’, bailarines en acción presentando su show de mambo 
y guaracha. Carlos Valencia, Alberto Barrios y Jaime López‘Chocolina’, 
en el bar ‘Mis Noches’ en la Zona de Tolerancia. Barrio Sucre, Cali, 1953. 
Obsérvense los pies en posición flex que aún suele usarse por muchos 
bailadores, pero ya no por los bailarines.

Alfonso Quintero (en el centro) y sus amigos en una calle del barrio Obrero, 
lucen el atuendo característico de los Pachucos: saco largo abrochado con 
un botón en el medio y pañuelo en el bolsillo; pantalones bombachos en la 
rodilla y bota tubo. Cali, 1952.
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La Pinta de la rumba, la autonomía del sujeto
y la proyección del yo 

A partir de los testimonios de los personajes y las fotos, se 
puede concluir que desde entonces es posible reconocer 
el uso de un vestuario particular para el baile, asumido 
‘profesionalmente’.5 Dicho vestuario en la década de los 
años 50 corresponde al Pachuco, considerando que tal 
indumentaria tenía un doble carácter según quien lo usara 
y el contexto donde se usara: bien fuera como la pinta 
en tanto signo de un joven moderno y urbano de origen 
barrial y popular, lucida en la calle y en el baile; o bien 
como vestuario para el show del bailarín “profesional” 
en la Zona de Tolerancia.6

Había otras pintas como lo describe el bailarín Jose Félix 
Molina “Trapito”: “En ese tiempo se usaba la pinta sobre-
todo la guayabera y las camisas de flores. El pantalón 
blanco no fallaba, no faltaban los zapatos combinados, 

5.  Los datos sobre el vestuario y el baile fueron suministrados por Carlos 
Valencia uno de los bailarines de la zona, entrevistado en 1985; y por Alfonso 
Quintero, en el 2010, quien además de cedernos la foto donde aparece con 
sus amigos, era fotógrafo de profesión. No hemos logrado información 
sobre vestuario alguno para las mujeres en aquella época.

6.  Autores como Gilles Lipovetsky señalan las décadas de 1950 y 60 
como definitivas en la conquista de la autonomía del sujeto, un valor de la 
modernidad asociado con la ideología del individualismo que fundamenta 
las sociedades modernas. Un valor que estaba latente desde el siglo XVIII, 
pero que literalmente “explotó” después de la segunda guerra mundial 
en occidente. Ver G. Lipovetsky La era del vacío –Trece años después: 
vigencias, aciertos y desaciertos. Revista de la Universidad del Valle, 
agosto de 1996 No. 14.
Vestir a lo Pachuco significaba ejercer un modo de autonomía para asumir 
una imagen tomada del cine (producto de la industria cultural transnacional) 
visto en el teatro del barrio popular, y proyectarla como una representación 
pública del joven, o como afirmación de una identidad “propia”, en el mismo 
contexto citadino. 

los zapatos blancos, los de gamuza, los zapatos con una 
tira de gamuza y otra blanca… Uno dejaba quietica la pinta 
del domingo. El peinado era con “mota”. A mí la policía me 
cortó la “mota” unas diez veces. Yo me echaba gomina y 
quedaba parada, no como cresta de gallo, sino a lo Tony 
Curtis. Usábamos la moda de Elvis Presley y Tony Curtis. 
Esos eran nuestros favoritos en la época".7

Aunque en sentido estricto el peinado no es parte de la 
pinta ni del vestuario, sí lo es de la imagen que identifica 
y se proyecta públicamente. La identificación con Tony 
Curtis o Elvis Presley, íconos del star-system nortea-
mericano, indicaba otra influencia proveniente del cine, 
y particularmente de Hollywood donde se “fabrican” 
los modelos a seguir. Así pues, la combinación de frag-
mentos tomados del cine mexicano y del hollywoodense, 
puestos en el cuerpo del joven caleño, criollo y mestizo, 
configuraban esa imagen identitaria representada en las 
fotografías. Este fenómeno en vez de desaparecer parece 
haberse acentuado en el Baile Show de la Salsa, pues el 
corte del cabello, el peinado y el color del pelo (un nuevo 
rasgo) han cobrado gran importancia como parte de esa 
imagen, aunque ya no provenga del cine de antaño, ni 
contemporáneo. 

“Trapito” rememora también los bailaderos de la 
época, los bailarines y sus pasos: “En ese tiempo nos 
integramos con Jaime Vidal, uno de los grandes baila-
rines, y con “Gaby”, la compañera de baile. Había otros 
mayores que nosotros, como “Chocolina” y el “Negro 
Domingo”. Los pequeños seguíamos sus pasos y nos 

7 . “Trapito”, entrevista citada.
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José Félix Molina “Trapito”, en su casa, muestra el Pun-
ta Talón, otro de los pasos del Estilo Clásico Caleño. 

integrábamos con ellos. No había concursos de baile en 
ese tiempo, sólo exhibiciones que la gente aplaudía. A 
veces nos mandaban cervecita, y cuando nos presentá-
bamos en grupo, nos pagaban… En el Obrero recuerdo al 
“Cabezón”, uno de los grandes bailarines del barrio. Otro 
era el “Muñeco”, que caía hacia atrás, bailando guaracha, 
y cogía el pañuelo con la boca. Cada uno teníamos nues-
tras figuras y las respetábamos, yo no hacía las de él y él 
no hacía las mías. Nos respetábamos para no repetir las 
figuras cuando nos presentáramos… A los veintiún años 
bailé con todos los que yo admiraba, fue en el salón “Mis 
Noches”, en el Barrio Sucre, carrera 12 entre calles 16 y 
17 en plena Zona de Tolerancia. También iba a “Balajú” y 
a “Acapulco” cuando estaban Clemencia y las “Papito”, 
dos hermanas mellizas, grandes bailarinas de guaracha. 
A veces se bailaba así: dos parejas con un parejo o dos 
parejos con una pareja. El uno hacía de solista y el otro 
hacía figuras. Ese montaje lo hicimos con varios bailarines 
del barrio Obrero. Lo más sagrado de esa época de la 
rumba estaba en el barrio Obrero, San Nicolás y el Sucre". 

Las entrevistas realizadas en nuestra investiga-
ción sobre la Salsa en Cali, nos confirman la cohe-
rencia de los datos suministrados y nos permiten 
afirmar que, a mediados del siglo XX, esa comu-
nidad de bailarines son asiduos visitantes de la Zona, 
además de colegas, amigos y hasta rivales en la pista8. 

Así mismo, sus testimonios nos permiten inferir que no 

8 . Además de los mencionados, en décadas anteriores entrevistamos 
también al músico y cantante Tito Cortez; a los futbolistas Edgar Mallarino, 
Carlos Montaño y Héctor “La Sombra” Martínez; a los bailarines Carlos 
Valencia, Pedro Castro y Benigno Holguín, entre otros.

sólo imitan y reproducen los pasos y figuras aprendidas 
en las películas mexicanas o norteamericanas, sino que 
las recrean con movimientos y gestos propios que se 
van difundiendo entre sus seguidores, inicialmente por 
la Zona, y después en otras áreas populares de la ciudad.

En su totalidad, se trata de bailarines de origen popular, 
la mayoría de ellos afrodescendientes y mulatos, caleños 
o procedentes de la costa pacífica, que viven mayor-
mente en los barrios mencionados, o en otros circunve-
cinos como el Calvario, Belalcázar y Guayaquil, Benjamín 
Herrera y el Porvenir. Otros bailarines como Benigno 
Holguín y sus hermanos provenían del barrio Vilachí, 
el área que comprende hoy los barrios Libertadores y 
Nacional al noroccidente de Cali. 

Segundo Periodo: “Los Años Maravillosos” - 1960 -1970

Con el crecimiento urbano de Cali y la conformación 
de nuevos asentamientos populares, surgen kioscos 
y casetas de baile hasta donde llegará la influencia de 
esa comunidad de melómanos, bailadores y bailarines 
modernos con su creatividad expresada en el repertorio 
de pasos danzantes asociados con el mambo, la guaracha 
y después con la pachanga, a partir de 1960. En efecto, 
algunos kioscos de Juanchito al igual que “La Popala” y “El 
Cocodrilo”, en Alfonso López; o “Mi Ranchito”, en Antonio 
Nariño; “El Bataclán”, en Santa Mónica Popular; “El Maíza-
lito”, en el Popular; “El Aguacate” y “Las Delicias” en 
Meléndez a la orilla del río, entre muchos, verán desplegar 
la riqueza dancística heredada de aquellos. Las nuevas 
generaciones, a su vez, encontrarán allí referentes para 
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aprender y continuar desarrollando un lenguaje corporal, 
no sólo con el baile de los ritmos ya mencionados sino 
con la salsa propiamente dicha (el guaguancó, el son 
montuno, el bolero en salsa) y el boogaloo después de 
1966 cuando se produce en Nueva York y llega a Santiago 
de Cali. El furor que la pachanga y el boogaloo causaron 
en esta ciudad dejaron una huella hasta hoy, cuando aún 
se escuchan y se bailan por doquier.

Con respecto a la pinta, una de las modas pasajeras a 
finales de los años 60 fue el uso de colores fluorescentes 
en los hombres, como el anaranjado, amarillo y verde 
limón en la camisa y las medias a la vez. Dichos colores 
reaparecen en el último periodo, sobre todo después del 
año 2000 en el vestuario de algunos bailarines como “El 
Mulato” y su escuela, en diferentes combinaciones con 
otros colores fuertes, incluidos los zapatos que ahora son 
de diversos colores y no sólo blancos. Pero la innovación 
más importante en la década fue, por un lado, el uso y la 
masificación del bluyín, inicialmente en los hombres; y por 
otro, el de la minifalda en las mujeres jóvenes, creada en 
1964 por la diseñadora y modista británica Mary Quant. 
Ambas prendas provienen de la cultura anglosajona, que 
para la época se convirtieron en una moda transnacional, 
debido “al carácter práctico y utilitario de las prendas, 
así como su aspecto deportivo y urbano”9. En cuanto a 
las mujeres, las faldas se acortaron hasta la minifalda, al 
mismo tiempo que empezaron a usar pantalones como 
los hombres. Según Fernández Arenas, “Hacia mediados 
de siglo los dictámenes de la moda pasaron a Estados 

9 . Fernández Arenas: Arte efímero y espacio estético (1988 págs. 205-
208).

Unidos, que impuso un tipo de moda juvenil, práctica 
y deportiva, ejemplificada en el blue-jean o pantalón 
vaquero”10.

Como símbolos de una modernidad urbana y neo-ge-
neracional, la minifalda y el bluyín llegan a ser parte de 
la pinta del bailador, pero sólo la minifalda se integra al 
vestuario de la bailarina, en la década siguiente. Para los 
bailarines, el bluyín es desplazado por el pantalón, bien 
sea de paño, dacrón o terlenka. Con el pantalón que, poco 
a poco fue popularizándose entre las mujeres, en tanto 
moda unisex, se impuso la bota campana para ambos, 
como parte de la pinta de los bailadores. Pero, para los 
bailarines, la combinación ideal del vestuario será el 
pantalón de bota ancha (¿acaso derivada de la moda de 
“los vaqueros”?) preferiblemente blanco, con camisa de 
cuello volado en el hombre, y la minifalda en la mujer. El 
bluyín, tal vez por su connotación de informalidad, no llega 
a ser parte del vestuario para ninguno de los dos. Y menos 
aún el estilo hippie, como la “anti-moda” del momento, 
usada en otros contextos, sobre todo ligados al rock, la 
balada hispanoamericana y los ritmos de la nueva ola que 
coexistían con el auge de la salsa. 

De alguna manera, se configuró parcialmente una estética 
derivada de la moda internacional, ante la avalancha y 
el triunfo del prêt-à-porter11 bajo la influencia de lo que 

10 . Fernández Arenas, idem.

11 . El prêt-à-porter francés, entendido como el diseño de moda producido en 
serie y a precios relativamente económicos, tiene su equivalente en el ready 
to wear americano. “Se trata de un sistema de fabricación y venta de moda 
realizada en serie y con diversas tallas” que supone la implementación 
del diseño industrial en el ámbito de la moda como un producto de masas. 

por entonces algunos llamaban el “imperialismo cultural 
norteamericano”. Puede concluirse que, en los casos 
analizados hasta aquí, se vislumbran ciertas estrategias 
de “negociación” con modas y tendencias internacio-
nales para construir la pinta y el vestuario, de los baila-
dores y bailarines caleños. El relato de Alfredo “Salsa” 
Caicedo, veterano bailador de la época, lo confirma 
cuando destaca una pinta que se impuso en esos años 
usando una chaqueta marca Lee, americana. De acuerdo 
con él, “Esa era una moda exclusiva, tenía que encar-
garse a los Estados Unidos para conseguir la chaqueta 
original, con bolsillos “parche” y los botones metálicos”. 
Recuerda además a sus amigos, “entre ellos a Dennis 
Ocampo, bailador fuera de serie en la interpretación de 
la Pachanga" -según él-. "Tenía un talento extraordinario 
para diseñar su vestimenta apropiada para la rumba. 
Cada domingo estrenaba una pinta diferente y exclu-
siva, despertando curiosidad entre nosotros, por saber 
donde le confeccionaban la ropa". Evocando sus gratos 
momentos, Alfredo “Salsa” continúa: “Anduve con Dennis 
muchos años; un día me mostró la Sastrería “Lord” de 
don Lázaro, donde le hacían sus vestidos; entonces fui 
allá con otros amigos para que nos hicieran la pinta. 
Después cambiamos para la “Sastrería León” ubicada 
en la calle 19 con carrera 8ª del barrio Obrero. El dueño 
interpretaba nuestros diseños y los hacía realidad; en 
poco tiempo su fama trascendió y se convirtió en el sastre 
de la rumba caleña (…) Las camisas de boleros, mallas y 
“pellizcos” en el pecho, con las combinaciones que propo-

Para más información, ver http://www.monografias.com/trabajos68/
historia-vestuario/.

níamos, las confeccionaba doña Mercedes, una experta 
modista amiga de mi mamá a quien yo recomendé a toda 
mi gallada. El esposo de doña Mercedes fabricaba los 
zapatos o botas de cuero a nuestro gusto. Era dueño de 
una fábrica de calzado en la carrera 10 con calle 16 en el 
mismo barrio(…) Pero así mismo había bailadores que no 
sabían combinar los colores, ni medidas, y eso se reflejaba 
en el resultado de unas pintas escandalosas y estrambó-
ticas. Nuestro gusto personal era la buena combinación 
de colores, sin tantos adornos ni chilindrines; el resultado 
final era una pinta bien elegante para ser admirada por las 
chicas de la época, y envidiada por los otros muchachos 
de la rumba".12

12 . Alfredo “Salsa” Caicedo, entrevista con el autor. Cali marzo de 2015.

https://es.wikipedia.org/wiki/Minifalda
https://es.wikipedia.org/wiki/Estados_Unidos
https://es.wikipedia.org/wiki/Estados_Unidos
https://es.wikipedia.org/wiki/Pantal%C3%B3n_vaquero
https://es.wikipedia.org/wiki/Pantal%C3%B3n_vaquero
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“Watusi” con su vestuario característico de color blanco, 
pantalones bota campana, camisa de manga larga y zapatos 
de plataforma. Cali, años 70.

En pleno apogeo, a mediados de los años 70, 
Amparo Ramos (“Amparo Arrebato”), luce en su 
traje el eclecticismo de dos modas distintas con 
orígenes diferentes: la minifalda de los años 60-
70; y las mamberas con boleros, provenientes 
de Cuba y sus fastuosos cabarets de los años 
40-50. Dos épocas y dos referentes culturales 
diversos encontrados en un mismo vestuario. 
Nótese la mano en alto al saludar, en una pose 
muy distinta a la adoptada por las bailarinas de 
ahora, que extienden las manos con base en 
técnicas aprendidas del ballet.
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“Ricardo Ray inventó el mito”

La adopción de la salsa por sectores populares de Cali 
se intensificó durante la transición a los años 70 con la 
presentación de Ricardo Ray y Bobby Cruz por primera 
vez, para la feria de 1968 y luego en 1969. Esa coyuntura 
es fundamental por las implicaciones simbólicas que tuvo 
su orquesta en la cultura musical de esta ciudad. 

Si hasta ese momento la Sonora Matancera y la música 
antillana eran la voz cantante en la banda sonora de 
algunos sectores subalternos de Cali, a partir de Richie 
Ray y Bobby Cruz la historia sería otra. Con sus obras 
rubricaron el sello de la salseridad que en adelante osten-
taría Cali, un sello que continuó creciendo vertiginosa-
mente, porque con ellos la historia musical de esta ciudad 
se partió en dos, a pesar de que también se escuchaban 
los vanguardistas creadores de la salsa: los hermanos 
Palmieri, con la Perfecta y la Duboney, Joe Cuba y Cheo 
Feliciano, Joe Quijano, Mon Rivera, Tito Rodríguez, Tito 
Puente, Cortijo e Ismael Rivera. Pero ninguno de estos 
había venido a la ciudad.

Las largas improvisaciones en el piano, las vigorosas 
descargas y los sofisticados solos de trompeta que 
mostraba la banda, eran una verdadera novedad para 
los jóvenes de entonces. El son montuno, el bolero, el 
guaguancó, la guajira, el mambo, la pachanga, el jalajala, 
y la mezcla entre ellos, hacían parte de su repertorio, en 
medio del furor del boogaloo que también habían creado.

Con sus descargas arrebataron al bailador caleño que 
encontró en su orquesta, algo distinto en qué creer. La 

forma de bailar predominante de la música tropical, arras-
trando los pies con dos pasos adelante y dos pasos atrás, 
se rompió aún más en nuevas figuras, saltos y diseños 
que el bailarín caleño fue imponiendo en fiestas de cuota, 
discotecas y agüelulos. El estilo de baile que se desarrolló 
con las guarachas de la Sonora Matancera a mediados del 
siglo, continuó con la pachanga al comenzar los 60 y se 
intensificó con el boogaloo y la salsa unos años después.

Todo empezó cuando alguien descubrió que en 45 revo-
luciones, un disco grabado en 33 podía también bailarse 
acelerando los pies. El hallazgo, que se regó como pólvora, 
se convirtió en un fenómeno cuando algunos boogaloos, 
generalmente lentos, fueron apresurados para el gusto 
de los bailadores. Como lo describió Andrés Caicedo en 
su novela, «El 33 vuelto 45 es como si lo flagelaran a uno 
mientras baila, con esa necesidad de decirlo todo, para 
que haya tiempo de volver a decirlo 16 veces más, y a ver 
quién nos aguanta, quién nos baila”.13

Ricardo Ray retomaba la mitología africana y a través de 
sus interpretaciones invocaba a Changó y a los orichas 
en pregones que Boby Cruz vocalizaba con estilo y sabor 
propios. El politeísmo ancestral, el ritual sagrado y la 

13 . Andrés Caicedo: Que Viva la Música, Cali 1977. Dicha aceleración, que 
comenzó en la segunda mitad de la década del 60, se conserva hasta hoy, 
sobre todo en el Baile de la Salsa Show, para adaptar la velocidad de las 
canciones a las necesidades expresivas de los bailarines y la velocidad 
de sus pies. Esta práctica generalizada entre ellos, que en ocasiones ha 
llegado a extremos, ha sido objeto de críticas entre melómanos y baila-
dores, aunque se trate de adecuar el uso de una tecnología del sonido a 
las conveniencias de sus usuarios. 

polirritmia percusiva, fuentes primarias de la música afro-
cubana, eran recreados ahora por "El embajador" Ricardo 
Ray. Con sus composiciones encontró en Cali el esce-
nario ideal para su consagración, así como los bailadores 
encontraron en su música un motivo para enriquecer el 
baile, con un lenguaje que venía transformándose desde 
antes con las canciones de los pioneros creadores de la 
salsa, ya mencionados.

Cuando Ricardo Ray y Bobby Cruz llegaron a Cali, sus 
creaciones ya eran ampliamente conocidas en los barrios 
bajos, se escuchaban en varias emisoras, se danzaban 
frenéticamente en bailes de cuota, agüelulos y disco-
tecas hasta donde llegaban sus desafíos polirrítmicos 
y verbales.

Influenciados por la música clásica, el jazz, el blues, el soul 
y los ritmos puertorriqueños, Richie y Bobby asumieron 
la clave cubana, los tambores afrocaribeños y los rituales 
con los que se apelaba al panteón africano, bajo otra 
cosmovisión religiosa y una concepción del mundo 
distinta a la predominante en nuestro medio. Concepción 
que incidió a su vez en los acelerados cambios de una 
mentalidad urbana que venían dándose bajo la influencia 
de movimientos sociales y culturales como el hipismo, el 
feminismo y el black power en Estados Unidos, el mayo 
68 en París, la revolución cubana, y el movimiento estu-
diantil colombiano, sumado a las luchas obreras y campe-
sinas de la época. En ese clima de efervescencia y sabor, 
dinamizado por diferentes influencias internacionales, 

"Con la orquesta de 
Ricardo Ray, Amparo 
Arrebato y Que viva la 
música, se generó una 
sensual simbolización 
de la ciudad, que años 
después se convirtió en el 
corazón de su identidad 
contemporánea..."
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sino que trascendieron a la literatura al ser incorporados 
por el joven escritor Andrés Caicedo en su novela. “Que 
Viva la Música” capitalizó la insubordinación y la irreve-
rencia generacional de la salseridad que se expresaba 
en ritmo, cuerpo y baile, y recreó esa energía en una 
propuesta narrativa que hoy hace parte del canon literario 
en Colombia. Con la orquesta de Ricardo Ray, “Amparo 
Arrebato” y “Que viva la música”, se generó una sensual 
simbolización de la ciudad, que años después se convirtió 
en el corazón de su identidad contemporánea, de la que 
también hacen parte los bailadores y los bailarines con 
su pinta y su vestuario.

Junto a otras agrupaciones salseras, la orquesta de 
Richie Ray y Bobby Cruz fue determinante en la trans-
formación del modo de bailar de los jóvenes caleños 
que no sólo aceleraron los movimientos de los pies sino 
que propusieron pasos inéditos surgidos en una pista, 
al compás de las improvisaciones de las bandas en los 
discos de vinilo y acetato. Coincidencialmente, la pinta y 
el vestuario también estaban evolucionando al adoptar 
tendencias internacionales de una moda que venía desde 
los Beatles, pasaban por los ídolos de la balada y la salsa, 
y terminaban siendo apropiadas por los jóvenes del barrio 
popular caleño.

Si bien, había desde antes concursos y competencias de 
bailarines en algunos bailaderos, estos tenían un carácter 
espontáneo e informal, pues surgían en el contexto de 
la rumba de una tarde o una noche en establecimientos 
como el Grill Séptimo Cielo, Aretama, San Nicolás, Esca-
linata, el Balneario Estambul, El Aguacate y otros.

se fraguaron los cambios más importantes en cuanto al 
baile, la pinta y el vestuario, en los años 70.

Pero si Richie Ray con su orquesta impactó en Cali, ésta 
a su vez impactó en ellos. Su disco “Amparo Arrebato”, 
publicado en 1970 por el sello Alegre, fue todo un aconte-
cimiento durante ese año. En él cuentan la breve historia 
de una voluptuosa mulata bailarina que los acompañó 
durante sus noches de rumba, en sus paseos por Juan-
chito y el resto de la ciudad. Una canción que dio lugar 
a un mito porque a cambio de una surgió otra bailarina 
como destinataria de la tonada y la adoptó como nombre 
artístico con el que vivió hasta su muerte. 

Con su lírica, “Amparo Arrebato” no sólo homenajeaba 
a la(s) bailarina(s) y la ciudad, sino que daba a conocer 
a Juanchito, el puerto fluvial sobre el río Cauca conver-
tido en el referente espacial más importante de la fiesta 
salsera, de ahí en adelante. Con “Amparo Arrebato”, al 
comenzar la década, Ricardo Ray y Bobby Cruz pusieron 
a Cali y a Juanchito en el mapa internacional de la salsa.

La canción, conocida también en Nueva York y Puerto 
Rico, terminaba con la reiteración de un estribillo tomado 
de un refrán popular al que le pusieron melodía: “Que 
viva Cali, Cali, Chipichape y Yumbo…”. Con ella- y su éxito 
asegurado - se iniciaba una nueva representación de Cali; 
se inauguraba el imaginario colectivo que la asociaba 
con la salsa dentro y fuera del país. Por otro lado, los 
conciertos de Ricardo Ray y Bobby Cruz en la Caseta 
Panamericana, antes de volverse cristianos, no sólo 
marcaron un hito inolvidable en la historia de la feria, 

Ricardo Ray al piano, luce un saco 
confeccionado a partir de un traje 
de los Beatles, según lo contó 
él mismo en el Festival Mundial 
de Salsa en Cali 2006. Nótese 
el cuello del saco, cuya forma se 
extendió después, con algunas 
modificaciones, a las camisas de 
la pinta y el vestuario de muchos 
jóvenes salseros. 
Cali diciembre de 1968.
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Con la realización de los VI Juegos Panamericanos en 
1971, que promueve una nueva imagen de la ciudad 
moderna, cívica y deportiva, Cali no sólo se transformó 
físicamente, sino en los imaginarios que la representaban 
hacia dentro y hacia fuera. En ese contexto se consa-
grarán los bailarines que, en el transcurso de esa década 
y en adelante, se volverán figuras mediáticas, en tanto 
aparecen al lado de la cartelera de cine, en la última página 
de los periódicos locales y en la sección “Mirador” del 
Diario Occidente, dirigida por el periodista cubano José 
Pardo Llada14. Bailarines como Benigno e Hilda, “El Chato” 
e Ibérica, Pedro Castro, “Watusi” y María, Evelio y Esme-
ralda, Jimmy “Bugalú” y Amparo “Arrebato”, el Ballet de 
la Salsa”, “El profesor Bernal” y otros más, serán la atrac-
ción en Juanchito, discotecas del centro y balnearios a la 
salida de la ciudad, lo mismo que en Yumbo y Jamundí, 
municipios vecinos. 

Prácticas y espacios como los bailes de cuota y los 
agüelulos organizados semanalmente en distintos 
barrios, desde los años 60, fomentaron en las nuevas 
generaciones de entonces la creatividad con que enri-
quecieron ese lenguaje corporal heredado, desarrollando 
lo que he llamado el Estilo Clásico Caleño descrito en 
páginas anteriores. En dichos espacios y sus prácticas – 
lo mismo que en el baile callejero - se recrea también la 
pinta del bailador en consonancia con la moda comercial 
de la época, pero conservando ciertos rasgos “clásicos” 
como los zapatos blancos que perduran hasta la actua-
lidad, aunque hoy no gozan de la hegemonía de otros 

14  Además de su página en el periódico Occidente, Pardo Llada tenía su 
“Mirador en el Aire”, un programa radial diario y con alta sintonía.

Angélica luce un traje corto con boleros en el ruedo, mientras “Watusi” 
viste camisa clara de botones cruzados, cuello ancho y pantalón bota 
campana. Un vestuario sencillo todavía en los años 70.
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popular, se usaban sin medias como parte de una indu-
mentaria que incluía otras prendas. Y cuando no eran 
los zapatos blancos, eran los mocasines negros o los 
brillantes zapatos de charol, que igual resaltaban en la 
pista de baile. 

Pero es en el decenio del 70 cuando se dinamiza la 
presentación de bailarines de salsa con su vestuario en 
eventos y espectáculos públicos o en establecimientos 
privados15. De ahí en adelante, el Estilo Clásico Caleño que 
venía formándose desde veinte años atrás, se desarrolló 
con la creatividad de bailadores espontáneos y bailarines 
“profesionales” dedicados al show business, auspiciados 
por empresarios de la rumba, medios de comunicación y 
algunos periodistas extranjeros como el ya mencionado 
Pardo Llada y el español Vicente el “Gallego” Blanco que 
desde su lugar en la radio y la prensa escrita, los apoyaban 
y los promovían. 

El punto más alto en este proceso se da en 1974 con 
el primer “Concurso Mundial de Salsa” realizado en el 
Coliseo Evangelista Mora, en el que resultaron ganadores 

15 . Un antecedente “informal” del vestuario es el de Jose Félix Molina 
“Trapito” cuando aún adolescente bailaba en las calles del barrio Obrero 
a mediados de los años 50, usando un traje distinto para sus exhibiciones 
callejeras, como lo contó para nuestra entrevista: “Me ponía el vestidito 
blanco con corbatín y zapatos blancos que me habían regalado en la “Gota 
de Leche” para la primera comunión. Esa era la pinta para bailar guaracha, 
mambo, guaguancó (…) cuando bailaba charlestón usaba un sombrero 
de copa viejo, y como estaba roto, utilizaba una media para recoger las 
monedas que me daban". Lo que él denomina la pinta, era una especie de 
“vestuario” dado el carácter de show callejero que tenían sus presentacio-
nes frente a bares y cafetines del barrio.
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Watusi y María, a mediados de los años 70. Él, viste pantalón bota 
campana con pretina, chaleco y camisa de pepas con boleros y cuello 
volado, además del afro característico de la época. Ella, con vestido 
enterizo corto y oscuro adornada con un collar. Para entonces, se 
insinuaban los primeros cambios eventuales en el vestuario.
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Watusi y María la pareja de bailarines más reconocida en la decada, durante una de sus presentaciones públicas, con otro vestuario.
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Walter Cuero “el negro Watusi” y su pareja, la bailarina 
María Tovar. El evento que contó apenas con bailarines de 
Cali, Puerto Rico y cubanos de Miami, (para considerarlo 
mundial) tuvo sin embargo una gran trascendencia local 
que fortaleció la imagen de Cali como una ciudad asociada 
con la salsa y su baile.

Convertido en un gran acontecimiento mediático por 
Pardo Llada y los locutores de la radiosalsa, dicho suceso 
impulsó el fenómeno de los bailarines que desde los 
barrios populares y sus bailaderos se abrían paso hasta 
las discotecas más prestigiosas multiplicadas a lo largo de 
esa década. Durante los años siguientes se intensificaron 
las innovaciones en la música, en el baile y el vestuario 
que ya se diferenciaba de la pinta, mientras la ciudad 
continuaba expandiéndose caóticamente en diferentes 
direcciones.

El Ballet de la Salsa

Ofelia Realpe tiene el mérito de haber sido una de las 
primeras integrantes del Ballet de la Salsa, el cual 
comenzó a gestarse en 1974 y debutó por todo lo alto al 
año siguiente en el hotel más importante de la ciudad. 
Bajo el patrocinio del empresario Alfonso Prieto Roca y 
del cubano José Pardo Llada, puede considerarse que 
el Ballet de la Salsa es el primer grupo de bailarines 
organizados profesionalmente con un “representante 
artístico” que los contrata para diferentes espectáculos, 
incluso como artistas de planta en diversos establec-
imientos de Cali y Bogotá, con algunas incursiones en la 
televisión colombiana. 

Aunque de ballet sólo tenía el nombre, con ellos se 
inicia una nueva fase en la historia de los bailarines 
en “La Capital de la Salsa”, en la medida en que surge 
una oferta estructurada para un pequeño mercado del 
entretenimiento. Con ellos no se trata de bailarines, 
solistas o parejas, que se presentan eventualmente a título 
personal o participan en los concursos de las discotecas 
por un premio menor, (una botella de aguardiente, o no 
pagar el consumo) que por lo demás seguirá ocurriendo.
Se trata de una pequeña compañía artística, compuesta 
por seis hombres y cuatro mujeres que se distribuyen los 
roles y montan coreografías con vestuario incluido para 
bailar mambo, guaracha, salsa y boogaloo. 

De acuerdo con el testimonio de Ofelia Realpe, el grupo 
inicial lo integraban “Jimmy Bugalú”, Amparo Ramos 
(“Amparo Arrebato”), “Telembi King”, Nelson Vélez “El 
Suave”, Orlando Otelo, Chucho “El Rey del Picao”, Efrain 
Zea, Esmeralda, Yolanda “Terremoto” y Ofelia Realpe 
“La diosa de la rumba”. Surgieron como colectivo con una 
propuesta diferente para presentarse en el Hotel Inter-
continental, el único de cinco estrellas en aquel entonces. 
Después actuaron en el grill Honka Monka (“El palacio de la 
salsa”), donde estuvieron durante seis meses los lunes y 
viernes de cada semana, según el relato de Ofelia Realpe 16 

Se habían conocido en bailaderos de barrio como el 
Grill San Nicolás y en Escalinata donde se realizaban 
concursos y competencias informales en los que empe-
zaron a destacarse los mejores bailadores, algunos 
ya reconocidos, que después llegarían a ser bailarines 
famosos entre las comunidades de salseros caleños. 

16 . Ofelia Realpe, entrevista con el autor. Abril-mayo de 2015.
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El Ballet de la Salsa y la mayoría de sus primeros integrantes. De pie, de izquierda a derecha: Orlando Otelo, Amparo Ramos, (“Amparo Arrebato”), 
Esmeralda Ramírez, Yafa Yarkoni (cantante israelita que estaba actuando en el hotel Tequendama), Ofelia Realpe “La diosa de la rumba”, y Nelson Vélez 
“El Suave”. Agachados: Jesús María Solarte “Chucho”, Jimmy “Bugalú” (con gafas), Cristina Guzmán “La Vietnamita” y Jorge E. Cabezas “Telembi King”. 
Hotel Tequendama, Bogotá, septiembre 12 de 1975. 

Las mujeres visten traje de dos piezas con franjas de colores. La blusa, con un ligero escote, amarrada al busto. Zapatos de plataforma con iguales franjas 
de colores. Los hombres, uniformados con pantalón y chaleco blanco, sobre una camisa a rayas de manga larga, cerrada en el puño y zapatos blancos. 
Se resalta el cuello “volado”, una moda general de la época.
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Integrantes del Ballet de la Salsa en el club de la televisión dirigido por Carlos Pinzón en Bogotá. De izquierda a derecha: “Telembi King”, Orlando, Esmeralda, 
Chucho, Ofelia y Jimmy “Bugalú”. Mayo 7 de 1975. Las camisas estampadas de manga larga y cuello volado, los chalecos y los zapatos blancos, caracterizan 
el vestuario masculino. En las mujeres, los trajes enterizos cortos, el escote y los zapatos con franjas de colores y correas.
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Las mujeres del Ballet de la Salsa. Paradas, de izquierda 
a derecha: Esmeralda Ramírez, Cristina “La Vietnamita”, 
y Ofelia Realpe. Sentada, Amparo Ramos (“Amparo 
Arrebato”). Hotel Tequendama, Bogotá, junio de 1975.

Las cuatro bailarinas posan con vestuarios diferentes. En el 
medio, “Amparo Arrebato” viste una blusa y minifalda con 
boleros. A la izquierda, Esmeralda con vestido corto fijado 
al cuello, adornado con apliques, y un short bajo su traje. 
Atrás, Cristina “La vietnamita”, con vestido corto de manga 
larga, cuello en V y cintas decorativas en la base del busto 
y en los hombros. A la derecha, Ofelia Realpe con vestido 
corto, manga tipo campana y estampada. Todas calzan 
zapatos altos con correa.
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e Según sus palabras, Ofelia Realpe comenzó a participar 
cuando decidió “ir a bailar sola y encontró un mundo 
diferente”… “Para mí - dice Ofelia - fue un descubrimiento, 
una forma de liberación…”. 

Motivado por el talento de los jóvenes bailarines y el 
entusiasmo de Pardo Llada para apoyarlos, Alfonso 
Prieto organizó el grupo, le puso nombre propio y lo 
dirigió durante dos largos años. Les ayudó, además, con 
otros empresarios locales, propietarios de almacenes de 
textiles, para regalarles las telas con las cuales producir 
el vestuario. Les contrató maquilladora y estilista para 
adecuar la imagen de los artistas a los requerimientos 
de un show en escenarios distinguidos".17

Pardo Llada promovía los espectáculos a través de su 
programa radial y su página Mirador, en el diario Occidente, 
en la que solían aparecer fotos de modelos y personajes 
de la farándula local con anuncios publicitarios sobre 
los bailarines y sus presentaciones. Posteriormente, del 
Ballet de la Salsa se derivaron otros colectivos como el 
grupo Salsa Tres, y Los Latinos del Ritmo, patrocinados 
por Francis Gómez, propietario de varias discotecas. 

A parte de los sitios mencionados, el Ballet de la Salsa 
se presentó en el conocido Grill Monterrey de Buenaven-
tura; y en Guayaquil (Ecuador), donde fueron llevados a 
la televisión.

17 . Ofelia Realpe recuerda a la señora Yvonne Franco de Aros, propietaria 
del salón de belleza Yvonne, quien las peinaba, las maquillaba y les “hacia 
los últimos retoques. Incluso, cuando estábamos de planta en el Hotel 
Intercontinental, nos mandaban al peluquero para que nos atendiera di-
rectamente en los camerinos”. (Ofelia Realpe, entrevista citada).

Integrantes del Ballet de la Salsa. Atrás: Orlando, Chucho y Efraín; Ofelia 
Realpe y Esmeralda Ramírez. Septiembre de 1975. 

Las mujeres lucen su cabello largo y suelto, vestido corto adornado con 
cintas cruzadas en el escote y la cintura, short y zapatos de plataforma. Los 
hombres visten camisa tipo smoking ceñida al torax, pantalón con tiro alto 
y pretina, cabello afro y zapatos blancos.
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Los Latinos del ritmo, grupo formado con algunos integrantes del Ballet de la Salsa. De izquierda a derecha: Ofelia Realpe, “Galleguin” y Socorro “Chely”. 
Grill Monterrey, Buenaventura, 1976. Ofelia y “Chely” con trajes de dos piezas: blusa estampada con escote y manga larga; mini falda plisada, al parecer 
de satín y zapatos de plataforma con correas. En el centro, “Galleguín” con camisa estampada de manga larga cerrada al puño, pantalón oscuro de tiro 
alto, pretina ancha y bota campana.
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Mujeres integrantes del Ballet de la Salsa: Ofelia Realpe, Aydé España y Cristina “La vietnamita”, en el Grill Honka Monka. Cali, enero 1977. A la izquierda, 
Ofelia Realpe, con un vestido corto de tiras, decorado con apliques y boleros en el ruedo, complementado con un short del mismo color. Al centro, Aidé 
España luce un vestido de tela brillante, mientras Cristina tiene un vestido corto de tiras, con apliques y algunos adornos. Las tres llevan zapatos de 
plataforma plateados y el pelo suelto. Puede apreciarse una cierta evolución en el diseño y el decorado del vestuario por el uso de los colores, el brillo 
y los adornos. A pesar de estos “avances”, por los registros visuales a nuestra disposición debemos decir que los cambios no parecen ser constantes ni 
progresivos; apenas coyunturales o episódicos. 
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2ª versión del Ballet de la Salsa, en el Coliseo del Pueblo, la noche que se presentó la Fania All Stars en agosto de 1980. Este nuevo grupo fue patrocinado 
por el empresario Larry Landa quien había contratado a las Estrellas de Fania para su primer concierto en Cali. De izquierda a derecha: Jimmy “Bugalú”, 
Yolanda Cuartas, MiguelQuiñones, Lida “La Mujer Maravilla”, Doris, Alirio “El Indio, Aydé España, Alonso Caicedo “Mellizo”, Ofelia Realpe y Fernando 
Caicedo “Mellizo”. En las mujeres se destacan el cabello corto, la blusa blanca con corbatín, el chaleco abrochado, el short y los zapatos claros de correa. 
En los hombres, traje tipo frac con solapa en satín, pantalón con cinta, camisa blanca y corbatín, zapatos combinados (de dos tonos), y el corte afro en el 
cabello, todavía vigente al comenzar los 80.
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Trío Rumba, formado con ex integrantes del Ballet de la Salsa: Ofelia Realpe, “Telembi King” y Aydé España en el Grill Honka Monka, Cali 1983. 
 Ofelia y Aydeé tienen vestido corto de tiras, con aberturas en la parte inferior y short del mismo color. Los zapatos de correas complementan su vestuario. 
“Telembi King” luce camisa amarrilla de manga larga, pantalón blanco de tiro alto y zapatos del mismo color. Ya para esta epoca empezaban a imponerse 
las telas brillantes en el vestuario de los bailarines.
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Grupo Salsa Tres: Efraín, Ofelia y Miguelito Quiñones Integrantes de El Ballet de la Salsa 
en el Grill Honka Monka. Cali, febrero de 1978.
Ofelia luce un vestido corto con escote, decorado con una cinta oscura que se reproduce en el 
ruedo. Usa además, medias de malla y zapatos de tacón alto con correas.
Los hombres visten pantalón blanco con pretina y bota ancha, camisa de tono claro adornada 
con boleros y zapatos de otro color.
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Ofelia Realpe y “Chely” en el Grill Shacarel. Cali, marzo 1976. Ofelia y 
”Chely” con el pelo suelto, lucen trajes de dos piezas, claros y satinados. 
La blusa, de escote amplio y amarrada al busto con mangas hasta los 
codos que terminan en forma de campana. La falda corta y los zapatos de 
plataforma y tacón alto con correas.
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e A medida que los bailarines continuaban enriqueciendo 
su experiencia por diferentes escenarios, y la ciudad 
crecía y se expandía hacia el oriente, la música salsa 
había llegado a un nivel difícil de superar en cantidad y 
en calidad de obras e intérpretes. La Fania All Stars, con 
sede en Nueva York, se había consagrado como la más 
importante organización empresarial y musical salsera 
en el mundo. En 1980 inició una gira de conciertos que 
incluía a Cali y otras ciudades colombianas. Para comple-
mentar el espectáculo, se conformó una segunda versión 
del Ballet de la Salsa, en la que sería la más significativa 
de todas sus actuaciones, como lo evoca Ofelia Realpe, 
por la prestancia de las Estrellas de Fania.

Ahora bien, con respecto al vestuario, Ofelia recuerda a 
las modistas Fabiola y Cesárea en el barrio Obrero que 
les confeccionaban los trajes, “cómodos y sencillos”. Y 
aunque no pudimos obtener información sobre ellas y 
su trabajo, las imágenes evidencian lo dicho por Ofelia. 
Como veremos más adelante, de los diseños básicos del 
vestuario, definidos empíricamente según el gusto de los 
bailarines y el conocimiento de sastres y modistas, se irá 
evolucionando lentamente hacia formas más complejas y 
sofisticadas. Pero los cambios más notables se producen 
de manera fehaciente en el último periodo establecido 
para esta investigación, a partir del año 2000, con acceso-
rios, tocados, pedrerías y otros decorados concebidos por 
diseñadores profesionales, acordes con las tendencias 
de la moda como lo explica Elcira Pamplona, que desde 
el 2008 confecciona los trajes de Viviana Vargas. De 
acuerdo con Elcira, “hoy hay mayor calidad en los mate-
riales, los hilos y las costuras. Hay telas que ya vienen 
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En escena Johan Moreno y Viviana Vargas, bailarines de la escuela Stilo y Sabor durante su presentación en el Festival Mundial de Salsa Cali 2014.
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Además del cabello con cola y un mechón suelto, Viviana luce un brasier decorado con piedras de murano. Según sus palabras, “El vestuario tiene una 
base de tela brillante vino tinto y color piel, complementado con una gargantilla adornada con piedras de cristal tornasol, cosidas a la base, lo mismo que 
en la tanga, de donde salen unos flecos blancos hasta la rodilla. Los zapatos, de tacón alto y color piel, tienen doble correa y pedrería de cristal”.

De acuerdo con Viviana, el traje fue diseñado por Johan Moreno y confeccionado por Elcira Pamplona, quien le cose normalmente. “Lo hice a mano”, cuenta 
Elcira. “Desde el corpiño y el busto, con piedras cosidas a mano también, a manera de cascadas para resaltar el movimiento al bailar”.1 Johan por su parte, 
“viste un conjunto de pantalón, body y saco de pana vino tinto, adornado el escote del body y los puños del saco, con piedras de cristal sobre fragmentos 
de tela color piel” Porta además, una gargantilla con una cruz.

1 . Elcira Pamplona, entrevista citada.
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listas, con lentejuelas adheridas, ya no es necesario 
pegarlas como antes. Ahora se usan mucho los brillos, 
los tocados, velos y accesorios que realzan la imagen 
de los bailarines”. 18

Tercer Periodo: Modernidad, Narcotráfico y 
Globalización 1980 -2000 

Este periodo de 20 años se caracteriza por cuatro grandes 
procesos histórico-sociales, articulados a su vez con 
procesos económicos y culturales. Los cuatro son perti-
nentes para esta investigación, y se pueden resumir así:

1. La paulatina inserción de nuestro país en el proceso de 
globalización económica y mundialización cultural, en 
esta nueva fase del capitalismo, en la que se imponen 
las nuevas tecnologías de comunicación e información. 
La industria transnacional del entretenimiento y la tele-
visión globalizada serán un escenario inédito en el que 
los bailarines de salsa caleños terminarán triunfando 
con el Baile de la Salsa Show y la modalidad cabaret, al 
comenzar el siglo XXI.

2. La intensa migración regional de la costa pacífica hacia 
Cali, que originó el Distrito de Agua Blanca como una 
“nueva ciudad” al lado de la ciudad tradicional fundada 
por los conquistadores, y la ciudad moderna construida 
entre 1910 y 1980. Por múltiples razones, la configuración 
del Distrito es pertinente para esta investigación, por ser 
el hábitat de donde provienen la mayoría de los baila-

18 . Elcira Pamplona, diseñadora de modas. Entrevista con el autor, Cali 
junio de 2015.

rines de las últimas generaciones, y el lugar geográfico y 
social donde se encuentran la mayor parte de las escuelas 
desde finales del siglo XX y en lo que va del siglo XXI.

3. El narcotráfico con todo su impacto en la economía, 
la política, la cultura, la ética y la estética tanto a nivel 
local como nacional. En tanto negocio globalizado, 
funcional con el sistema financiero, el narcotráfico generó 
profundas alteraciones en la escala de valores y los 
comportamientos sociales, y ejerció una considerable 
influencia en el Campo de la salsa, tanto en Cali, como 
en Nueva York y Puerto Rico.

4. El auge y desarrollo de la música salsa en la medida en 
que Cali pasó a ser también un centro productor, con una 
gran proyección internacional. Si antes se había carac-
terizado como una ciudad fundamentalmente receptora 
y consumidora, el narcotráfico intensificó ese perfil con 
la traída permanente de casi la totalidad de las mejores 
agrupaciones de Cuba, Venezuela, República Domini-
cana, Puerto Rico y Nueva York.

Con sus presentaciones en vivo se dinamizó el mercado 
discográfico y, consecuentemente, la melomanía de sus 
seguidores.

El florecimiento de la economía “ilegal” propició el desa-
rrollo de negocios ligados a la industria del entreteni-
miento y el espectáculo (bares, tabernas, restaurantes, 
clubes, discotecas…) en los que la salsa era protagonista 
de primer orden. La prosperidad y la bonanza durante 
más de 20 años, que movilizaba capitales en todos los 

Bailarines de la Escuela Pioneros del Ritmo en 
el Festival Mundial de Salsa, Cali 2014, lucen un 
vestuario hecho con telas brillantes adornadas 
con lentejuelas doradas y plateadas en el 
pantalón. Camisas y sacos hechos en satín con 
lentejuelas doradas, y corbatín del mismo color.

Las mujeres visten trajes de dos piezas en licra 
color blanco, adornados con piedra checa color 
tornasol y plateada; y con piedras y lentejuelas 
doradas. Lucen además tocados hechos en fomi 
blanco cubierto con piedras checas plateadas y 
tornasol. (Confección de Nilson Silva y Amanda 
Bucheli).

Nótese la diversidad de diseños, prendas, 
materiales y decorados que caracterizan los 
nuevos vestuarios.

Fo
to

: Z
A

R
Z

O

Bailarines de la escuela Danza Latina en el Centro 
Cultural de Cali durante el Selectivo realizado en 
julio 2015.

Aunque predomina la combinación de los colores 
blanco y azul, se aprecia la variedad de otras 
combinaciones en las telas y materiales utilizados.
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estratos de la sociedad y generaba condiciones favora-
bles para el trabajo de los músicos en conciertos, festi-
vales, grabaciones y fiestas privadas, coadyuvaron en el 
nacimiento de más de cien orquestas caleñas de salsa, 
entre ellas una docena de agrupaciones femeninas. A 
través de todas, la ciudad entró a ser parte del circuito 
de producción más importante del mundo junto a Nueva 
York, San Juan, Caracas y La Habana. 

Con la expansión de la industria y el mercado del espectá-
culo por donde circulaban dineros legales e ilegales, hubo 
lugar también para el trabajo de los bailarines. Y aunque 
no podemos constatar un impacto directo en el vestuario, 
los intercambios comerciales y culturales, sobre todo 
con Nueva York, Los Ángeles, Miami, México (donde se 
formaron colonias de caleños vinculados al gran negocio), 
trajeron consigo influencias en los patrones de consumo, 
las modas y los gustos, siguiendo el modelo del american 
way of life. 

En el terreno específico de la salsa resultaron dos hechos 
destacables: uno, el apogeo de la salsa balada como 
una nueva propuesta "juvenil y romántica" diseñada por 
la industria discográfica norteamericana para el público 
latino, dirigida a cautivar nuevas audiencias entre las 
recientes generaciones de hispanos nacidos en los 
Estados Unidos, pero también fuera de allí. Entre 1982 y 
1990 se multiplicaron las orquestas de salsa balada tanto 
en Nueva York como en Puerto Rico y Cali, a tal punto que 
se produjo una ruptura en lo que había sido desde los 
años 60, el Campo homogéneo de la salsa, caracterizado 
hasta entonces por las sólidas tendencias de la llamada 
“salsa brava” o “salsa dura” (con letras sobre todas las 

temáticas; fuerte presencia de la percusión y la polirritmia; 
frecuentes improvisaciones y descargas; arreglos desa-
fiantes e innovadores; polifonía en los mambos; trom-
bones agresivos e irreverentes; voces polifacéticas para 
interpretar el mambo, la pachanga, el bolero, la guaracha, 
el boogaloo, el son montuno y el guaguancó). Es justo, en 
esa coyuntura de comienzos y mediados de la década del 
80, cuando irrumpen las nuevas agrupaciones caleñas 
con su producción musical siguiendo, preferiblemente, 
las tendencias de la salsa balada antes que las de la 
“salsa dura”. 

La salsa balada trajo consigo un modo de bailar bauti-
zado en Cali como el Pasito Cañandonga en alusión a una 
de las más importantes discotecas de aquel tiempo en 
esta ciudad. Con este “paso”(en realidad un nuevo modo 
de bailar ligado a esa música) se inició una comunidad 
de salseros jóvenes y adolecentes que agenciaron un 
estilo vigente hasta hoy al lado del Estilo Clásico Caleño. 
Muy pronto, el Pasito Cañandonga se masificó en esta 
ciudad, y aunque no tuvo repercusiones en la pinta ni en 
el vestuario, sí caracterizó una época y un tipo de salsa 
que proliferó estimulada por los “dineros calientes” no 
sólo en Cali sino también en Miami y Nueva York, donde 
se puede apreciar este estilo de baile. 

Con respecto a la pinta, durante los años 80 se impusieron 
para los hombres las camisas de chalil, manga larga, 
estampadas, coloridas y de pepas, acompañadas de los 
clásicos zapatos blancos o combinados, pantalones con 
prenses confeccionados en paño o en dacrón, y eventual-
mente, alguna chaqueta de cuero, gamuza o jean.

Miguel Ángel Barrios “El Chato” e Ibérica Hernández en 
el balneario “Estambul”, Cali 1985.
Ella, con un vestido corto, blanco con cuello redondo y la 
imagen de un puma. Él, con camisa roja de pepas blancas, 
pantalón blanco y zapatos de dos tonos. 
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Jose Félix Molina “Trapito” y Miguel Án-
gel Barrios “El Chato”, reconocidos bai-
larines de la vieja guardia, en uno de los 
ensayos para el desfile del Salsódromo 
2012. Nótese las pocas modificaciones 
en el traje de estos curtidos bailarines 
que tienden a conservar su vestuario 
tradicional.

elegancia y estatus en el ámbito de bailadores y baila-
rines de antaño. Hubo además una novedad que Luis 
E. Hernández “El Mulato” recuerda bien: “Empezamos 
a usar botas grises con tacón cubano como parte del 
vestuario; las limpiábamos y combinaban con todo".

Como puede deducirse de las fotos, parece que la moda 
se hubiera estancado para estos veteranos de las pistas 
de baile. Sin embargo, el bailarín y diseñador Camilo 
Zamora admite que “la pepa y el punto nunca han pasado 
de moda en el baile y esas son cosas de las que los baila-
rines actuales nos pegamos. Algunos utilizan también los 
zapatos blancos, que eran lo más usado de la época".19

Por otro lado, en los 80 continuó el uso de la minifalda 
en las mujeres que les permitía sólo el lucimiento de las 
piernas y no del abdomen ni otras partes del cuerpo como 
es lo predominante en el último periodo, correspondiente 
al siglo XXI. Con respecto al calzado, los zapatos eran 
rígidos y de tacón alto o de plataforma, como se observa 
en varias imágenes. Según Zamora, las mujeres en ese 
tiempo no utilizaban talonera. “Los zapatos de ahora 
tienen talonera que amarra el tobillo y sostiene el talón 
porque ahora bailan más rápido. En los últimos años, las 
mujeres mezclaron la salsa con la técnica del ballet y por 
eso hacen mucho empeine. Para hacer tanto empeine, el 
zapato, abajo en el metatarso debe ser fácil de manejar, 
no puede ser duro. Ahora se fabrican con carnaza, un 
material derivado del cuero”, afirma Zamora.

El vestuario por su parte, también cambió. Aparecieron 
los chalecos para los hombres, se incrementó el uso las 
telas brillantes, los zapatos mocasines en cuero y de 
dos tonos, ya no sólo en blanco y negro, sino en otras 
combinaciones, o los infaltables “quesos”, símbolo de 

19.  Camilo Zamora, entrevista con el autor. Cali, Febrero 22 de 2013.

Concurso de baile, años 80. En este concurso de parejas se puede 
apreciar un vestuario que poco se diferencia de la pinta. Predominan 
los zapatos blancos y un traje sencillo en los hombres, aunque todavía 
se conserva la bota campana. Las mujeres lucen vestidos cortos de 
una sola pieza con boleros en el ruedo y en las mangas, zapatos de 
plataforma y tacón alto. Como afirma Camilo Zamora: “Había primero 
que aprender a manejar el tacón y después a bailar. Ahora bailamos 
con zapato plano… también porque los zapatos tienen que ser cómodos 
para poder hacer empeine".
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baile, sino otra generación de la que hacen parte Benicia 
Cárdenas, Otoniel Palacios, Wilson Palomeque, Marina 
Mina, Liliana García, Sonia, Jackeline García, Marta 
Montañez, Diego Rojas, Raúl Ramírez, Luz Aydé y Luis 
Eduardo Hernández “El Mulato”, con los que se inicia 
el último periodo en la transición al año 2000 y al siglo 
XXI. Algunos de ellos salieron del país y los que se 
quedaron serán a su vez maestros de las más recientes 
generaciones que agencian el baile de la salsa en la 
actualidad. 

Con respecto a las mujeres, se continuaban usando los 
vestidos y la minifalda, las sedas y las telas brillantes, ya 
no sólo en color blanco o negro.

Así como se multiplicaron las orquestas, también ocurrió 
con los bailarines y sus actuaciones en establecimientos 
públicos y privados o en fiestas familiares. Es la época de 
“Los Mellizos”, Carlos Paz, Luz Aidé Moncayo, William y 
Miryam, “Ramirito”, Wilson “el Sicodélico”, Liliana Salinas, 
el Ballet Azúcar 20, entre tantos, aunados a bailarines de 
la vieja guardia como “El Chato”, “Trapito”, Pedro Castro, 
Ibérica, Esmeralda, María, Benigno Holguín e Hilda Palta, 
Amparo “Arrebato” Evelio Carabalí, Jimmy “Bugalú”, 
Edgar y Yolanda, y muchos otros. Con ellas, y ellos, seguía 
proyectándose el baile de la salsa como un lenguaje a 
seguir; y la figura de los bailarines como un nuevo tipo de 
profesional, formados en la calle y en las pistas de baile. 
Aunque algunos daban clases particulares, no existían 
aún las academias ni las escuelas que se pusieron de 
moda desde los años 90 y llegaron a proliferar en el 
último periodo, después de 1998, sobretodo en el Distrito 
de Agua Blanca al oriente de Cali. 

Al empezar los años 80 comienza a trabajarse en el ballet 
y la danza clásica a través de un proyecto artístico de 
Incolballet, dirigido por la maestra Gloria Castro, que dio 
como resultado el grandioso espectáculo de Bario Ballet. 
Al final del periodo surgirán, no sólo varias escuelas de 

20.  Así como el Ballet de la Salsa fue la agrupación más importante en la 
década del 70, el Ballet Azúcar organizado por Liliana Salinas, lo fue en los 
80. Según el "Mulato", uno de sus integrantes, el grupo se organizó hacía 
1985 y duro hasta 1988.

Tarjeta personal de Amparo “Arrebato”.

Fo
to

: A
rc

h
iv

o 
d

ig
it

al
 A

le
ja

n
d

ro
 U

llo
a 

S
.®

Fo
to

: A
rc

h
iv

o 
d

ig
it

al
 A

le
ja

n
d

ro
 U

llo
a 

S
.®

Benicia Cárdenas en una de sus presentaciones en los años 80. El traje brillante y ajustado al cuerpo, lo mismo 
que la posición de los brazos, insinúa algunos de los cambios en el baile y en el vestuario femenino a finales 
del siglo XX.
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Cuarto Periodo: 1998 - 2015 Del Estilo Clásico Caleño 
al Baile de la Salsa Show

El baile globalizado

Hay un quinto factor, no menos importante que los ante-
riores. Es la relación iniciada a comienzos del siglo XXI 
entre el ballet y el baile de la salsa, ya no como un ilusorio 
artificio inalcanzable, sino como una posibilidad real de 
encuentro que transformará el Estilo Clásico Caleño y el 
Baile de la Salsa Show.

Del Ballet al Baile de la Salsa Show - Entre la distancia 
y la diferencia

En 1986 se produjo en Santiago de Cali la puesta en 
escena de Barrio Ballet - Ritmia Relato Popular, el más 
grande espectáculo de Ballet y Danza Clásica relacionado 
con la música popular en Colombia. Con esta obra no se 
trataba de llevar la salsa al ballet sino de recrear, con el 
lenguaje del ballet, la historia de la música afrocubana 
precursora de la salsa, y mostrar algunas facetas de esta 
última, en su relación con el barrio. Si bien, las presen-
taciones de Barrio Ballet tuvieron una gran repercusión 
nacional e internacional, y gozaron de prestigio y recono-
cimiento dentro y fuera del país, no tuvieron un impacto 
inmediato en el Baile de la Salsa Show, en la medida 
en que no se generalizó entre los bailarines de aquella 
década en la ciudad. 

La influencia del ballet en el baile y los bailarines de 
salsa (pero no en los bailadores) comenzará con el 

Ballet Azucar pero se consolida realmente unos 15 años 
después, particularmente en jóvenes y adolecentes, 
cuando ese impacto empezó a producirse, hasta hoy que 
continúa vigente21. 

Cabe preguntarse, ¿por qué razón demoró tanto en asimi-
larse una influencia favorable si en Cali estaban Incol-
ballet y sus egresados como maestros de danza? ¿Qué 
obstáculos, explícitos o no, impidieron que ese influjo 
en el Baile de la Salsa Show fuera posible? Antes que 
respuestas acabadas, por lo pronto sólo podemos sugerir 
algunas hipótesis. De un lado, la brecha que separa la 
cultura popular de lo que se considera como arte en la 
sociedad moderna, del cual el ballet es uno de sus privi-
legiados; una brecha existente desde hace más de tres 
siglos, respaldada por unas diferencias objetivas pues se 
trata de dos lenguajes corporales radicalmente distintos; 
y legitimada por una ideología como es la concepción 
burguesa de la cultura, que profundiza las distancias y 
las diferencias entre ellos. 

De otro lado, conviene recordar el poco desarrollo orga-
nizativo de los bailarines de salsa. Sus iniciativas se limi-
taban a esfuerzos aislados e individuales, o de pequeños 
colectivos cuyo “proyecto”, si acaso lo había, terminaba 
siendo efímero o se diluía entre las contingencias de 
la vida cotidiana y las necesidades de supervivencia, 
teniendo en cuenta que ellos han sido siempre, hasta hoy, 

21.  Según Luis Eduardo Hernández “El Mulato”, el Ballet Azúcar tuvo una 
cierta influencia del ballet a través de Atanasio, un coreógrafo cubano 
que los asesoraba. Pero el impacto en los bailarines de salsa no fue tan 
determinante como el que vendría después del 2004 con los egresados 
de Incolballet.

personas de origen popular, provenientes de las clases 
trabajadoras o incluso de sectores socioeconómicamente 
marginales de la ciudad. Tampoco había en Cali una indus-
tria cultural estructurada, como parece haber ahora, a 
pesar del amplio mercado del entretenimiento propiciado 
por el auge del narcotráfico desde mediados de los años 
70 en adelante, en el que las orquestas de salsa y los 
bailarines encontraban oportunidades laborales. 

Finalmente, con muy pocas excepciones de algún viaje al 
Ecuador, Venezuela o Nueva York, para algunos elegidos, 
los bailarines caleños de salsa no trascendían interna-
cionalmente, no porque no merecieran ser vistos, sino 
porque este baile no constituía en aquel entonces un 
espectáculo relevante para la gran industria de la televi-
sión y las transnacionales del entretenimiento. En otras 
palabras, a pesar de darse en Cali algunas condiciones 
propicias para favorecer la influencia del ballet en el Baile 
de la Salsa Show (la existencia de bailarines, el funciona-
miento de Incolballet como la más importante academia 
en el país, y los maestros de danza clásica que podían 
facilitar esa relación) no eran condiciones suficientes para 
que se estimulara el encuentro entre ambos lenguajes y 
se propiciara un acercamiento que sin reducir las diferen-
cias objetivas entre los dos, sí beneficiara a los bailarines 
de salsa y su espectáculo, como efectivamente empezó a 
ocurrir en el siglo XXI, sobre todo a partir del 2004. Pero 
antes, sucedió una experiencia que también es necesario 
conocer.

El año de 1998 marca un 
giro en la historia del 
baile de la salsa en Cali, y 
en particular con el Baile 
Show y los bailarines...
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El antes y el después…

El año de 1998 marca un giro en la historia del baile de la 
salsa en Cali, y en particular con el Baile Show y los bailar-
ines, cuando los integrantes del Ballet Azúcar,(Wilson 
Palomeque, Diego Castro, Otoniel Palacios, Benicia 
Cárdenas, Luz Mercedes Hurtado, Marta Lucía Montañez 
y Luis Eduardo Hernández “El Mulato”), descubren un 
nuevo mundo relacionado con su práctica dancística. 
Fue en Puerto Rico, en el Segundo Congreso Mundial de 
Salsa, donde apreciaron la salsa en línea de los puertor-
riqueños y el estilo L A (de Los ángeles California) que 
en Cali eran desconocidos. “Vimos que los angelinos 
no bailaban con la canción completa, sino recortada en 
sus fragmentos más rítmicos; nos dimos cuenta de los 
efectos de sonido que precedían a las canciones, como 
introducción. La forma de bailar era muy distinta a la 
nuestra pues los hombres empezaban marcando el paso 
con el pie izquierdo y no con el derecho como en Cali, 
mientras las mujeres danzaban con las piernas estiradas 
y no flexionadas”.22 Por su parte, a Marta Montañez 
le cautivaron “los movimientos de los brazos de las 
bailarinas” con los que elaboraban figuras inéditas, “lo 
mismo que el peinado, pues aquí se bailaba con el pelo 
suelto generalmente”23. Por otro lado, se enteraron de las 
diferencias del baile en la marcación de los tiempos, en 
on one y on two, algo ignorado en nuestro medio. Tales 
diferencias causaron fuertes confrontaciones entre los 
bailarines de Los Ángeles que reivindicaban el on one y 
los de Puerto Rico el on two. Gracias a ellas y su análisis, 

22 .  Luis E. Hernández “El Mulato”, entrevista citada.

23.   Marta Montañez, entrevista citada.

“El Mulato” descubrió más tarde que los caleños bailaban 
“en el primero, quinto y tercer tiempo del compás” (...) 
“Empezamos a darnos cuenta de los cambios en la 
posición de las piernas y notar que ellos se reían porque 
sacábamos la punta del pie en flex,” cuenta “El Mulato”. 

La confrontación con otros pares en un escenario inter-
nacional, los talleres recibidos y los diálogos con ellos 
hicieron parte de una experiencia crucial que cambió la 
percepción de sí mismos y de su trabajo, que en adelante 
sería distinto para ellos y los que venían atrás. Empezaron 
a adoptar los estilos internacionales y combinarlos en 
series distintas con el Clásico Caleño, con lo cual sus 
propuestas empezaron a modificarse, incluidas la peda-
gogía con sus grupos, y la concepción del vestuario. Para 
Luis Eduardo Hernández “El Mulato”, ese intercambio fue 
definitivo: “En Puerto Rico observamos la forma de vestir 
las mujeres, con trajes nunca vistos por nosotros, y los 
hombres con saco, corbatines, sombreros, tirantas. La 
pinta también nos cambió – agrega “El Mulato” - porque 
empezamos a usar el pantalón ancho desde la cintura, 
con tirantas y dos correas, distinto de los pachucos; con 
esa pinta anduvimos más de cinco años de rumba en 
rumba. Acogimos los zapatos de colores y puntudos y 
empezamos a ponernos medias, porque antes no las 
usábamos…”24

24.   Luis E. Hernández “El Mulato”, entrevista citada.
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Algunos integrantes del Ballet Azúcar en escena: al fondo, en un giro, Edinson Aramburu de traje claro y zapatos blancos. En el medio Marina 
Mina y en primer plano Wilson Palomeque con camisa de manga larga por dentro del pantalón. A la derecha, Adriana “la Melliza”, con vestido 
claro y zapatos blancos. Se aprecia el uso de flecos y globos en el vestuario de las mujeres, sin mayores transformaciones. Del Ballet Azúcar 
salieron directores que hoy tienen su propia escuela, como Luz Aidé Moncayo con Son de Luz y Eduardo Hernández “El Mulato” con Swing 
Latino.
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De acuerdo con nuestra investigación, la influencia defini-
tiva del ballet en los bailarines de salsa en Cali es poste-
rior al año 2000. Cinco años después del primer cambio 
propiciado por el congreso en Puerto Rico, se gestó la 
segunda gran transformación con los acercamientos 
de los bailarines de salsa a las técnicas del ballet y la 
“danza de arte”. Todo empezó cuando Carlos Fernando 
Trujillo, director de la Compañía Artística Rucafé, invitó 
a Miryan Lemos, maestra egresada de Incolballet, a que 
ofreciera algunas clases a las escuelas locales para que 
aprendieran “diversas técnicas que pudieran aplicar a 
la salsa” y se “actualizaran” en algo que los bailarines 
de otros países ya conocían.1 Cuenta Myrian Lemos que 
empezó asesorándolos en circunstancias lamentables 
por la precariedad de las instalaciones donde practicaban 
y otras dificultades materiales que contrastaban con la 
voluntad y la energía de los muchachos por aprender lo 
nuevo. Aprovechando sus conocimientos previos sobre 
la salsa y su larga experiencia como bailarina de ballet, 
empezó a estudiar las condiciones en que se encon-

1 . Myrian Lemos hizo parte del elenco de Carmina Burana y Barrio Ballet, 
a nuestro juicio las dos más grandes obras de Incolballet bajo la dirección 
de la maestra Gloria Castro. 

traban sus alumnos, tanto desde el punto de vista físico 
como de sus prácticas. “Yo soy salsera desde chiquita” 
-nos dijo Miryan – “y por eso, no era un mundo extraño 
para mí. Además de estudiar, empecé a ir con ellos a sus 
shows, acompañarlos de cerca, observar sus cualidades 
y defectos para ver cómo podía contribuir a pulir ciertas 
poses y movimientos que enriquecieran su espectáculo. 
Aprendieron la rotación de los pies que convienen para la 
salsa y a usar las cinco posiciones de los brazos, y eso les 
ha servido mucho para su puesta en escena. Después de 
haber asesorado más de veinte escuelas, ha sido mara-
villoso aprender con ellos!”.2 

Así lo reconoce Viviana Vargas3 al contarnos que en el 
2004 cuando Ricardo Murillo, su compañero de baile, 
decide retirarse de la escuela Son de Luz y organizar su 
propia escuela Stilo y Sabor en el barrio La Fortaleza, 
acuden a la maestra Miryan Lemos para tomar clases de 

2 . Myrian Lemos, entrevista con el autor. Cali, julio 2015.

3 . Viviana Vargas Rojas, bailarina, directora de la Escuela de Baile Stilo 
y Sabor. Representando su escuela, Viviana y Ricardo Murillo ganaron 
en el 2005 el campeonato mundial en la modalidad Cabaret, evento de 
gran difusión internacional transmitido en vivo y en directo por el canal de 
ESPN deportes. 

TODO EMPEZÓ...

ballet. Es éste uno de los primeros grupos en beneficiarse 
de ese acercamiento entre dos lenguajes danzarios tan 
distantes y ajenos entre sí. Aunque se consideraba algo 
fácil de lograr, las dificultades no tardaron en aparecer 
porque las cinco posiciones básicas del ballet para la 
rotación de los pies deben aprenderse a temprana edad 
y los jóvenes bailarines, como Viviana, tenían 17 años. A 
pesar de todo, fueron explorando las posibilidades hasta 
identificar qué era lo pertinente y adecuado para adap-
tarlo a sus necesidades que se concretaron en el forta-
lecimiento de los tobillos, el abdomen y los “gemelos”, 
(las pantorrillas) como fundamentación indispensable 
para realizar las cargadas y las acrobacias. 

Según Viviana Vargas, además del acondicionamiento 
del cuerpo se apropiaron también de “los ejercicios con 
la barra de ballet que han sido muy útiles para el manejo 
de las fuerzas al bailar”. Por último, admite que “gracias 
a esa relación con el ballet, el Baile de la Salsa Show sí ha 
evolucionado, no sólo en esos aspectos sino al aplicar la 
rotación de los pies y las manos con los cuales se definen 
las líneas” y su virtual proyección en el espacio. “El uso del 
empeine, la elasticidad y la prolongación de las líneas con 

De acuerdo con nuestra 
investigación, la 
influencia definitiva del 
ballet en los bailarines de 
salsa en Cali es posterior 
al año 2000 cuando se 
gestó la segunda gran 
transformación con 
los acercamientos de los 
bailarines de salsa a las 
técnicas del ballet y la 
danza de arte. 
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Con respecto a ese 
encuentro "tardío" entre 
los dos lenguajes, puede 
concluirse que hay un 
antes y un después en el 
Baile de la Salsa Show: 
antes de acercarse al 

ballet y después, al haberse 
beneficiado de él.

los brazos y los pies han servido para pararse diferente 
en el escenario y le confieren otra estética al baile, sobre 
todo entre las mujeres que son las que más lo exhiben”4. 

Debemos considerar así mismo, la ostensible presencia 
de jóvenes homosexuales en las escuelas de baile de 
salsa en Cali, que adoptan fácilmente estas poses, a dife-
rencia de otros que se resisten por sus prejuicios o por 
consideraciones de otra índole. “El Mulato” por ejemplo, 
confiesa que él “jamás bailaría así”. Su concepción del 
baile de la salsa como algo que proviene del barrio bajo, 
de los duelos entre varones, la competencia por las 
mujeres y la virilidad que le subyacen, no le permiten 
asimilar movimientos tan delicados o “afeminados”, 
que lo harían “ver mal”.5 “El Mulato” acepta sin embargo, 
que "los gays no sólo lo aprenden bien sino que son los 
mejores bailarines de salsa en las escuelas".6 

Por su parte, Giovanny Gallego Fiallo, egresado de Incol-
ballet como maestro de danza, también ha asesorado a 
otras escuelas en los últimos años, aprovechando que 

4 . Viviana Vargas, entrevista con el autor. Cali 2015.

5 . Un claro antecedente de estos prejuicios se evidencia en la historia de 
José Félix Molina “Trapito”, quien siendo joven se vinculó al Instituto Popular 
de Cultura en Cali donde aprendió a bailar mapalé y otras danzas nacionales 
bajo la dirección de la reconocida folclorista Delia Zapata. “Ella fue mi gran 
profesora y orientadora – dice “Trapito”- Por la elasticidad y la acrobacia que 
yo tenía, ella me quería llevar a un grupo de ballet, pero a mí no me gustaba 
porque consideraba que era una disciplina para maricones y pensaba que 
me iba a mariquiar. Yo le dije a ella: déjeme tirarme al piso y comer tierra 
pero yo no voy a bailar ballet. Y ella se reía…” (Entrevista con el autor).

6 . Para una mejor explicación y exhibición al respecto, por parte de “El 
Mulato”, ver el documental Paso a Paso La Salsa en Cali, realizado por 
Antonio Dorado y Alejandro Ulloa para RTVC Señal Colombia, Cali 2009. 
Link http://salsabarriocultura.univalle.edu.co.

“había trabajado algunas técnicas del ballet en el folclor”. 
Para él, “como el ballet debe aprenderse desde la infancia, 
hubo dificultades con las clases para los bailarines por las 
exigencias de una disciplina tan rigurosa, con la que no 
se identificaban plenamente”.7 Tanto la música clásica 
utilizada como ciertos movimientos difíciles de ejecutar, 
los inducían a abandonar el nuevo aprendizaje. Gallego 
decidió entonces cambiar la música por otra más cercana 
a sus alumnos, e indagar qué técnicas eran acordes con 
sus necesidades puntuales, relacionadas con el control 
del equilibrio, el manejo de la respiración, el desarrollo 
de la tonalidad muscular y la coordinación motriz que 
determinan las cualidades del movimiento danzario y 
su estética.8 

De acuerdo con Viviana Vargas y Giovanny Gallego, esa 
influencia del ballet no incidió para nada en el vestuario de 
los bailarines de salsa; es decir, no determinó modifica-
ciones en el diseño ni en la confección, pero sí ha influido 
en los criterios de evaluación para concursos y festivales, 
que también han evolucionado. “Ahora tenemos sistemas 
de evaluación más precisos y objetivos” afirma Giovanny 
Gallego quien ha sido jurado en varios eventos. Según él, 
“además del ballet, las escuelas de salsa han aprove-
chado los aportes de la gimnasia olímpica y el porrismo 
derivado de ella; de las técnicas y las acrobacias del circo, 

7 . Giovanny Gallego F. Entrevista con el autor. Cali, junio 2015.

8 . Animados por los buenos resultados, la experiencia fue replicándose 
en más escuelas con otros maestros como Edwin Quintero quien trabajó 
con los jóvenes de Combinación Rumbera. Actualmente, diversas agru-
paciones se benefician de las asesorías y las clases impartidas por varios 
egresados de Incolballet.

y de ciertos aportes del tango, que también se baila en 
la ciudad”.9

Con base en ese y otros testimonios, enlazados con 
nuestros hallazgos empíricos producto de la observa-
ción sistemática y el análisis, podemos concluir que la 
evolución del Baile Show de la Salsa en Cali, en el cuarto 
periodo que nos ocupa, es producto de la convergencia 
imprevista de varios factores como los mencionados. 
En otras palabras, tal evolución no se ha dado solo por la 
necesidad de innovar, sino también porque hay más flujos 
y acceso a la información, más presencia de las imágenes 
que sirven como recursos pedagógicos, y mayor contacto 
e intercambio con los pares internacionales con los que 
se compite en eventos mundiales, además de la reciente 
relación con el ballet. A ello se suman las expectativas 
de éxito que surgen como una estela abanderada por 
jóvenes líderes que en los últimos 10 años han obtenido 
resonantes triunfos en los torneos de baile, con beneficios 
económicos para ellos y sus familias. 

Con respecto a ese encuentro “tardío” entre los dos 
lenguajes, puede concluirse que hay un antes y un 
después en el Baile de la Salsa Show: antes de acercarse 
al ballet y después, al haberse beneficiado de él. Así por 
ejemplo, la relación con el ballet ha permitido que los 
bailarines tengan una mayor conciencia de su cuerpo y 
más control sobre sus movimientos, lo cual se ha rever-
tido en la ejecución de las acrobacias que requieren de 
esfuerzo y precisión técnica, pero también para pararse 

9 . Giovanny Gallego, entrevista citada.
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En el centro Karen López, cuando hacía parte de Swing 
Latino, rodeada por sus compañeros de escuela. En su 
vestuario de dos piezas confeccionado por Aldemar 
Garzón, contrasta el top decorado con brillos, pedrería 
y flecos, y el traje escotado adornado con boleros, a su 
vez decorados con cinta millaré dorada.
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12 en el escenario, iniciar y cerrar su actuación, y posar 
estéticamente. Así mismo, han logrado claridad sobre la 
ergonomía para el diseño y la confección del vestuario.

Según Marta Montañez10, cuando piensa en el vestuario 
lo concibe de acuerdo con su cuerpo, “que sea sexy, le 
permita el movimiento del ritmo a bailar y le resalte con 
los boleros y los flecos cuando gira, o cuando hay un corte 
rítmico en la canción…Busco que el vestido me permita 
elasticidad al estirar los brazos o levantar las piernas, 
por eso uso materiales en strech que horman bien. Así 
mismo, trato de combinar los colores de acuerdo con el 
show. Ahora están de moda los colores ácidos, fluores-
centes como el fucsia, el naranja, el zapote y el verde, 
muy importantes para llamar la atención”.11 

Pero aparte de la funcionalidad y la ergonomía, el 
vestuario es siempre una creación convencional, como 
el hecho de que, para Marta, “si se trata de un pasodoble, 
el traje no lleva flecos, que son más apropiados para 
un boogaloo o una pachanga. Para un pasodoble uso 
una falda probablemente roja, con un tul largo ceñido al 
cuerpo que le dé más volumen a los boleros en el ruedo 
de la falda” (...) “Y como los tiempos cambian, y las modas 
también, ahora las mujeres no usamos shorts debajo 
de las faldas, sino calzonetas, que son diferentes de las 
tangas. Y no siempre son del mismo color de la falda como 
antes, pues la mayoría las usa negras. Antes tampoco se 
usaban los vestidos de baño, ahora sí, para el hip hop por 

10 . Marta Montañez, bailarina y co-directora de Swing Latino. Entrevista 
con el autor, Cali junio de 2015.

11 . Marta Montañez, entrevista citada.

Marta Montañez luce un traje de dos piezas, rico en adornos y 
filigranas de diversos materiales, confeccionado por Aldemar Garzón, 
compuesto por un top decorado con piedras, una falda drapeada en 
satín, cerrada con una hebilla plateada de la que desciende un lazo 
adornado con lentejuelas y canutillos” . El uso de colores ácidos 
intensifica la apariencia de la bailarina en la puesta en escena para el 
show. Swing Latino, Cali 2010.
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Toda la gama de colores ha sido potenciada por los 
nuevos diseños del vestuario para los bailarines 
de salsa en el siglo XXI, tanto en los trajes como 
en el calzado, incluido el blanco que luce Magally 
Núñez con la falda plisada y expandida, inspirada 
en Marilyn Monroe y confeccionada por Aldemar 
Garzón.
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Las dos parejas de Swing Latino visten este traje para 
el baile de flamenco y salsa. Lady Carolina Giraldo 
y Mayerlín Ríos, con un vestido enterizo, color rojo 
con pepas blancas, hecho por Aldemar Garzón. Se 
complementa con los zapatos forrados con material 
de los mismos colores. Los boleros en caída resaltan 
el movimiento de los giros y las vueltas. Alejandro 
Valencia y John Edward Valencia, (“mellizos”) con 
pantalón oscuro de tiro alto y pretina ancha; camisa 
blanca con pepas rojas y boleros del mismo color. En la 
cabeza lucen una especie de pañoleta - impensable en 
los bailarines de décadas anteriores - que hace juego 
con el pantalón.
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ejemplo, empleamos vestidos altos de pierna,” concluye 
Marta Montañez.

Sin duda alguna, el cuarto periodo que hemos definido 
es el más rico en transformaciones tanto del vestuario 
como del baile y la formación de los bailarines. Por ser el 
lapso donde más se ha desarrollado el Baile de la Salsa 
Show podemos contar con mayor información gracias 
también a las nuevas tecnologías, (testimonios, docu-
mentos, registro fotográfico y audiovisual). Al mismo 
tiempo, puede afirmarse que, aparte de esa influencia, 
todos los cambios ocurren en el marco de la globali-
zación económica, en la transición del siglo XX al XXI. 
Es en esta fase cuando la industria del espectáculo y el 
entretenimiento, relacionados con el baile, alcanzan los 
niveles más altos de masificación gracias a la transmisión 
en directo de cadenas de televisión como ESPN, con lo 
cual el baile de la salsa adquiere una trascendencia que 
nunca antes había tenido.

Es este el periodo durante el que se realizan diversos 
congresos internacionales de salsa, (iniciados en la 
década del 90 ), junto a festivales, concursos, talleres y 
campeonatos mundiales de baile. La participación en 
tales eventos exige unos requisitos que van desde las 
habilidades del bailarín y la sincronización con la pareja, 
hasta la participación en rondas eliminatorias, la crea-
ción de coreografías, la selección de las canciones y el 
diseño del vestuario que, en conjunto, determinan la 
calidad de las propuestas. Por otro lado, la experiencia y 
el roce internacional ganados en sucesos de tal magnitud, 
enriquecen el know how del espectáculo que a su vez 

ha sido asimilado y puesto en práctica por bailarines y 
directores de las escuelas al regresar a Cali. La interna-
cionalización del baile de la salsa, concomitante con la 
globalización de esta música, ha puesto en contacto a los 
bailarines caleños con otros de diferentes nacionalidades 
en diversos escenarios donde han podido cotejarse, inter-
cambiar ideas y asimilar influencias que posteriormente 
han adaptado a sus necesidades y deseos.

Si en el periodo 1970 -2000 presenciamos la aparición 
de más de 100 orquestas de salsa en Cali, en este último 
periodo, más exactamente durante los últimos 20 años, 
han surgido más de 100 escuelas de baile en la ciudad de 
las cuales un poco más de 50 han logrado estabilizarse 
con una sede y una organización básica12. Al masificarse 
la imagen del bailarín, con sus logros y sus éxitos, se ha 
incluido a los niños como alumnos de las escuelas donde 
no sólo inician un aprendizaje temprano a partir de los tres 
o cuatro años, si no que participan en grandes eventos 
públicos como se aprecia en la siguiente foto.

12 . Según un estudio de mercadeo hecho por la firma Lechter Americas – 
market & opinion intelligence, para la Fundación Delirio, en el año 2011 había 
53 escuelas censadas e inscritas formalmente en el Salsódromo. En total, 
3.195 bailarines de diferentes edades, en su mayoría provenientes de los 
sectores económicamente más pobres de la ciudad. Fuente: Fundación 
Delirio, Cali 2012 . De acuerdo con información suministrada por Corfecali, 
en 2015 se inscribieron para el Salsódromo 34 escuelas de las cuales se 
escogieron 20, cada una con 50 bailarines. 

El boom de los bailarines y el modelo establecido por 
las escuelas ha motivado a muchos padres de familia a 
matricular sus niños de corta edad, exigiéndoles actuar 
al ritmo de los adultos, imponiéndoles o induciéndolos a 
las modas predominantes en cuanto al vestuario, como 
sucede con las niñas que son expuestas al “destape” 
de su cuerpo, según lo expresó la modista Pilar Durán 
cuando nos dijo: “hoy las mujeres muestran más piel 
con sus trajes, pero no estoy de acuerdo en hacerlo con 
las niñas porque se exponen demasiado”13. Y a pesar de 
que este hecho parece ganar cada día más aceptación, la 
tendencia a presionar o condicionar a los menores según 
los intereses o los deseos de los padres, no siempre 
resulta satisfactoria para las familias, aunque por otro 
lado, hay quienes ven en ello el futuro desarrollo del 

13 . Pilar Durán, entrevista con el autor. Cali, 2013.

baile, pues “allí se están formando los bailarines del 
mañana". Probablemente, el fenómeno no es ajeno a la 
nueva racionalidad instrumental que concibe el cuerpo 
como un objeto mercantilizado y competitivo, puesto al 
servicio de una productividad calculada para la cual hay 
que adiestrarlo desde niño.

Este hecho marca una diferencia radical con épocas 
anteriores cuando el aprender a bailar se iniciaba en la 
adolescencia o en la juventud, y no en una escuela o 
academia, sino en la calle y en las pistas de baile. Así 
por ejemplo, “Trapito”, uno de los bailarines de la vieja 
guardia aun vigentes, comenzó bailando en las calles 
del barrio Obrero como lo afirma en su testimonio: “En 
el Obrero me hice como futbolista y como bailarín. A los 
14 años empecé bailando para los borrachitos en la calle. 
Ensayábamos durante la semana en el parque del barrio. 
Cuando llegábamos de la escuela entrenaba con otros 
amigos por las noches al lado de la estatua del parque. 
Ensayábamos el baile de la guaracha, el rock and roll, el 
charlestón; mas que todo la guaracha y el guaguancó. 
Mientras lo hacíamos, apostábamos bolas (canicas) al 
que mejor hiciera los pasos y las figuras, así nos íbamos 
puliendo. Uno por una bola hacía la tijereta, la caída del 
muerto, el reloj y todo eso. Luego nos presentábamos 
frente a los bares por unas monedas".14

14 . José Félix Molina “Trapito”, entrevista con el autor. Cali, enero 9 de 2013.

Niños bailarines en el Salsódromo, Cali diciembre 2012. 
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El Salsódromo y los espectáculos mayores.
Su incidencia en el vestuario

A parte de las presentaciones en clubes y discotecas, 
durante el último periodo surgieron espectáculos mayores 
que han aprovechado la disponibilidad de jóvenes baila-
rines y bailarinas para incrementar el baile profesional. En 
este nuevo proceso se han desarrollado también la indus-
tria del calzado y la producción del vestuario, a través 
de una cadena que pasa por el comercio de materiales, 
el concepto de los diseñadores, el trabajo operativo de 
sastres, modistas y zapateros, hasta los productores de 
eventos privados como Delirio, Ensálsate, Salsa Cabaret, 
Tango Vivo Salsa Viva, Rucafé; o acontecimientos 
públicos como el Festival Mundial de Salsa (iniciado en 
el 2006 ) y el Salsódromo, (inaugurado en 2008 ), hasta 
donde se han llevado las transformaciones del baile y el 
vestuario. “La intervención de diseñadores profesionales 
y confeccionistas jóvenes o con experiencia, ha sido 
fundamental en esta nueva etapa”, como lo reconocen 
Ofelia Mosquera y Camilo Zamora, vinculados a dos 
compañías artísticas. Pero también “la calidad de los 
materiales y los trajes, el colorido, el brillo, la plasticidad, 
el decorado del vestuario, la pedrería, los accesorios, 
los tocados, el maquillaje, la puesta en escena y la 
producción” monumental que implican algunos de ellos, 
logrando un alto nivel artístico. En la medida en que cada 
compañía crea una obra, los requerimientos varían pues 
el vestuario debe ir acorde con la historia representada. 
Ello supone alguna forma de investigación sobre el tema, 
la época, la música, la indumentaria y otros elementos 
que se recrean estéticamente.

En ese sentido, las diferencias con las exhibiciones de 
bailarines de salsa en décadas anteriores son considera-
bles, radicales. Si por un lado es visible la continuidad en 
el Estilo Clásico Caleño, por otro, hay una ruptura gene-
ralizada en otras dimensiones del baile. Estas nuevas 
producciones no sólo han desarrollado una nueva 
concepción del espectáculo del Baile de la Salsa Show, 
(que involucra el diseño gráfico, el sonido, la música en 
vivo o grabada, la escenografía, la dirección de arte y los 
nuevos ambientes tecnológicos) sino que han proyec-
tado una imagen de la ciudad, atractiva para el turismo 
y beneficiosa para los artistas que han encontrado una 
cierta forma de inclusión social y laboral a través de su 
profesión 15.

Por otro lado, a partir de la administración del alcalde Jorge 
Iván Ospina, el Salsódromo en cuanto nuevo espectáculo 
de la Feria de Cali, terminó convirtiéndose en el evento 
más llamativo de esta celebración. Así pues, en conjunto 
se han creado condiciones propicias para el desarrollo del 
baile, entendido ya no, como simple divertimento, sino 
como parte de una industria cultural y turística. Por eso, 
se habla hoy en día del producto salsa considerado el más 

15 . Para más información sobre esto último, ver El Baile de la Salsa como 
medio de Expresión e Inclusión Social. Trabajo de Grado presentado por 
Luz Carime Arredondo Galeano en el Instituto de Educación y Pedagogía, 
Universidad del Valle, Cali 2014. En esta monografía se discute el concepto 
de inclusión en sus diferentes versiones, oponiéndolo a la exclusión, y con-
trastando las definiciones institucionales con la percepción de un grupo de 
trece bailarines de dos escuelas seleccionados como sujetos de investiga-
ción para identificar sus logros y limitaciones en cuanto a la inclusión social. 

vaciones de los vestuarios, porque de ellos depende lo 
que hablen de Cali”. Si bien, la imagen proyectada no la 
determina un solo factor, sí es cierto que los comentarios 
del público se han convertido indirectamente en un punto 
de vista que legitima o no el traje de los bailarines, y debe 
ser tenido en cuenta por ellos y los demás actores involu-
crados. En este sentido, el diseño y la confección no sólo 
dependen de diseñadores, sastres, modistas, bailarines 
y directores de escuela, sino del público, destinatario 
final del espectáculo que, a su manera, interviene como 
parte de un proceso colectivo efectuado en varias etapas. 

importante para la ciudad, según estudios de la Secretaría 
de Cultura y Turismo de Cali en el año 2006 -2007 16. 

De acuerdo con Evelyn Aldana, “El Salsódromo exigió un 
concepto y la inspiración de los diseñadores” 17 . En efecto, 
al programarse una determinada temática y convocar a 
las escuelas, sus actores tuvieron que pensar no sólo en 
la música y las coreografías sino en el vestuario acorde 
con el concepto del evento al que asisten unas 50.000 
personas aproximadamente, aparte de quienes lo ven por 
televisión 18. Dicho condicionamiento se constituyó en un 
reto para los bailarines, directores de escuela, confeccio-
nistas y diseñadores que debieron asumir con imagina-
ción y fantasía la composición de los trajes.

Por tratarse de un magno acontecimiento público, los 
asistentes también opinan sobre el vestuario, al que 
califican informalmente según sus gustos y aceptación, 
o de acuerdo con los conocimientos que tengan. Como 
afirma Evelyn Aldana “el público es el que hace las obser-

16 . El estudio fue hecho por la firma MSH Consultas, para la misma Se-
cretaría. 

17 . Evelyn Aldana, diseñadora, entrevista con el autor. Cali diciembre de 
2012.

18.  De ese modo se han establecido como referencias, los siguientes “ejes 
temáticos”, razón por la cual el vestuario debía ser alusivo a cada uno de 
ellos: 2008 Retrospectiva de la Salsa Caleña; 2009 Influencia de la Salsa 
Caleña; 2010 Homenaje a América; 2011 A Ritmo de Cali; 2012 Cali Mundial 
(en relación con los World Games); 2013 Despertar del Carnaval; 2014 Cali, 
Capital de la Alegría; 2015: Cali en su salsa. (Datos suministrados por Luis 
Alberto Sevillano, integrante del Comité Artístico del Salsódromo 2015).

Coreografía en el Salsódromo, Cali 2012. El protagonismo de góndolas, 
boleros y tocados en distintas combinaciones de colores, caracterizan el 
vestuario de estos bailarines, que en los hombres se complementa con 
el frac amarillo, la corbata del mismo tono y los zapatos rojos que hacen 
juego con la camisa.
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Bailarinas en el Salsódromo, Cali 2012. La exuberancia de adornos y accesorios, los brazaletes, capas y tocados - al igual que el desfile en la 
calle- se asemejan en algunos aspectos al vestuario del carnaval de Río de Janeiro, que sin duda ha ejercido una influencia en Cali.
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Florinda Franco, empleada del Almacén Aleyda Osorio, especializado en telas y materiales relacionados con la confección del vestuario y 
accesorios para los bailarines. Barrio San Nicolás, Cali junio 1 de 2013.
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La salsa en Cali: La identidad también se baila

Durante este último periodo se consolidó también el 
eslogan de “Cali, capital mundial de la salsa”, con el que 
se ha promovido la imagen de la ciudad hacia adentro y 
hacia afuera; un eslogan que, aunque reduce y simpli-
fica el proceso social en el que se ha configurado una 
cultura musical, se ha constituido en una marca de ciudad. 
Simultáneamente, el fenómeno salsero ha originado la 
posibilidad de formar una cadena productiva que abarca 
desde el trabajo específico de músicos y bailarines hasta 
la fabricación y comercialización de instrumentos, de 
materiales para el vestuario, la permanencia de clubes y 
discotecas, la realización de las audiciones en el espacio 
público, el surgimiento de grandes espectáculos y 
revistas musicales, y el apogeo de las escuelas de baile 
entre muchas otras manifestaciones de la cultura salsera, 
con lo cual se ha generado empleo para desempeñar las 
distintas funciones y oficios implicados en cada una de 
ellas. Aunque esa cadena productiva no se ha consti-
tuido plenamente de manera formal e institucional, puede 
afirmase que existen redes y nodos entre actores invo-
lucrados que establecen diferentes tipos de relaciones, 
incluidas las mercantiles.

No sólo los bailarines y las escuelas han encontrado una 
fuente de ingresos; también fabricantes de la industria 
textil y del calzado, comerciantes, diseñadores, zapa-
teros, modistas, sastres, músicos, discómanos y muchas 
otras personas, beneficiadas por su vinculación con la 
salsa. Una de ellas es Normally Sossa, diseñadora y 
modista, para quien “Cali es una ciudad donde, práctica-
mente, todo el año se mueve la salsa. En marzo está el 

Sala-Lady; en junio, el Salsa-Hombres; en septiembre 
es el Mundial de Salsa; y en diciembre, el Salsódromo, 
además de otros eventos menores. El Salsódromo por 
ejemplo, ha generado mucho empleo a modistas, sastres, 
diseñadores, zapateros, estilistas… a mí me parece muy 
bueno. La salsa le ha abierto las puertas a otros gremios, 
que están cambiando el concepto tradicional del traje y 
la corbata. Cali, en cuestión de salsa, va a pasos agigan-
tados; y los que tienen que ver con el medio, tienen que 
ir al mismo paso. ”19

En algunos casos, el trabajo es considerable. De acuerdo 
con el sastre Nilson Silva, que comenzó con “Estrellas 
Mundiales de la Salsa”, Imperio Juvenil, Pioneros y ha 
trabajado con Delirio, Rucafé y “Tango Vivo”, él no se 
dedica a una sola escuela porque ha adquirido compro-
misos con varias: “Para qué me voy a comprometer con 
lo que no alcanzo, si la idea es quedar bien".20 

En conjunto, la participación en congresos, festivales, 
nacionales e internacionales, el Mundial de Salsa, el 
Salsódromo y los espectáculos mayores en Cali, han 
contribuido al desarrollo de esa industria y su mercado, 
que cada vez involucra más protagonistas, al mismo 
tiempo que ha consolidado el Baile Show de la Salsa, 
mientras el Estilo Clásico Caleño sigue sobre todo en los 
pies de los bailadores.

19 . Normally Sossa, que empezó diseñando para la escuela Son de Luz, 
también le ha confeccionado a las escuelas Imagen y Expresión, Cali Swing, 
Imperio Juvenil, Rucafé, Talento Oculto y a la Fundación Delirio. Entrevista 
con el autor. Cali, Febrero 13 de 2013.

20 . Nilson Silva, entrevista con el autor. Cali 2013.
Édgar y Yolanda, pareja de bailarines de la vieja guardia, han modernizado su vestuario, 
influenciado por las nuevas tendencias y su participación en grandes espectáculos.
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Transformaciones del baile y su impacto en el Vestuario

El Baile Show de la Salsa se deriva, como ya lo hemos 
dicho, de las transformaciones del Estilo Clásico Caleño, 
influenciado en un primer momento por la salsa en línea y 
el estilo L A “importados” de Puerto Rico y Los Angeles. Y 
luego por el Ballet, gracias a la formación de los egresados 
de Incolballet y su acercamiento a la salsa. Todo esto 
ocurre simultáneamente con la expansión de la industria 
del entretenimiento en el marco de la globalización, que 
a su vez, motiva e impulsa a los bailarines y las escuelas 
cuando se les abren las puertas en otros países a donde 
pueden llevar sus propuestas dancísticas21. Es en realidad 
un movimiento en doble vía porque las mudanzas esta-
blecidas hasta ahora, han contribuido al crecimiento de 
esa industria con una nueva oferta generada desde Cali.22

21 . Delirio, con su magno espectáculo, ha sido presentado en China, Esta-
dos Unidos, Brasil, Argentina, Ecuador, Panamá y varios países europeos. 
Por otro lado, “El Mulato” y su escuela Swing Latino han recorrido unos 40 
países en cuatro continentes. Con su baile y sus coreografías han ido hasta 
Rusia, Brasil, China, Japón, Estonia, Letonia, Lituania, Kazajistán, Bulgaria, 
Egipto, India, Corea, Turquía, Isrrael, Inglaterra, Australia, Austria, Alemania, 
Suecia, Noruega, España, Francia y Portugal, además de Estados Unidos, 
Costa Rica, Trinidad y Tobago, República Dominicana, Cuba, Puerto Rico, 
Honduras, Panamá, Venezuela, Perú, Chile, Uruguay, Argentina y otros 
más, incluidos países africanos como Boswana, Namibia y Mozambique. 
En el 2013 recorrieron 28 países donde presentaron 86 funciones, además 
de 95 actuaciones en Colombia. (Datos suministrados por Luis Eduardo 
Hernández “El Mulato” - Entrevista citada). 

22 . En los últimos años se ha producido una desbandada de bailarines 
caleños fuera del país. Consultados varios directores de escuelas, para 
mediados del 2015 se calcula que hay unos 700 bailarines entre hombres 
y mujeres, trabajando en Ecuador, Chile, Argentina, Dubái, Canadá, Estados 
Unidos, España, Francia, Inglaterra, Italia, Israel, China, Japón, Australia 
y Turquia, donde más hay. En pocas palabras, la ciudad se convirtió en 
exportadora de talento humano especializado en el Estilo Clásico Cale-
ño y el Baile de la Salsa Show. Aún no se ha dimensionado el valor y la 
importancia de este fenómeno que empezó en los años 90 y que parece 

La inserción del Baile Show de la Salsa o el Baile de la 
Salsa Show en el espacio global lo hace más competitivo 
y riguroso, distanciándolo radicalmente del baile social, 
aunque mantenga ciertos vínculos con él. Bajo estas 
condiciones, se impuso otra concepción en el diseño y 
la confección del vestuario como igual lo hemos expli-
cado y lo corroboran otras de nuestras fuentes. Poco 
a poco se han ido integrando nuevos criterios como la 
elasticidad, la plasticidad, la durabilidad y la caída de los 
materiales, en tanto propiedades físicas, pero también 
en su relación con el cuerpo para definir la absorción, la 
ventilación y la temperatura, sumado a las características 
antropométricas y biomecánicas como la altura, el peso y 
el volumen, que se aplican para el vestuario, el calzado y 
los accesorios. Si bien, estos aspectos técnicos y concep-
tuales siguen siendo abordados de manera más intuitiva 
y empírica que “científica”, de todos modos representan 
un avance con respecto a décadas anteriores, aunque 
no estamos todavía en condiciones de establecer una 
tipología del vestuario con base en ellos.

De acuerdo con la diseñadora Evelyn Aldana, “la concep-
ción del vestuario ha cambiado 100%. La vieja guardia 
no manejaba conceptos. El diseño ha evolucionado para 
mejorar la estética del movimiento, aunque muchos 
bailarines no lo toman en cuenta” (…) “Hoy en día se usan 
otros materiales como las licras, esenciales para el ajuste; 
el satín strech para la elongación; y el podesuá, que es 
una tela económica. Para adornar, creamos las flores de 

incrementarse cada vez más. En el futuro habrá que narrar la experiencia 
de estos colombianos que salieron, “lanza en ristre”, a conquistar el mundo 
con sus pies.

"...Poco a poco se han 
ido integrando nuevos 
criterios como la 
elasticidad, la plasticidad, 
la durabilidad y la caída 
de los materiales, en tanto 
propiedades físicas, pero 
también en su relación 
con el cuerpo para 
definir la absorción, 
la ventilación y la 
temperatura..."

tela y cinta surcidas; las lentejuelas y la pedrería que se 
adhieren con el trabajo manual, es lo que prefiero”. 23

Aunque se siguen usando ornamentos de épocas pasadas 
como los flecos y los boleros, estos también han sido 
modificados, creando las góndolas que son boleros en 
círculo, o poniéndolos en diagonal y de distintos colores. 
De todas maneras, como concluye Evelyn Aldana, “los 
bailarines deben sentir respeto por el traje".

Reiteramos que, a lo largo del último periodo analizado, 
ocurrieron las modificaciones más importantes para los 
bailarines. Aunque también ha habido cambios por parte 
de los bailadores, en éstos ha predominado el baile al 
piso donde igual se despliega una gran creatividad en la 
diversidad de los pasos y las figuras, algunas de las cuales 
han sido influenciadas por el show de los bailarines, al 
mismo tiempo que éstos incorporan pasos y figuras de 
los bailadores. Pero como el baile de los bailarines es 
para el show, se imponen la espectacularidad de los 
movimientos, un alto grado de dificultad en la ejecución 
de los mismos y un vestuario no sólo colorido y vistoso, 
sino resistente a las nuevas exigencias. Encontramos 
así una relación directa entre el Baile Show de la Salsa y 
el vestuario, lo cual a su vez determina el uso de ciertos 
materiales acordes con los requerimientos del bailarín 
y su cuerpo. 

Las principales innovaciones en el baile determinado por 
la necesidad del show se producen con las alzadas, los 
vuelos y las coreografías con acrobacias, situadas más 

23 . Evelyn Aldana, entrevista citada. Cali diciembre 2012.
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en el aire que en el piso. Esta tendencia requiere una 
mayor elasticidad y preparación física del bailarín para 
ejecutar movimientos que la vieja guardia ya no puede 
hacer. Si bien, estos últimos incluían algunas cargadas 
en sus coreografías, lo principal en su espectáculo era el 
baile al piso. Como relata “Trapito”: “Antiguamente, las 
acrobacias no las hacíamos en el aire, sino en el suelo. 
Mientras bailábamos y sonaba el piano o el bongó, había 
uno que decía “¡al piso!”, entonces nos tirábamos a hacer 
cada uno su figura”24.

Las nuevas generaciones, cuyo máximo exponente y líder 
ha sido Luis Eduardo Hernández “El Mulato”, invirtieron 
el orden destacando los vuelos, las alzadas y las acroba-
cias con los riesgos que implican25. Simultáneamente, se 
aceleró el baile al piso, de las rodillas hacia abajo, con una 
gran vistosidad en la velocidad de los pies ocasionado por 
la aceleración de la música, a mayores revoluciones por 
minuto que la grabación original 26. Paradójicamente, el 
espectáculo se monta no con música nueva, ni de la salsa 
balada, tampoco con la salsa hecha en Cali, sino con las 
antiguas creaciones de la “salsa dura” y sus máximos 
representantes (Celia Cruz, La Lupe, Tito Puente, Joe 
Cuba, Joe Quijano, los hermanos Palmieri, Richie Ray & 
Bobby Cruz, Cortijo, Oscar de León, El Gran Combo…)

24 . José Félix Molina “Trapito”, entrevista citada.

25 . Han sido frecuentes las lesiones de los bailarines, debido a la intensidad 
de las competencias, las tensiones propias del espectáculo y la falta de una 
preparación física y mental adecuada, entre otros factores.

26 . Esta práctica, heredada de bailadores y bailarines de los años 60-70 
que alteraron la velocidad de ciertas canciones, se generalizó en las nuevas 
generaciones afectando todas las que necesitan para su exhibición.

Si el Estilo Clásico Caleño se caracteriza por el baile al 
piso, y la agilidad de los pies, con el énfasis puesto de la 
cintura para abajo, bajo el imperio de la ley de la gravedad 
y sus límites, el Baile Show de la Salsa desarrollado en 
Cali superó sus limitaciones, activó todas las partes del 
cuerpo adoptando diferentes posiciones, moviéndose 
en diferentes direcciones, incluso contra la ley de la 
gravedad. De ahí el éxito de su espectacularidad que 
requiere de un vestuario diferente, que pueda aguantar 
el trajín y las exigencias de los movimientos.27

Una vez más, es necesario decir que muchas de tales 
gestualidades y figuras existen desde tiempo atrás, o 
provienen de distintos ámbitos como el cine y la gimnasia 
olímpica, o de la tradición callejera de bailes populares, o 
del baile de la salsa estilo Los Ángeles (L A) y Puerto Rico 
que se “importaron” de los congresos internacionales y 
hoy hacen parte del aprendizaje de todas las escuelas. En 
realidad el Baile Show de la Salsa es el resultado de un 

27 . Para la articulación con la pareja, “El Mulato” sitúa los movimientos 
bailables en cuatro partes del cuerpo (en cuanto expresión de una kinesis 
codificada): las partes bajas en el baile al piso, manteniendo “los pies sobre 
la tierra” como en el punta talón y los cruces de los pies, por delante, por 
detrás, o con los pies rápidos en los piques y repiques, los giros y las vueltas. 
La parte media, cuando la pareja es cargada entre la cintura y el pecho como 
en “la toalla” y “la sombrilla”, dos figuras frecuentes en sus coreografías. La 
parte alta, cuando va entre el pecho y los hombros o la cabeza, como en “el 
pescao”, “el tornillo” y “la estrella”, tres figuras trabajadas en la escuela. Y 
las acrobacias propiamente dichas, como hacen en “la culebra”, “el salmón” 
y “el helicóptero” cuando la pareja es lanzada y “vuela” por encima de la ca-
beza. Obviamente, no se trata de límites rígidos pues muchos movimientos 
alcanzan a pasarse de una parte a otra, aunque el inicio o el énfasis de la 
figura se mantiene en una de ellas. Esta tipología de las partes del cuerpo, 
asociadas con las figuras y coreografías propuestas, pueden ser un punto 
de partida para una posible tipología de los componentes del vestuario, 
tema que escapa a nuestras posibilidades y objetivos. 

sincretismo danzario donde convergen ´múltiples tradi-
ciones musicales y bailables de distintas épocas y proce-
dencias. Y así como varios tiempos históricos confluyen 
en él, diversas memorias corporales hacen parte de su 
entramado, incluyendo desde las artes circenses y el 
ballet (el último invitado) hasta las danzas folclóricas,el 
tango, el fox trot, el swing, el erotismo de las rumberas 
cubanas, el mambo y la guaracha que llegaron por la 
vía del cine mexicano; pero también el pasodoble y el 
bolero, el chachachá, la pachanga, el boogaloo, el son 
montuno y el guaguancó, y más recientemente el hip 
hop y la salsa choke, que les escuelas han aprovechado 
para sus propuestas. 

Asimilar todo, ha tomado su tiempo. El ímpetu de las 
nuevas generaciones de bailarines y su audacia para 
inventar lo que nadie ha hecho o recrear lo que otros han 
repetido, también hacen parte del proceso. Parece como 
si los animara un extraño placer por enfrentar la dificultad 
para poder expresar con el cuerpo figuras extraordinarias 
y movimientos extremos donde siempre están latentes 
el riesgo y el error. En esa negociación simbólica con 
tantos y tan diversos lenguajes, se ha integrado el baile 
entre hombres, con todo su potencial para el baile al piso, 
o para realizar las acrobacias con las que se transgreden 
las formas convencionales de bailar la salsa. Algo inad-
misible en el pasado. 

Muchos ejemplos circulan profusamente por internet 
de donde son tomados para copiarlos o adaptarlos. Sin 
embargo, algunas escuelas se esfuerzan por crear su 
propio repertorio mediante la combinación de distintos 

fragmentos con los que se ensamblan las innovaciones, 
yuxtaponiendo algunos pasos del Estilo Clásico Caleño 
con un giro o una vuelta tomada del estilo L A y alguna 
figura media o alta producto de su “cosecha” en talleres, 
laboratorios de creación y experimentaciones con el 
cuerpo. Otro tanto sucede con el vestuario, en un proceso 
análogo de negociaciones e inventivas compartidas.

Cambios intensos que van desde la adopción de recientes 
materiales y la búsqueda de intrépidos diseños, hasta 
combinaciones inéditas en los colores, uso de accesorios 
y renovación del calzado. 

El Vestuario: Un Proceso Creativo 

Al mismo tiempo con las innovaciones en el baile, se dan 
las transformaciones más importantes en el vestuario 
a través de un proceso que va de la idea y el boceto a la 
selección de los materiales, la escogencia de los colores, 
la confección, la revisión y las pruebas, y la corrección final. 
Al respecto, Normally Sossa declara que: “La escuela y 
los bailarines vienen con una idea, y aquí la desarro-
llamos. Partimos de la canción o la temática y del show 
que quieren presentar". Pero el proceso creativo a su vez 
requiere de máquinas y equipos para el corte, la costura 
y el acabado de las piezas, como lo reconoce la modista 
Pilar Durán: “Inicialmente usaba mi máquina familiar, 
casera, en la que hacía puntada recta y luego el zic zac. 
Después adquirí dos máquinas, la plana y la fileteadota 
para mejorar los acabados y hacerlo más rápido. Con la 
fileteadora se hacen todas las uniones, se cierran telas 
elásticas y mejora el acabado de todo tipo de prenda. Con 
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la plana se cosen telas rígidas, se asienta y se pega la cinta 
millaré, un adorno que va sobre la prenda. Depende si la 
tela es gruesa o delgada, se usan las agujas y los hilos; hay 
hilos más gruesos que otros”.28 Según ella, “El proceso 
para hacer un vestuario comienza con la información 
sobre el ritmo a bailar. Si es salsa usamos colores vivos: 
naranja, rojo, fucsia, azul turquesa y otros que simbolicen 
alegría. Trato de combinarlos con dorado o con plateado 
para que sea más vistoso. Uso también boleros o flecos 
combinados con pedrería o lentejuelas”.

Al ganar una mayor conciencia sobre el cuerpo a exhibir y 
sobre las características del espectáculo, el conjunto del 
vestuario y sus complementos ha generado una nueva 
estética como forma de representación para la exposi-

28 . Pilar Durán, entrevista citada.
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Pilar Durán frente a la maquina en su taller preparandose para la 
confección de una prenda. Cali 2013

ción pública de los bailarines, que tiene como protago-
nistas la imagen corporal a proyectar y el Baile de la Salsa 
Show. Una estética ya generalizada, a veces replicada por 
escuelas y academias, total, o parcialmente.29

Todas las transformaciones señaladas con respecto al 
baile en el último periodo, han incidido directamente en 
la concepción del vestuario, aunque es diferente diseñar 
para los hombres que para las mujeres. “La mujer puede 
tener mucha más variabilidad – afirma Wendy Elizabeth 
Perea, bailarina y diseñadora - mientras que el hombre 
en su traje es más elemental: pantalón - camisa, pantalón 
- chaleco, camisa - pantalón, saco".30 

De acuerdo con Pilar Durán “Las mujeres, normalmente, 
tienen una medida muy pareja: son XS o S. La diferencia 
es medio centímetro. Para las tangas se usa lycra. Se 
busca que la tela sea “al hilo”, es decir, se ubica el ancho 
de la tela que es el lado más angosto y se pone a lo largo. 
Como ya hemos tomado la medida de la bailarina, se corta 
sobre el molde la parte de adelante y la de atrás. Luego 
se unen en la fileteadora y se pega el resorte de cintura 
y pierna con hilos del mismo tono del vestido. Después 
se asienta en la máquina plana. Para la realización del 
vestuario femenino se tiene en cuenta además la copa y 

29 . Por ejemplo, luego de que ”El Mulato” se tinturara el cabello de color 
rubio, muchos de los integrantes de otras escuelas siguieron esa moda 
hasta hoy. Incluso un grupo de jóvenes bailarines japoneses se presentaron 
en el Mundial de Salsa en Cali 2009 con el mismo corte y color del cabello, 
del modelo seguido.

30 . Wendy E. Perea. Entrevista con el autor. Cali, febrero 13 de 2013.
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Nilson Silva tomando las medidas a uno de sus clientes, en su taller en el barrio El Diamante. Cali, febrero 2013.
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el contorno del busto; la cintura alta y la baja; y la exten-
sión y elongación de los flecos".31 

Según Ofelia Mosquera, coordinadora de vestuario en la 
Compañía Artística Rucafé y la Fundación Delirio, “es más 
fácil diseñar para las mujeres, porque hay más libertad, 
se puede soñar y darle más vida al diseño. Lo complejo 
es que hay que hacer más cosas, porque tienen más 
elementos, pero también hay más opciones para crear. 
En cambio, para los hombres hay más limitaciones porque 
no hay mucho que hacerles; todo es más tradicional, 
más conservador. Además, el cuerpo está más cubierto 
y no hay tantos elementos como en el vestuario de las 
mujeres".32 Sin embargo, para los hombres hay otras 
maneras de resaltar algunas partes del cuerpo aunque la 
piel no sea lo más directamente visible como lo reconoce 
Camilo Zamora, bailarín y diseñador de Rucafé y Delirio: 
“El pantalón muy ajustado nos hace ver bonita la cola. 
Bailarín que se respete tiene buena pierna, entonces 
hay que mostrarla. Lo que no utilizamos ahora son los 
pantalones campana porque ahora nos gusta más el bota 
tubo. En los años 70 la tela no era flexible, sino rígida, y 
era mejor hacer bota campana porque daba mucho movi-
miento; pero ahora, como se ha acelerado tanto el baile, 
ya no se necesita que el pantalón se mueva tanto abajo. 
El movimiento de los pies se resalta con el calzado, por 
eso se están usando muchos colores y se ha subido el 
tono de los zapatos".33

31 . Pilar Durán, entrevista citada.

32 . Ofelia Mosquera. Entrevista con el autor. Cali, Febrero 22 de 2013.

33 . Camilo Zamora. Entrevista citada.

A pesar de que algunos lo puedan considerar sencillo, 
la complejidad en la confección del vestuario masculino 
se revela en la explicación del sastre Nilson Silva cuando 
afirma: “Comenzamos tomando las medidas, que es el 
primer paso. Empezamos con los largos de la prenda, que 
varían dependiendo del traje que se va a hacer y el gusto 
de los bailarines. Si es un saco, un chaleco, un pantalón… 
Por ejemplo, hay pantalones que van tallados hasta la 
cintura para hacer juego con el chaleco y la pretina. Pero 
Antes de coser trazamos un molde. A partir del molde se 
van haciendo los cambios necesarios a la prenda y las 
adaptaciones para cada cliente”34. 

Al precisar la relación entre el molde y la confección del 
vestuario como dos momentos distintos de una misma 
secuencia, Nilson Silva agrega:“Sobre el molde se trazan 
las partes del traje: la espalda, las mangas, los talles, 
las solapas, los bolsillos y las pinzas para que la prenda 
entalle. La manga y la espalda son muy importantes por 
el movimiento que hace el bailarín al abrazar a la pareja, 
hacer giros y dar vueltas. Si queda muy ajustado, se difi-
culta y el traje se puede romper. Antes había muchos 
inconvenientes con eso. Ahora, dependiendo de la tela, 
si estira o no, se aumentan o disminuyen las medidas. 
Se mide también el contorno del pecho, la cintura, y 
vamos bajando sobre el cuerpo. Si la prenda tiene cola, 
se proyectan sus medidas. Medimos el largo de la espalda 
y del talle, para lograr la misma curva en la prenda. Es lo 
que le gusta al bailarín, que el traje se ciña al cuerpo”. Al 
continuar su descripción, Silva complementa con detalles: 

34 . Nilson Silva, entrevista con el autor. Cali, Febrero 13 2013.

“También se mide el contorno de la sisa. Eso es primor-
dial en el traje porque ahí se concentra el movimiento 
que el bailarín le exige a la prenda. Por eso diseño los 
sacos adaptados para cada uno. No es lo mismo hacer 
un saco clásico para una determinada persona, que para 
un bailarín; es muy diferente”35.

“En épocas anteriores, el vestuario era más básico para 
hombres y mujeres – dice Wendy E. Perea - a pesar de 
que para ese tiempo el traje era espectacular. Ha evolu-
cionado lo que tiene que ver con el brillo, la lentejuela, la 
pedrería, todos los elementos que se pueden sobreponer 
en la tela, y le dan la vistosidad que antes no tenía. De 
todas formas, la moda siempre es cíclica: volvemos, pero 
a lo que estamos volviendo siempre se le agrega algo 
diferente".36

Otro de los cambios identificados consiste en la inter-
vención cada vez mayor de profesionales del diseño de 
vestuario. “Antes, cada persona se encargaba de hacer 
su propio traje, lo que a cada uno le gustara ponerse para 
llamar la atención. Los hombres con los zapatos blanco y 
negro y el traje blanco. Las mujeres con boleros, blondas, 
encajes. Hoy, todo el proceso es más complejo".37 Ofelia 
Mosquera por su parte, considera que: “Siempre los trajes 
de los bailarines se hacen bajo un concepto, dependiendo 
de qué se quiera mostrar y qué se quiera transmitir al 
público. Los diseñadores trabajan en función de eso”38.

35 . Nilson Silva, entrevista citada.

36 . Wendy E. Perea. Entrevista citada.

37 . Wendy E. Perea. Idem. 

38 . Ofelia Mosquera, vestuarista. Entrevista citada.

Al igual que a los bailarines, es necesario considerar los 
ritmos a bailar, el espectáculo del que hacen parte y el 
público al que está dirigido. Como afirma Ofelia Mosquera, 
“siempre hay que pensar en el público y en qué le puede 
gustar, así se esté preservando un concepto".39

Con respecto a los materiales, es evidente la necesidad de 
usar telas con elongación, pero resistentes, que soporten 
movimientos llevados al límite del esfuerzo corporal. 
En esto coinciden la mayoría de los entrevistados. Lo 
argumenta Normally Sossa cuando expresa: “debemos 
tener en cuenta la tela con la que vamos a confeccionar; se 
necesita una tela con mucha elongación, una lycra. De ahí 
sacamos el molde, porque para cada pieza hay que sacar 
un molde. Aunque hay telas costosas que no se consiguen 
fácil. Algunas pueden costar entre $50.000 y $75.000 el 
metro y hay que aprovecharlas bien al cortarlas".40 

Por su parte, la modista Pilar Durán, que cose para dife-
rentes escuelas, considera que “anteriormente, había 
bailarines y bailadores que usaban mucho satín; hasta 
los vestidos de las chicas eran hechos en satín. Ahora se 
usan telas elásticas para la ergonomía del bailarín, que 
tengan movimiento y más elongación. Así como el baile 
fue evolucionando, así mismo evolucionó el vestuario. 
Mucho brillo, mezcla de boleros con flecos, mezcla de 
lentejuelas con piedras". Aunque como dice la modista, 
“el brillo es solamente para el vestido de baile, es como 
una regla, pues cuando les hago un vestido para salir, 
no permiten que le ponga brillo” Y luego agrega: “No 

39 . Ofelia Mosquera. Entrevista citada.

40 . Normally Sossa. Entrevista citada. 
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“Después del corte se cierra en la fileteadora 
y se termina en la máquina plana. Esta es 
la parte delantera, luego cortamos la parte 
posterior. Siempre hay que saber ubicar 
la tela: el lado que estira más se coloca 
horizontalmente. Ya tenemos las dos partes. 
Ahora nos inventamos una manga de un solo 
lado y preparamos la máquina".
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Normally Sossa
/ Diseñadora y Modista

al escenario. Los bailarines usan también el mayatex, una 
tela transparente muy delgada que adhiere a la piel y tiene 
un color semejante. Las bailarinas la decoran con pedrería 
y queda como si fuera una segunda piel".42

Para Nilson Silva, sastre de varias escuelas de baile, son 
necesarias “las telas brillantes. Lo más vistosas que sean. 
Al bailarín le gusta que se vea de lejos”. Y después de una 
pausa, da una puntada más en su descripción: “hay piezas 
que se hacen con satín stresch, una tela muy vistosa, 
elástica, brillante, que tiene muy buena caída. Es lo que 
busca el bailarín: que la prenda tenga movimiento, que 
no sea rígida".43

El Vestuario: Creación, Negociación y Eclecticismo

Los entrevistados coinciden en señalar que la creación 
del vestuario comienza con una idea sobre lo que se 
quiere o se pretende. Si es para una coreografía, una 
pareja, un bailarín solista o la puesta en escena de una 
gran obra. En éste último caso, es necesaria una inda-
gación previa sobre los personajes creados para poder 
elaborar los figurines y los bocetos. Si se aprueban se 
decide la base textil y los materiales a emplear. Tanto 
los figurines como los moldes, los bocetos y las fotogra-
fías son recursos comunes utilizados durante el proceso 
creativo que concluye en la confección del traje. De todas 
maneras, la variedad de conceptos y métodos de trabajo 

42.   Florinda Franco, empleada del almacén Aleyda Osorio, es la encargada 
de atender las necesidades de los bailarines en cuanto a las telas y los ma-
teriales a usar para el vestuario. Entrevista con el autor. Cali, junio 1 de 2013. 

43 . Nilson Silva. Entrevista con el autor, Cali, Febrero 13 2013.

siempre las telas brillantes se deben usar en la totalidad 
del vestido. En un vestuario de dos piezas, por ejemplo, el 
brasier puede forrarse con una tela brillante que no tenga 
elongación; pero no se puede usar la misma tela para la 
tanga que sí debe tener elongación”.41

De acuerdo con Florinda Franco, “el satín licrado lo utilizan 
mucho para los pantalones pues cuando ellos bailan y se 
mueven no se les rasga. Además, hay diferentes colores 
fuertes que a ellos les gusta porque resaltan cuando salen 

41.   Pilar Durán. Entrevista con el autor, Cali, Febrero 13 de 2013. Como 
modista ha confeccionado vestuario para Estrellas Mundiales de la Salsa, 
Swing Latino, Combinación Rumbera, Salca, Nueva Dimensión, Imperio 
Juvenil, Tango Vivo, Salsa Viva, Ensálsate, Delirio, Rucafé, Sembrando 
Estrellas, Matices, Impacto Latino, Cali Descarga… también a los japoneses, 
a Fuego en los Pies de Barcelona, España, y a Qué Chévere de Argentina. 
Como puede verse, no sólo los bailarines se han internacionalizado.
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Las telas brillantes de diferentes colores con lentejuelas han ganado 
importancia para el vestuario por su vistosidad.
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caracterizan la producción del vestuario entre los diseña-
dores y confeccionistas de Cali, como se aprecia en sus 
declaraciones al respecto.

En este último periodo, correspondiente al siglo XXI, los 
bailarines (y los directores de las escuelas) no sólo bailan, 
sino que aportan su imaginación para el diseño y crea-
ción del vestuario. Así lo reconoce el sastre Nilson Silva 
cuando afirma que “el bailarín siempre está pensando en 
verse diferente. Ellos dicen: no quiero verme igual que 
todos. A ninguno le gusta que yo muestre lo que ellos 
quieren vestir. Me dicen: ‘don Nilson, que lo mío nadie lo 
vea’. Cada quien quiere impactar con lo suyo. Yo se los 
respeto y trato de no hacer lo mismo para todos. A cada 
quien le doy una asesoría, para que se vean distintos (…) 
Aquí, uno tiene que innovar con ellos, quitarle, ponerle, 
interpretarles, que sin solapa, con solapa… les pregunto: 
‘¿y cómo se llama eso?’, y me dicen: ‘no sabemos, pero 
hágame algo raro que quede bien’”. 

Nilson Silva admite que los directores de las escuelas 
juegan un papel decisivo en el concepto del vestuario. 
“Por ejemplo, me gusta trabajar con doña Martha, la 
directora de Pioneros- dice Silva - porque a ella le gusta 
innovar aunque le resulte más costoso. No le importa el 
precio, sino salir bien presentada".44

Normally Sossa costura su testimonio y mientras 
elabora una pieza nos dice: “En los trajes de salsa se 
utiliza mucho la lycra, las telas con elongación, no telas 

44.   Nilson Silva, entrevista citada.

rígidas, sino elásticas, que le permitan la movilidad a 
los bailarines. Usamos insumos como el millaré y otras 
cintas, la pedrería, las plumas, los flecos, los apliques, los 
encajes, las lentejuelas y los lentejuelones, que son más 
grandes. Y por supuesto, los insumos básicos: botones, 
cierres, hilos, cordones, resortes, sobre todo para decorar 
y destacar el carácter artístico. A un traje normal, no le 
colocamos piedras, ni lentejuelones, ni plumas".45

Marta Tangarife, modista y costurera que confecciona los 
trajes para sus dos hijas bailarinas y otros compañeros, 
asume su labor con entusiasmo al igual que sus colegas 
de oficio".Me apasiona la costura, la modistería, me 

45 . Normally Sossa. Idem. 

Diferentes insumos para el vestuario en el Almacén Aleyda Osorio, 
Barrio San Nicolás. (Cali, junio 2013).
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encanta armar una prenda y verla lucir después – afirma 
la señora Marta -. Lo hago no sólo por lucrarme sino por 
pasión, porque me gusta. Y los muchachos colaboran 
siempre, esto lo hacemos entre todos, aunque yo soy 
la que costuro y confecciono. Pero primero los escucho, 
analizo sus cuerpos, la talla, los brazos, dibujamos algo, 
les tomo las medidas y así empezamos. Despúes me 
alegro con ellos".46

Como ya se dijo, hay una correlación entre el cuerpo y 
la creación del vestuario y entre éstos y los materiales a 
usar. Según la modista Pilar Durán, lo primero que hace 
“es conocer la bailarina, inclusive antes de que compre 
las telas, porque no toda tela brillante se debe usar en 
la totalidad del vestido. Por ejemplo: si vamos a usar un 
traje de dos piezas, el brasier y la falda, se puede utilizar 
una tela brillante que no tenga elongación, para forrar 
el brasier; pero no se puede usar la misma tela para la 
tanga, porque se necesita elongación. Es una combina-
ción de varias telas. También puedes usar lycra brillante 
para el brasier, o unas mangas, y la tanga. Para hacer 
un mambero, los boleros pueden ser de una tela rígida, 
porque es necesaria para que queden duros, y tengan 
vuelo y movimiento (…) El mambero depende de otras 
cosas como la canción, las cargadas, y hasta de la coreo-
grafía completa, porque se les puede enredar; entonces 
hay que adaptarlo de acuerdo con los giros...”47

46 . Marta Tangarife, entrevista con el autor. Cali 2009 - 2013.

47.   Pilar Durán. Idem.

Para todos, el eclecticismo parece ser uno de los princi-
pios que rigen el diseño y la confección, de acuerdo con 
el cuerpo del bailarín, el ritmo a bailar y otros criterios 
que surgen poco a poco durante las interacciones entre 
directores, bailarines, diseñadores, sastres y modistas. 
Por lo visto, la creación del vestuario es un proceso de 
negociación, algunas veces con cierto carácter experi-
mental como afirma Nilson Silva: “al hacer una solapa 
puede surgir una combinación entre esmoquin y pingüino. 
O al hacer unas pretinas anatómicas que se ajustan al 
cuerpo del bailarín y le dan la curva en la parte supe-
rior del pantalón, teniendo en cuenta que los bailarines 
utilizan la pretina alta para resaltar su figura"48. “En otras 
ocasiones – continúa Silva - uno hace una prenda y ellos 
la decoran como lo hicieron los muchachos de la escuela 
Pioneros del Ritmo cuando les propuse usar botonería 
vistosa que le da vida al vestuario (…) Muchas prendas 
me llegan lisas, sin forma. Según el cuerpo y el estilo de 
baile, lo voy adaptando. Quitamos fragmentos de una 
prenda y se los ponemos a otra para irla transformando. 
A veces, no sabemos cómo llamarla porque tiene de todo 
un poco, y eso le gusta a los bailarines".49

48 . Nilson Silva. Idem.

49 . Nilson Silva. Idem.
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Los colores

Otro de los aspectos que ha sufrido una transforma-
ción radical en la concepción y el diseño del vestuario, 
es el uso de los colores, ya sean primarios o derivados 
de distintas combinaciones. Creemos que, en este caso 
como en otros alusivos al diseño y la confección, el uso 
de los colores obedece más a la intuición y la experiencia, 
que a las reglas de la teoría del color. Ignoramos hasta 
qué punto, el conocimiento por parte de los bailarines del 
círculo cromático y las propiedades del color (cromatismo, 
luminosidad y saturación), determinan sus decisiones 
en procura de la armonía, el contraste u otros efectos. 
Probablemente, sus códigos de percepción se rigen por 
lógicas distintas, que merecen una investigación otra, 
considerando las subjetividades de las que hacen parte 
en nuestro contexto social y cultural, como se aprecia en 
los siguientes puntos de vista.

Lo que sí se observa actualmente es que los colores y 
las combinaciones entre ellos parecen no tener muchos 
impedimentos, teniendo en cuenta que, culturalmente, 
se suelen asociar con ciertos significados, simbologías y 
representaciones. Ofelia Mosquera por ejemplo, consi-
dera que “hay que despertar sensaciones por medio de 
los colores. Los colores muy grises y muy oscuros indican 
un pensamiento triste. Los verdes, azules, naranjas, 
sugieren emociones alegres. Uno juega con los colores 
pensando en el público y en los bailarines, qué les puede 
gustar o no".50

50 . Ofelia Mosquera. Idem. 

Normally Sossa teje su relato frente a la maquina mien-
tras afirma que: “En la salsa hay que usar colores vivos, y 
entre más brillo y más colorido, mejor; si es mambo, lleva 
el naranja, el verde, morado, amarillo, fucsia, colores muy 
fuertes (…) Anteriormente predominaba el color negro 
en los trajes de salsa, pero no soy partidaria de usarlo 
tanto porque oscurece la tarima. Se usaban bastante 
los colores básicos, ahora ya no; en la salsa empleamos 
colores alegres, tropicales y los combinamos de dife-
rentes maneras. Esas combinaciones llaman mucho la 
atención. ”51

Pero en la nueva codificación cromática que parece haber 
en la comunidad de bailarines, sastres y modistas, el uso 
de los colores depende de los ritmos a bailar. Como dice 
Normally Sossa “según la presentación, así mismo tiene 
que ser el color en el vestuario. Para bailar tango o paso-
doble, los colores son más serios, ahí sí se usa el negro 
con el rojo y el brillo; o éstos, combinados con el blanco".52 

De acuerdo con Pilar Durán, “El proceso para crear un 
vestuario empieza por saber qué música van a bailar 
para escoger los colores. Si es una salsa fuerte buscamos 
colores vivos: naranja, rojo, fucsia, azul turquesa, colores 
que llaman a la alegría. Trato de combinarlos con dorado 
o plateado para que el vestuario sea más explosivo. Uso 

51 . Normally Sossa. Idem. 

52 . Normally Sossa. Idem.

“En el vestuario para el mambo usamos los 
colores verde, naranja, morado, amarillo, 
fucsia, colores muy fuertes. El color del 
vestuario depende del ritmo a bailar. Las 
características de este traje son: la falda 
con boleros para que den movimiento; las 
mamberas del brazo, el panty y el brasier".
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boleros o flecos, combinados con pedrería y lentejuelas. 
Muchas veces ellos me traen un diseño y se los corrijo".53

Wendy Elizabeth Perea afirma que “en el proceso de crea-
ción uno se imagina telas, texturas, colores, contrastes; 
cuando se crea el boceto o el figurín final, le sugiero a las 
personas que quiero una tela pesada, liviana, un velo, 
materiales brillantes, etc ; y a partir de todo eso, ellos 
compran los insumos".54

Sobre la participación de los bailarines en la elaboración 
del vestuario hay diferentes posturas, pero lo cierto es 
que por intuición y búsqueda han encontrado “fórmulas” 
económicas y funcionales que, con su imaginería les 
permiten transformarse para enfrentar el público y el 
jurado. Para algunos, el proceso comienza con la idea 
básica de los “artistas”, que se va transfigurando o enri-
queciendo en la interacción con el diseñador, el sastre o 
la modista. Según Wendy Perea, “cada persona tiene su 
gusto, por eso hacen sugerencias y uno las acoge, aunque 
no todas. Algunos prefieren que se vea más el cuerpo, que 
la tela le dé movimiento, que el pantalón no les quede tan 
ajustado para tener más movilidad en los pies. Se trata de 
buscar que a todo el mundo le agrade lo que uno diseña 
y que todos se sientan bien”55

Para otros, la intervención de los bailarines tiene lugar, no 
al principio sino después. Ofelia Mosquera, por ejemplo, 
cree que “ellos no conocen la fase inicial y entran en una 

53 . Pilar Durán. Idem. 

54 . Wendy E. Perea. Idem.

55 . Wendy E. Perea. Idem.	

etapa posterior cuando diseñadores y vestuaristas han 
avanzado bastante. La participación es más que todo por 
parte de los coreógrafos, para poder ver si un tocado les 
va a estorbar o no, si pueden realizar sus figuras como las 
tienen, si los movimientos se van a ver bien, pero es más 
una intervención del coreógrafo que de los bailarines” 56.

Puede apreciarse que la negociación no es sólo entre 
los actores (bailarines, directores, diseñadores, sastres 
y modistas), sino entre éstos y las modas, tendencias, 
estilos y modelos a seguir. Así lo evidencia Pilar Durán 
al retomar el hilo de su narración y hablar de algunas 
prendas confeccionadas por ella: “Aunque el mambero 
es originalmente cubano, aquí lo hemos modificado; ya 
no hacemos los boleros uno debajo del otro, sino que los 
colocamos en diagonal, atravesados, verticales o en caída 
(…) no me gusta hacerle a un bailarín lo que se pone otro, 
ni copiar de internet, exactamente, el mismo modelo. 
Gracias a la evolución que ha tenido el baile en Cali, ya los 
nuestros se codean, a nivel internacional, con las parejas 
de otros países. ¿Imagínense, en un congreso en España, 
salga Anna Kovalova o Ana Mattos con un vestuario muy 
hermoso, y venga un colombiano con el mismo vestuario? 
Sería muy penoso. Si les gustó la cola del vestido de Ana 
Mattos, la hacemos pero con un brasier diferente y le colo-
camos los flecos o los boleros en otra forma. Trato de que 
cada bailarín tenga su identidad y para eso me baso en lo 
que van a bailar, el color de la piel, la coreografía que van 
a montar, dónde se presentan, si es de día o de noche…”57

56 . Ofelia Mosquera. Idem. 

57 . Pilar Durán. Idem.

En su taller en el barrio San Pedro, Pilar Durán explica el proceso de la confección de un traje en el que la tanga se complementa con los boleros
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Otra de las características de la creación del vestuario es 
el carácter modular de algunas de sus piezas que permite 
ensamblar una misma prenda en diferentes conjuntos. 
Así lo corrobora Nilson Silva: “Ellos tienen una prenda y 
la usan de diferentes maneras: la utilizan con una camisa, 
con otra camisa, sin chaleco, con chaleco. Cuando uno 
les confecciona todo el traje son como cuatro prendas 
en una. Una vez bailan sólo con la camisa y el pantalón, 
otra vez se ponen el chaleco, en ocasiones el saco y el 
chaleco, otras veces bailan con toda la prenda, es decir, 
saco, chaleco, camisa y pantalón”58

Uno de los rasgos más significativos que diferencian el 
vestuario en este último periodo, comparado con los 
anteriores, es que se descubre más el cuerpo, tanto en las 
mujeres como en los hombres. Por eso son comunes el uso 
de tangas, strapless, shorts, bikinis, escotes profundos 
en la espalda, o en el pecho (para los hombres), además 
de los accesorios, tocados, pedrería y otros elementos 
empleados en el diseño y la confección, impensables en 
los periodos anteriores, sobre todo en los dos primeros. 
Pilar Durán, por ejemplo, ha creado faldas que sólo cubren 
la parte posterior, “para que cuando ella baile, se vea más 
cadenciosa la relación entre la melodía y el cuerpo. Para 
que se vea un vestuario bonito, que luce con el cuerpo. 
Aunque me gusta diferenciar los trajes de las niñas del de 
las adultas, porque las niñas no deben mostrar tanto”59

Ofelia Mosquera por su parte, considera que en la actua-
lidad “las mujeres muestran más piel gracias a los diseños 

58.   Nilson Silva. Idem.

59 . Pilar Durán. Idem.

del vestuario que las hace ver más sensuales y les ayuda 
en sus movimientos. Cada vez son más pequeños, dimi-
nutos, más mostrones, como decimos nosotros, sin llegar 
a la vulgaridad. Entre más destapen sus piernas, ellas 
pueden verse mejor. Los hombres se han pegado un 
poco a eso, pero el traje de ellos es más conservador, 
más tradicional".60

Aldemar Garzón, que sólo confecciona trajes femeninos, 
trabaja sobre las ideas y los dibujos que le lleven los 
clientes”. Ellos traen alguna forma de diseño o imágenes 
de internet y yo lo adapto, porque hay ideas que me 
surgen en el momento. Pero después de comprar la tela 
es que elaboro el diseño. Hago varios tipos de vestuario 
estándar: tres tallas pequeñas, tres medianas y tres 
grandes, luego se prueban y se corrige lo que haya que 
mejorar”. Al preguntarle si el vestuario ha evolucionado, 
admite que sí, pero se considera más conservador. “No 
soy tan mostrón como otros, ni creo que un traje tenga 
cinco colores; prefiero dejar más a la imaginación, que el 
vestido sea parte del espectáculo y no tanto el cuerpo de 
la bailarina. Al menos que haya un equilibrio y armonía 
entre ellos”61

Para Wendy E. Perea, “la diferencia con los bailarines de 
la “Vieja Guardia”, es que ellos son más recatados. Se 
pueden utilizar las mismas bases textiles y el mismo brillo, 
pero el traje para la mujer es más largo y cubre más el 
cuerpo. Ahora, para las jóvenes, hay trajes de dos piezas: 

60 . Ofelia Mosquera, vestuarista. Entrevista con el autor. Cali, Febrero 22 
de 2013.

61 . Aldemar Grazón, entrevista con el autor. Cali, julio 2015.

el brasier y la tanga que lo descubren. Actualmente, el 
vestuario tiene que ser más ceñido para resaltar la parte 
curvilínea de las mujeres; es lo que lo hace más atrayente 
al público. Aunque no se debe llegar a los extremos: ni 
al destape total hasta la vulgaridad, ni ser tan recatado, 
porque el espectáculo es un sueño, algo diferente de lo 
normal y cotidiano".62

De todos modos, la proliferación de tantos elementos 
en juego, incluidas las ideologías y las representaciones 
sobre la mujer, el hombre, y sus cuerpos, determinan que 
la creación del vestuario requiera de más tiempo para 
lograr buenos resultados. En palabras de Nilson Silva, 
“Uno puede cambiar, jugar, porque a mí me gusta jugar 
con la prenda, para que sea algo diferente, pero necesito 
tiempo. El que me traiga con tiempo los materiales yo le 
ayudo a que juguemos y va a quedar más satisfecho con 

62.   Wendy E. Perea. Entrevista citada. 
Sin dejar de lado la influencia mediática de la televisión y las redes virtuales, 
suponemos que, el “destape” para "mostrar más piel” en las mujeres co-
rresponde a un paso adelante en la conquista de su autonomía para decidir 
sobre su cuerpo, pero también puede responder a las nuevas actitudes, 
más liberales y “permisivas” de la cultura occidental contemporánea, 
sobre el cuerpo y la sexualidad, a medida que la secularización del mundo 
y la concepción laica de nuestra sociedad se han abierto camino entre los 
colombianos. Pero si aquí es posible, en otros países no. Sabemos que aún 
persisten en muchas culturas los tabúes y las restricciones sobre el cuer-
po femenino, como lo confirmó “El Mulato” durante sus viajes por Rusia, 
Kazajistán e Israel. “En esos países no se puede mostrar mucho “la carne 
de la mujer” como nos dijeron varias veces. Para firmar el contrato nos 
exigieron fotos del vestuario y ellos decidieron que trajes no podían ir. Por 
eso tenemos que adaptarnos a sus requisitos” (Luis Eduardo Hernández 
“El Mulato”. Entrevista citada). Al preguntarle si algo similar había ocurrido 
en Cali, respondió: “Cuando bailamos para ciertas fiestas de la élite nos 
cuidamos de no mostrar mucho; no porque lo prohíban, sino porque es 
otro contexto".
 

el trabajo. Todo radica en el tiempo".63 Además del tiempo, 
son necesarios el rigor, el cuidado y los conocimientos 
técnicos para el uso de las máquinas planas y fileteadoras, 
para el trabajo manual con que se producen los trajes. De 
acuerdo con la modista Margot Silva, “poner las lente-
juelas y brillantes es muy delicado, hay que trabajarlo más 
despacio porque la aguja las quiebra y se daña la máquina. 
No se puede hacer rápido como la costura normal” 64.

La decoración: accesorios y tocados 

Al hacer más elaborado el diseño y la confección del 
vestuario, ha ganado protagonismo la decoración de 
los trajes con el empleo de brillos, lentejuelas, lente-
juelones, mostacillas, cordones, tul para los boleros de 
las mamberas; cintas y millarés: brillantes, dorados, 
plateados y en colores; apliques, hilos y resortes; encajes 
para decorar el body o la copa del brasier; plumas para los 
tocados; encajes licrados adornados con piedras; flecos, 
velos, botones de diversas formas; cierres, boas, pedrería, 
flores… Todo en colores vistosos que se complementan 
con el maquillaje y el peinado, o el uso de tocados y acce-
sorios que realzan la identidad de los bailarines en el 
escenario. 

Puede decirse que la decoración es uno de los aspectos 
más evidentes en la evolución del vestuario de los baila-
rines de salsa en Cali. Como bien lo afirma Florinda Franco: 
“antes se usaba muy poco. Ahora decoran mucho con 

63 . Nilson Silva. Idem. 

64 . Margot Silva, entrevista con el autor, Cali, Febrero 13 de 2013.
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“Este traje está confeccionado en lamé. Hay dos 
clases de lamé: uno elástico y uno rígido. La falda y 
las flores son en satín rígido. Para las flores, se corta 
cada pétalo y se queman los bordes; finalmente, se 
unen para formar la flor. En los trajes usamos cinta 
millaré, piedras, perlas, lentejuelones, hilos dorados 
o plateados y una tanga interior en lycra. Cada traje 
es una historia y cada uno tiene su proceso".

Normally Sossa
/ Diseñadora y Modista

todo lo que les dé movimiento y vistosidad para resaltar 
el vestuario, porque no es sólamente la tela, sino la deco-
ración que ellos le pongan al traje".65

Algunas veces es necesario someter los materiales a 
procesos químicos como el tinturado para colorearlos o 
para combinar los colores. “Los apliques por lo general 
vienen blancos - afirma Florinda Franco - entonces se 
mandan a tinturar con el color que ellos quieran. En el 
Almacén de Aleyda Osorio se presta el servicio y tintu-
ramos la tela al color de la licra o de la mayatex que van 
a utilizar, para uniformar los colores”66 

Uno de los decorados más llamativos son los tocados, 
como lo señala Juan Carlos Gallego: “Empezamos por la 
idea; luego se diseña el tocado de acuerdo con el vestuario 
del bailarín. Usamos colores fuertes, neones y con brillos, 
para que no se opaque por la luz del escenario. Buscamos 
destacar el cuerpo y los atributos de los artistas comple-
mentado con un maquillaje también atractivo”.67

Para elaborar los tocados se emplean alambres dulces, 
fommi, telas, sobretodo el podesuá y plumas sintéticas 
que son más duraderas, algunas de ellas importadas y 
tinturadas con los colores requeridos, aunque el uso de 
las plumas es opcional dada su fragilidad y volatilidad. “En 
Ensálsate, por ejemplo - dice Gallego – hacemos tocados 

65.   Florinda Franco. Idem. 

66 . Florinda Franco. Idem. 

67.   Juan Carlos Gallego, fabricante de tocados y coordinador de vestuario 
para el espectáculo Ensálsate y la escuela Matices. Ha trabajado también 
para el Salsódromo y en eventos de “Hora Loca” (fiestas temáticas con 
vestuario y coreografía). Entrevista con el autor. Cali, Junio 1 de 2013.

en tela pero no con plumas porque son muy débiles. En la 
escuela Matices sí usamos muchas plumas para tocados 
en el baile de samba como estamos haciendo ahora (en 
el 2013 ), para el espectáculo ‘Transformes Review’, pero 
no son plumas naturales. Hay tocados para bailarinas y 
para pasistas. Tratamos de que sean livianos y cómodos; 
los más grandes son para las pasistas y pueden tener 
hasta 80 centímetros de alto y pesar de dos a tres kilos. 
Los de las bailarinas no pueden llevar más de 25 o 30 
centímetros porque ellas tienen más movimientos, van 
con su parejo y se lo pueden tumbar. Debe tenerse en 
cuenta que los tocados se colocan 10 o 15 minutos antes 
de que empiece el baile, y deben estar acordes con el 
tono del vestuario. Según el ritmo a bailar es la forma y el 
tamaño del tocado. Por ejemplo, si es ‘rueda de casino’ se 
dan muchas vueltas y puede caerse; lo que se pretende 
es que nunca se caiga un tocado en la tarima. ”68

68 . Juan Carlos Gallego. Idem. 
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La bailarina Claudia González luce un tocado compuesto por dos turbantes, rojo y dorado, hechos con tela de lentejuelas, y complementado con 
una base de tela blanca de la que se desprenden grandes plumas. El brasier fue confeccionado con tela licrada blanca y decorado con piedras 
cocidas al hilo.
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“Estos zapatos los hizo mi papá, Luis Alfredo Rivas. Él 
fabrica calzado para bailarines hace unos siete años. 
Comenzó diseñándolos para mí, y poco a poco se dio a 
conocer. Ahora trabaja para muchas escuelas de baile. 
Mis zapatos los hace con las nuevas telas, son flexibles 
y cómodos, pero precisos para realizar los pasos y las 
figuras con la velocidad que caracteriza el baile caleño 
de la salsa".

Jerson Rivas
/ Bailarín

El Calzado: Zapatero al Baile

Con respecto a los materiales para el calzado, también 
ha habido cambios e innovaciones como lo explica el 
fabricante Luis Rivas para esta investigación: “Antes se 
usaba más el cuero, ahora se utilizan telas y materiales 
sintéticos brillantes, pero el que quiere cuero se le hace, 
aunque sale un poco más costoso. Actualmente se usan 
muchas telas chinas escarchadas. Son brillantes y resis-
tentes… es lo que le gusta a los muchachos".69

Sobre las características del calzado el señor Rivas enfa-
tiza en que “debe ser liviano y flexible, zapatos suaves 
y cómodos, que tengan una terminación antideslizante. 
Para el show, deben ser brillantes, elegantes a la vista, 
que queden bien al pie. Que no sean tan delgados, ni 
muy puntudos, hechos con materiales flexibles que no 
se deshacen con el tiempo”.70

Así mismo, Jerson Rivas, su hijo y bailarín, se refiere a 
los zapatos: “Me gusta que me queden precisos, para 
uno estar estable a la hora de hacer figuras, coordinar los 
movimientos y mostrar la velocidad de los pasos. Por eso 
deben ser flexibles y cómodos. Los tacones también nos 
ayudan a los movimientos de talón".71

69 . Luis Alfredo Rivas, fabricante de calzado. Entrevista con el autor. Cali, 
febrero 22 de 2013. 

70 . Luis Alfredo Rivas. Idem. 

71 . Jerson Rivas, bailarín. Entrevista con el autor. Cali, febrero 22 de 2013.
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Hasta que se rompa el cuero

Por su parte, Camilo Zamora considera que “respecto al 
diseño del calzado, los zapateros están pensando más en 
la comodidad del bailarín y en la durabilidad del zapato; 
esas dos cosas van de la mano. Pero uno como artista 
piensa en la belleza del zapato, que es el acuerdo al que 
se llega con el zapatero. Por cuestiones estéticas, uno 
cambia los modelos, usa cordones brillantes, les pone 
suela transparente… El otro detalle es la duración, por 
eso decimos: vamos a darle zapato hasta que se rompa 
el cuero. ”72

Como ha podido constatarse a lo largo de esta investi-
gación y al final de este tejido que es el texto, podemos 
sentir que el Baile de la Salsa Show, o el Baile Show de 
la Salsa es no sólo un nuevo componente de la industria 
del entretenimiento. Ha llegado a ser el más alto grado 
de expresión escénica, representativa de una cultura 
popular urbana con una densa historia en Santiago de Cali 
y marca una nueva fase en la historia social y musical de 
esta urbe. Paralelamente, hay suficientes evidencias para 
afirmar que el vestuario y su evolución han sido funda-
mentales para los bailarines durante los cuatro periodos 
descritos, aunque en el último, los cambios se han inten-
sificado alcanzando niveles inéditos de sofisticación. En 
el vestuario, los bailarines invierten no sólo dinero sino 
deseos, expectativas, emociones y sentimientos, es decir, 
su subjetividad. En el baile y el vestuario hay una proyec-

72 . Camilo Zamora. Entrevista citada.

ción de su imagen personal, de su identidad individual y 
colectiva cuando pertenece a un grupo. 

Como dijo uno de ellos: “El vestuario es mi segunda 
piel”73. Por eso, podemos concluir que el vestuario es 
constitutivo de la identidad profesional del bailarín y del 
bailarín como profesional.

73 . Camilo Zamora, idem.

En el vestuario, los 
bailarines invierten no 
sólo dinero sino deseos, 
expectativas, emociones y 
sentimientos, es decir, su 
subjetividad.

Los niños de Mini Swing Latino en su sede. Los bailarines del futuro formándose desde ahora en escuelas y academias, heredaron una tradición 
bailable con las innovaciones aportadas por la experiencia internacional de sus maestros; enriquecida con las técnicas adoptadas del ballet y 
la danza clásica; y renovada con la evolución en el diseño y la confección del vestuario. Tres transformaciones ocurridas en el siglo XXI que sus 
antecesores no tuvieron… ni imaginaron.
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secuencia fotográfica
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EL TALLER

“Este es mi taller donde 
fabrico el calzado para 
los bailarines, junto con 
mi papá, Luis Rivas, mi 
hermano Gonzalo y mi 
hermana Lorena”. 

Luis Alfredo Rivas
/ Zapatero
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“El calzado de los bailarines de salsa es liviano y 
flexible. Debe ser suave y cómodo, que tenga una 
terminación antideslizante para que los muchachos 
no se resbalen. Para el show deben ser brillantes y 
elegantes a la vista. Deben quedar bien al pie, que 
no sea muy delgado ni muy puntudo. Éstos, por 
ejemplo, son muy livianos, fabricados con mate-
riales flexibles que no se deshacen con el tiempo”.

LOS ZAPATOS

“Usamos telas y materiales sintéticos. Trabajamos poco 
el cuero, pero el que quiere en cuero se le hace aunque 
es un poco más costoso. Actualmente, hay muchas telas 
chinas brillantes y escarchadas; además son resistentes 
y le gusta a los muchachos”.

“Primero, los bailarines me traen una idea. Luego con-
seguimos las telas, cortamos y cosemos. Esa es la guar-
necida. Ya cuando está el corte, se monta en las hormas. 
Hay hormas con las tallas de hombre y de mujer. Así, les 
materializo su idea”.

LOS MATERIALES
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“Aquí tengo dos diseños diferentes, 
al gusto de las personas. Estos, por 
ejemplo, van para Tuluá. Son para un 
grupo de allá. Los pidieron así, con 
estos brillantes en color plateado 
escarchado. Esta tela es costosa, no 
suelta, ni se deteriora fácilmente”. 

EL DISEÑO

Luis Alfredo Rivas
/ Zapatero
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“…Es un proceso que se realiza en la máquina, donde todos los cortes, por piezas, se doblan, se unen y se 
cosen para el corte final. El guarnecedor fabrica todas las costuras, une piezas y corta. Luego se monta 
sobre la horma”.

LA GUARNECIDA

Luis Alfredo Rivas
/ Zapatero
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“Aquí el corte guarnecido está sobre la 
horma. Una vez montado en la horma 
hay que pegar la suela y el tacón. Esa 
es la tarea del solador. El solador es 
el que monta el calzado, lo horma y 
le pone la suela. Es un proceso de un 
día para que el zapato quede fuerte y 
no se caiga o se desbarate”.

EL ACABADO

Luis Alfredo Rivas
/ Zapatero
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“Mi trabajo es terminar el calzado después de la guarnecida En estos momentos estoy haciendo el acabado, colocando 
estas piezas para una buena presentación, y después ponerle la suela. Todo se pega al calor, hay que calentarlo un 
poco para que pegue bien”.

Gonzalo Rivas
/ Solador
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“Trabajo aquí con mis hermanos, somos un grupo familiar. 
Soy la terminadora de calzado, pues le doy el acabado 
final. Empiezo con la badana a cortar las plantillas de 
derecha a izquierda. Voy cortando cada uno con sus res-
pectivos pares. Aquí tengo un par de plantillas, les untaré 
el pegante que es como un cemento que utilizamos. 
Después los limpio y los guardo en su respectiva bolsa”.

“Esta va igualmente untada de pegante, va colocada aquí 
con este suplemento, y se le hace un molde para tapar 
las puntillas, que no tallen. Después pongo la plantilla y 
ahí se termina. Se abrochan las correas, se queman los 
hilos y se corrige algún detalle de pintura que tenga el 
calzado. Después con el varsol, cojo la mecha, lo limpio y 
lo guardo en la bolsa. El procedimiento es el mismo para 
los zapatos de hombre, al que se le agregan los cordones 
y se le pintan los bordes según el color”.

Lorena Rivas
/ Terminadora de calzado
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“Los colores que predominan son el dorado, 
el plateado y el negro, que son los colores 
básicos en los trajes. Los escogen las es-
cuelas a su gusto cuando mandan a fabricar 
el vestuario y el calzado. El diseño y la fa-
bricación del calzado para los bailarines ha 
evolucionado. En la época de la vieja guardia, 
fabricaban zapatos tipo corona con grupo-
nes (suela gruesa) y cueros, pero eran muy 
rígidos. Ahora se usan más los brillos para 
que luzcan en las tarimas. En los materiales, 
pasamos del cuero a las telas, los sintéticos. 
Todo va evolucionando”.

LOS COLORES

Luis Alfredo Rivas
/ Zapatero
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“En el calzado femenino se usa un color neutro. Aquí le llamamos color piel, un color champaña. No es dorado, no es 
plateado, pero sale con todos los vestuarios y le gusta mucho a las bailarinas. Igual es flexible y muy cómodo. Por la 
altura, se fabrica un tacón de 5 1/2cm, para las que empiezan a bailar. Y las que ya son profesionales, lo utilizan más alto”.

Luis Alfredo Rivas
/ Zapatero
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“Estos son zapatos elaborados exclusivamente para bai-
larines, que no se consiguen en el mercado porque tienen 
varias exigencias: primero, son muy flexibles; el zapato 
tiene que ser como un guante para uno sentirse cómodo 
cuando baila. Esa flexibilidad del zapato es necesaria 
también para doblarlo, meterlo en una bolsa y guardarlo 
en la maleta”.

“Los zapatos blancos y los zapatos combinados nunca van 
a pasar de moda. Antes se utilizaba sólo el tono plata y 
ahora vienen incluidas las lentejuelas. Este zapato es muy 
vistoso en el escenario por los destellos y la escarcha… 
es muy bonito”.

Camilo Zamora
/ Bailarín y Diseñador
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“Estos zapatos nunca van a pasar de moda: 
los zapatos blancos y los combinados. Es el 
círculo de la moda que se repite”.

Camilo Zamora
/ Bailarín y Diseñador
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“Este figurín es el de los corteros de caña 
para la puesta en escena de María, un delirio 
de amor. Los corteros son los parejos de las 
cañas en la obra. Para la camisa, en vez de 
una prenda suelta y holgada diseñé un body. 
Como ellos usan una pañoleta roja en el cue-
llo para el sudor, la integré en el body, con el 
mismo color, de modo que contrastara. Para 
que no se vean sólo con la camisa suelta y 
una pañoleta colgada diseñé un body color 
mostaza ajustado al cuerpo, y una pañoleta 
integrada al body. Para completar el traje, 
confeccionamos un pantalón con tela rígida, 
gruesa y brillante, cuya bota termina dentro 
de unas polainas también brillantes. La base 
textil del body es una franela lycra con brillo; 
y la del pantalón, una tafeta. Son telas con 
elongación, aunque la del pantalón es un 
poco más pesada para darle el volumen que 
se expresa en el boceto. Este vestuario se 
complementa con el sombrero, los guantes 
y demás elementos utilizados”.

Wendy Elizabeth Perea
/ Bailarina y Diseñadora
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Bailarines representando corteros de caña en acción, durante la puesta en escena de María, un delirio de amor. En sus trajes se objetivan los 
diseños de Wendy E. Perea.
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“Diseñé el traje que representa las cañas en la puesta 
en escena de María, un delirio de amor. Utilizamos como 
base textil una franela que tuvo un proceso de tintura, 
porque no siempre se consiguen las telas con los colores 
y las pintas que necesitamos. La modista tinturó la lycra 
con los colores expuestos en el boceto. Ésta es una trusa 
ajustada al cuerpo complementada con unos tocados 
y unos guantes adornados con pedrería al igual que la 
trusa en la parte media. Los tocados fueron hechos en 
alambre y forrados en satín para darles brillo. Luego se 
mandaron a craquelar donde un artesano que confec-
cionó la forma de la hoja y la flor que se quería”.

Wendy Elizabeth Perea
/ Bailarina y Diseñadora
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“Este enterizo es el vestuario de las cañas. Como la caña 
tiene varias franjas, están representadas en el traje con 
tonos verde, café y amarillo. A la base textil se le realizó un 
proceso químico para impregnar los colores en la tela. Ese 
proceso lo hacen personas especializadas. Para realzar 
el color usamos pedrería, específicamente lentejuelones, 
que son más grandes y vistosos”.

“Este tocado se utiliza en la cabeza y corresponde a las 
hojas. El traje tiene un escote profundo en la espalda, y 
otro en la parte de adelante cubierto con tela mayatex, 
que se decora con pedrería”.

Wendy Elizabeth Perea
/ Bailarina y Diseñadora
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Bailarines que representan cañas y corteros danzando en la obra María, un delirio de amor. En su vestuario se materializan los diseños de 
Wendy Elizabeth Perea.
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“Éste es el figurín del traje de Sa-
lomé, en la puesta en escena de 
María, un delirio de amor. Es un 
body decorado con unas barra-
cudas, que son unas tiras largas 
con un nylon en el borde para 
que dé esa horma. La pieza se 
complementa con una tanga y la 
falda, que es descubierta adelante 
y decorada atrás. 

Los trajes siempre llevan pedrería 
porque les da el brillo que contras-
ta con las luces del espectáculo”.

Wendy Elizabeth Perea
/ Bailarina y Diseñadora
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“Este traje diseñado por Camilo Zamora para las 
bailarinas lo utilizamos en la puesta en escena de 
‘María’. Representa las flores que hay en la Hacien-
da El Paraíso, escenario de la novela”.

Ofelia Mosquera 
/ Vestuarista

“Las rosas: es un traje diseñado para ser muy diná-
mico en el escenario, por eso tiene varios cambios: 
inicia como un botón de rosa, y a medida que las 
bailarinas van moviéndose en la coreografía, el 
traje va bajándose. Para eso, la pieza tiene una 
pretina en resorte y ese resorte va pasando, desde 
arriba, por todo el cuerpo, hasta abajo. Al final, se 
muestra una segunda parte del vestido, como si 
ellas fueran el tallo y terminan con una falda de 
rosa. Es un Vestuario llamativo, divertido y nove-
doso, usado en la puesta en escena de María, un 
delirio de amor.
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“En los trajes folclóricos de origen caribeño usamos 
especialmente los boleros como parte del vestido. Para 
aprovecharlos mejor y adornar el vestido de los baila-
rines se confeccionan los boleros sueltos de modo que 
se puedan usar sobre un boddy, una blusa o sobre una 
prenda diferente”.

“Las enaguas son otra prenda que puede hacer parte del 
Vestuario. Regularmente son blancas, pero también las 
usamos de otro color para contrastar y darle vistosidad 
al traje”.

Ofelia Mosquera 
/ Vestuarista
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“Es necesario trabajar con los colo-
res para despertar sensaciones por 
medio de ellos. Colores muy grises 
y oscuros proyectan tristeza. Colores 
naranjas, verdes, azules, se asocian 
a otras emociones que le gusta más 
al público”.

Ofelia Mosquera 
/ Vestuarista
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“Esta solapa es de estilo esmoquin, una combinación 
entre esmoquin y pingüino. Los muchachos toman algo 
de un vestido y de otro, y lo van transformando. Uno no 
sabe cómo llamarlo porque tiene de todo un poco, pero es 
lo que les gusta a ellos. Por eso es necesario interpretar 
lo que quieren y tener en cuenta sus ideas, si con solapa 
o sin ella, si pretina ancha o angosta, que si esto o lo otro. 
Al final les pregunto cómo se llama eso, y me dicen: ‘no 
sabemos, pero hágame algo raro pero que quede bien’.”

Nilson Silva
/ Sastre
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“Hoy en día, a las academias les exigen los bocetos, las 
telas, todo. Ellos los traen y me dicen: ‘necesito esto o 
aquello’. Aquí tengo varios bocetos de los trajes que se 
utilizaron en la Feria de Cali 2012. Unos son de Esencia 
Latina y otros de Cali Swing, una academia de Siloé”.

“Este saco no tiene cola, pero sí aberturas; es más clásico 
y gustó mucho. Pertenece a la escuela Nueva Juventud, 
y lo lucieron en el Mundial de Salsa de 2012 en el que 
quedaron subcampeones”.

Nilson Silva
/ Sastre

“Este pantalón blanco tiene una pretina con botones y 
combina con el chaleco que hace parte del traje”.
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“Trabajar con lentejuelas es más delicado, 
hay que hacerlo despacio porque la aguja 
las quiebra y se puede dañar la máquina”.

Margot Silva
/ Modista
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“Esta es una prenda embonada, es decir, no se le ve la costura ni al derecho, ni al revés. A veces tienen doble faz y 
se puede usar por ambos lados. Cuando la tela de los pantalones es muy delgada o muy débil y transparentes, es 
necesario embonarlo para que quede más resistente”. 
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“Este es el cartel de la Feria de Cali 2012. 
Después me pidieron que hiciera el Ves-
tuario que aparece en él. Fue un reto para 
todos nosotros cuando me dijeron: ‘pién-
selo y después me llama’. Le respondí: No, 
no lo hago porque es muy exigente, de mu-
cho cuidado. Por ser una prenda hecha de 
fragmentos, tiene muchos cortes y trazos 
que deben ser precisos. Pero la hicimos. 
Empezamos con tres trazos y a los dos días 
me preguntaron: ‘¿qué ha pensado?’. Les 
dije no. –‘¿y si no lo hace usted, entonces 
quién?’– Bueno, tendré que hacerlo –. Mi 
esposa y los operarios decían que no, pero 
al final lo hicimos. Es un traje muy llamativo 
que gustó mucho y le hizo publicidad a la 
Feria por toda Colombia. Se compone de 
camisa, pantalón, saco, chaleco y hasta 
corbata. Todo hecho con pedacitos de va-
rias figuras y diferentes colores, como se 
ve aquí. Además, un lado debía contrastar 
con el otro. Por eso era tan exigente”.

Nilson Silva
/ Sastre
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“Este es un traje hecho para la coreografía 
de Salsa Bali. Está compuesto por un velo, 
encaje, una pretina alta y cintas de lentejuela 
para darle más movimiento a la cadera de la 
mujer pues se trata de una coreografía con 
movimientos de baile árabe. Ésta es la parte 
superior: un brasier decorado de la misma 
forma con el encaje de la falda; y un suple-
mento adicional, para que cuando la baila-
rina se mueva proyecte más movimiento". 
(Wendy E. Perea – Bailarina y Diseñadora. 
Foto: Harold Bayona, Cali 2013) “Siempre 
los trajes de los bailarines se hacen bajo 
un concepto, dependiendo de qué se quiera 
mostrar y qué se quiera transmitir al públi-
co. Los diseñadores trabajan en función de 
eso. Nos interesa mucho ser originales con 
nuestros diseños”.

Ofelia Mosquera
/ Vestuarista
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“Anteriormente, los bailarines usaban 
mucho satín, incluidas las mujeres. 
Ahora se utilizan telas elásticas con 
elongación para que faciliten los movi-
mientos del bailarín. Así como el baile fue 
evolucionando, así mismo evolucionó 
el Vestuario. Hoy se usa mucho brillo, 
y se mezclan más colores, así como se 
mezclan boleros con flecos y piedras con 
lentejuelas”

Pilar Durán
/ Modista
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“En el 2011 la escuela ‘Swing Latino’ ganó 
con un Vestuario lleno de lentejuelas. 
Ese fue el parámetro para que al año 
siguiente los demás bailarines usaran 
diferentes clases de lentejuelas aplica-
das a telas doradas, plateadas, fucsia, 
naranja”

Pilar Durán
/ Modista
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“Los boleros pueden ser hechos con una tela rígida. Lo 
que importa es el vuelo y el movimiento que tengan. 
También se puede utilizar lycra brillante para el brasier, 
las mangas y la tanga. Dependiendo del baile y la coreo-
grafía, se confecciona el traje. Si tiene cargadas, giros o 
acrobacias se tienen en cuenta para asegurar el brasier y 
la camisa; o la abertura en la falda y que la tela no raye”.

Pilar Durán
/ Modista
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Traje confeccionado por Normally Sossa.
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“Este Vestuario es para una niña y por eso es más cubierto. Me gusta diferenciar los trajes de las niñas y de las adultas. 
A las menores les hice este body adornado con hilos de colores. Primero se hace el molde del body, y luego, con una 
cinta, se pega cada hilo uno a uno”.

Pilar Durán
/ Modista
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“Estos adornos ya vienen listos y con ellos, a nuestro gusto, hacemos una flor. Sacamos una tela al bies: bies o sesgo 
es diagonalizar la tela. Lo que hago es zurcir con hilo y aguja para dar forma a las flores que adornan el Vestuario. A 
cada bailarín le propongo algo diferente para que no se vean iguales”.

Pilar Durán
/ Modista
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Pilar Durán inicia el corte de la tela con la cual confeccionará una prenda.

Pilar Durán
/ Modista
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“Estoy haciendo esta tanga color naranja para un 
Vestuario. Está máquina se usa para cerrar. Cerra-
mos ambos lados de la tanga y en la entrepierna”.
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“En la parte trasera de esta tanga se pueden colocar boleros o 
flecos al gusto de la bailarina. He hecho hasta diez vestuarios 
en un día” - cuenta Pilar Durán. “La tanga se ve sencilla, pero 
se puede adornar como ésta: se hacen los boleros, se coloca 
lentejuela en la máquina plana, se pone filete en la fileteadora 
y luego se pegan uno a uno. Queda lisa adelante; y atrás, 
boleruda. También se pueden poner flecos y un millaré para 
que luzcan. Hay diversidad de telas, materiales, adornos y 
modelos. Es el requerimiento del bailarín lo que uno busca 
crear". 

Pilar Durán
/ Modista



168                                                                                “Mi segunda piel”: La Pinta y El Vestuario el el Baile de la Salsa en Cali                                                              Alejandro  Ulloua Sanmiguel                                                                                                                    169

“Aquí se combinan diferentes colores. Ella, buscó 
el fucsia para unos aretes que van muy bien con el 
vestuario. El maquillaje, suave, porque es de día. En 
ocasiones exageramos para que el ojo se vea más 
grande usando pestañas y pedrería para adornar la 
cara. Se recoge el cabello para que no interfiera con el 
baile y se adorna con un ‘strash’, generalmente, pla-
teado para que luzca con los cambios de Vestuario".

Pilar Durán
/ Modista
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“El vestido lo diseñó Pilar Durán con telas cómodas y lla-
mativas, apropiadas para hacer figuras al bailar. No usamos 
telas escarchadas para no lastimar a la pareja”.

“En el traje de él, la tela que puede rayar es la del cuello, por 
eso se colocó allí donde no hay contacto con la bailarina. Se 
pueden rosar en los brazos, la cintura y las piernas, donde 
no van telas escamosas. Las prendas se forran por dentro 
para que la tela no pique".

Jerson Rivas
/ Bailarín

Pilar Durán
/ Modista
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“Los bailarines, cuando son muy delgados, me piden una 
camisa más cerrada para que no se les note. Cuando son 
acuerpados, el escote es más profundo, y la camisa, ceñida 
al cuerpo. Soy muy rigurosa con las medidas, les tomo 
hasta una foto si es posible: el cuello, el hombro, el talle, 
la cotilla, la cintura alta y la baja, el largo total de la camisa. 
Esta camisa trae botones en la entrepierna, para que no 
se salga. Por eso los bailarines siempre se ven bien. A 
unos se les hace tanga, a otros ‘seda dental’. Ellos exigen 
bóxer pues les ayuda a que la cadera se vea más ancha".

Pilar Durán
/ Modista

“Este vestuario es hecho en lentejuela. Se hace la tanga, se 
colocan los flecos y se pega la pedrería. Se complementa 
con una malla color piel".
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Traje confeccionado por Normally Sossa.

Normally Sossa
/ Diseñadora y Modista
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La diversidad de telas, colores, materiales, diseños, adornos y accesorios caracterizan el vestuario de los bailarines en 
el siglo XXI.
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“Para el espectáculo, utilizamos cinta millaré, pe-
drería, plumas, flecos, lentejuelas, lentejuelones, 
y los materiales básicos: hilos, botones, cierres… 
todo con una intención estética y diferenciándolo 
de un traje normal".

“En este traje para bailar tango o pasodoble 
empleamos colores ‘serios’: el negro, el rojo y el 
blanco, complementados con brillo".

Normally Sossa
/ Diseñadora y Modista

Normally Sossa
/ Diseñadora y Modista
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"Las características del este traje son:, la falda con boleros para que den movimiento; 
las mamberas del brazo, el panty y el brasier".

Normally Sossa
/ Diseñadora y Modista
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Luz Aidé Moncayo, directora de la escuela Son de Luz, luce el tocado diseñado por Normally Sossa para el desfile en el Salsódrómo.
Cali, diciembre 25 de 2012.
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“En el año 2012, la temática del Salsódromo fueron los 
World Games. Como el Salsódromo está divido por alas, 
a cada una le correspondió un deporte. El karate fue para 
‘Son de Luz ’, por eso la pasista llevaba un kimono como 
traje representativo. Para confeccionarlo se realizó una 
investigación previa. Inicialmente, pensé en un dragón en 
la cabeza, pero nos dimos cuenta que es el símbolo del 
kun fú, mientras el tigre es el del karate. Aquí, la cabeza 
del tigre complementa el kimono. En el tocado, el sol 
representa el escudo de Japón y las plumas, el círculo 

Normally Sossa
/ Diseñadora y Modista

rojo de la bandera. A un lado del vestido, adornamos con 
la palabra ‘karate’ en japonés. La pasista luce un kimono 
corto, un short y el cinturón. Como en el karate hay cin-
turones, se representaron por sus colores: el blanco, el 
amarillo, el naranja, el verde, el azul, el marrón y el negro 
que es el máximo nivel".
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“Este tocado complementa el kimono. Para hacer esta 
máscara usamos un globo. Después de inflarlo se le pegó 
papel con colbón y agua. Cuando endureció, se explotó el 
globo para que quedara la forma redondeada. Las protu-
berancias de las cejas, la nariz y los colmillos se formaron 
con papel higiénico y colbón. El proceso de esta máscara 
demoró dos meses, porque se hace y se deja al sol para 
que seque. Después se le aplicó vinilo blanco y se lijó 
antes de pintarla. Una vez pintada se le colocó un cartón 

Normally Sossa
/ Diseñadora y Modista

previamente bordado en tela y luego se montó. En la parte 
de atrás, el proceso es parecido, pero hecho con una bola 
de icopor grande y un pedazo de oasis. Al secar, se forró, 
se le puso una peinetilla y los forros para que no tallaran. 
Finalmente, se le agregó el plumaje y los lentejuelones".
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“Este boceto se llama ‘Cali es Cali’. El 
adorno de la cabeza está compuesto por 
una iglesia en una nube que representa la 
iglesia la Ermita. El traje lleva los colores 
de la bandera Atrás está decorado con 
plumas y notas musicales que aluden 
a la capital de la salsa. La pantorrilla se 
adornó con cañas de azúcar y flores que 
simbolizan la mujer caleña. 
Empezamos por diseñar el boceto, darle 
color; luego buscamos materiales que le 
den vistosidad al traje: telas brillantes y en 
lentejuela. Para la iglesia buscamos una 
réplica exacta que conseguimos fotoco-
piando imágenes y pegándolas en icopor. 
Finalmente, procuramos que el vestido 
quede ajustado al cuerpo, todo de acuerdo 
con el boceto".

Normally Sossa
/ Diseñadora y Modista
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“A la escuela ‘Imagen y Expresión’ le correspondieron los 
deportes artísticos. Como escogimos la gimnasia rítmica, 
este Vestuario lleva cintas atrás y banderas, arriba que 
representan las seis potencias mundiales en ese deporte. 
Con cada traje se intenta contar una historia".

“También se le confeccionó el traje de pasista a la escuela 
Cali Swing a la cual le correspondieron los deportes acuá-
ticos. En este boceto, no realizado por mí, se representan 
el agua y las escamas; y mediante un tocado alusivo al 
mar".

Normally Sossa
/ Diseñadora y Modista
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“Se trabaja en espacios iluminados y ventilados. Ahora pegamos las mangas del body y seguimos con la enresortada 
de la pierna para terminarlo".

Normally Sossa
/ Diseñadora y Modista
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“Este body es para hombre. Este tipo de prenda facilita 
los movimientos del bailarín y evita que se les salga la 
camisa. El traje fue lucido por la escuela ‘Son de luz’ en el 
Salsódromo de 2012. Son telas elásticas, vistosas y muy 
costosas. El metro de esta tela cuesta $75.000".
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Encajes y bordados de diferentes colores. 
Almacén Aleyda Osorio.

Flores y apliques. 
Almacén Aleyda Osorio.
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Cierres y cremalleras. 
Almacén Aleyda Osorio.

Flecos. 
Almacén Aleyda Osorio.

Adornos y accesorios con pedrería. 
Almacén Aleyda Osorio.

Fo
to

s:
 H

ar
o

ld
 B

ay
o

na
, C

al
i 2

0
13



182                                                                                “Mi segunda piel”: La Pinta y El Vestuario el el Baile de la Salsa en Cali                                                              Alejandro  Ulloua Sanmiguel                                                                                                                    183

Cintas, lentejuelas y lentejuelones. 
Almacén Aleyda Osorio.

Secuencia de perlas de colores. 
Almacén Aleyda Osorio.

Secuencia de perlas. 
Almacén Aleyda Osorio.

Satines, velos y telas brillantes. 
Almacén Aleyda Osorio.
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Hilos. 
Almacén Aleyda Osorio.
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media Salsabarriocultura, una plataforma digital disponible en
internet, creada con el grupo de investigación “Palo de Mango”
de la Escuela de Comunicación Social de la Universidad del Valle,
donde se desempeña como profesor titular e investigador.

Ahora nos presenta su más reciente libro, producto de una re-
ciente investigación sobre la historia social del baile de la salsa 
en Cali y el vestuario de los bailarines, para quienes éste consti-
tuye no solo su “segunda piel”, sino el primer signo de una nueva 
identidad profesional.

Alejandro Ulloa Sanmiguel
Antropólogo

Este libro se terminó de imprimir en 
agosto de 2015 en Cali, Colombia
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