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Aclaración sobre la publicación y derechos:
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Resumen:

La intención de este TFM es una aproximación, por medio de la indagación, a los proce­
sos que dan pie a que una o varias obras artísticas puedan evolucionar más allá de quien las
haya creado, así como organizarlos por tipología de cambios sufridos.

Este trabajo se basa en la vida como concepto extendido a las obras de arte. Esto quiere
decir: que tienen un nacimiento que parte de otras fuentes; que se nutre de su alrededor con lo
que crece y se desarrolla; que alimenta a otras obras con lo que se reproduce; y muere con su
desaparición, el olvido o la extinción de la humanidad.

Este trabajo consta de dos partes: 1º una serie de textos generados por un proceso inda­
gativo en el que se encuentran textos organizadores y textos descriptivos de casos de obras o
series de obras concretas ordenadas dentro de cada tipología de cambio. Y 2º unos dosieres
específicos de cada una de las obras que han sido realizadas para este trabajo con intención de
analizar, investigar, desarrollar y/o probar alguna cuestión del texto indagativo.
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Marco teórico:

El marco teórico de este trabajo está básicamente sustentado en el enfoque de Bourdieu,
que describiré más adelante. La reflexión de este enfoque son las categorías, nominaciones y el
sistema de nominación. Es un punto de vista teórico entre otros.

Las teorías idealistas intentan convencer de que lo que está haciendo la institución es lo
correcto. El idealismo se queda en las ideas, no necesita situarlas en un contexto. El esencialis­
mo busca cualidades, esencias, características propias. Y el materialismo es el que es lo que
hace que estas sean usadas de tal manera, el surgimiento, la práctica en un contexto, se centra
en los individuos no en las esencias. Bourdieu se identifica como un enfoque materialista inser­
tado en el neomarxismo.

Bourdieu intenta evitar los determinismos y busca el cómo se construyen socialmente las
estructuras. Para esto toma como partida la dinámica social básica del poder, la oposición y el
conflicto.

Estos determinismos son las teorías posmodernas del todo depende de todo y nada de­
pende de nada y de los estructuralismos de las ciencias sociales de los años 50, es decir, las
teorías de Strauss, el estructuralismo corporal o el estructuralismo de los lenguajes que presu­
ponen que todo tiene una estructura estática o que remite a lo que permanece y que todo se
construye socialmente.

Uno de estos determinismos, el de Levi Strauss, busca la estructura subyacente de la
mente humana por un sistema de oposiciones, está integrado en el estructuralismo lingüístico.
El ser humano solo es capaz de ver y conocer por esta oposición y desde ahí se ponen más in­
termedios.

Una de las ideas de Strauss es la práctica simbólica, relacionada con la emoción, lo
simbólico como una práctica. Es un ámbito propio de la práctica social diferenciada de otras
prácticas como la económica, científica, etc. Toda práctica social es simbólica y toda práctica
simbólica es material. Tan real es lo tangible como lo intangible las ideas existen igual que las
cosas es una construcción mental. Es necesariamente colectiva ya que sirve para la comunica­
ción y la define como una estructura subyacente inconsciente y común.

El campo artístico da primacía a lo simbólico sobre todo lo demás, por ello el campo artís­
tico considera el arte como una práctica simbólica que dota de significado a la realidad, comuni­
ca a la realidad.

Panofsky en su “Estudio sobre iconología” defiende, desde el estructuralismo, que toda
imagen tiene tres niveles de información: 1º el icónico (el estilo formal), 2º el iconográfico (los
símbolos, cuando los espectadores relacionan los iconos con referentes) y 3º el iconológico (el
símbolo artístico en el contexto más amplio posible, no solo en el receptor). Para Bourdieu estás
son prácticas realizadas por agentes. Agentes que pueden ser integrados, rebeldes o folk.

Mi posicionamiento, el lugar que ocupo, en el campo artístico está directamente relaciona­
do con mi posición en el campo científico académico, y es ser estudiante de máster en arte con­
temporáneo, tecnológico y performativo. Es un máster universitario lo que conlleva ser parte del
campo científico académico. Con esto me refiero a que este proyecto debe sustentarse en las
herramientas de este campo: la investigación. Esta investigación se somete a un único modelo,
el de investigación científica el cual tiene como pasos estrictos; Empezando por definir un objeto
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de estudio en un contexto y en este contexto un aspecto específico, el cual está situado, espa­
cial y temporalmente.; la 1ª fase, son las teorías ya existentes (marco teórico) situando tu punto
de vista.; la 2ª fase es la deducción, la sospecha de algo; la 3ª es la hipótesis. Es antes que
cualquier prueba científica. Se sustenta con variables. Estas variables pueden ser independien­
tes o dependientes. Independientes serían, sexo, edad , nivel económico… y dependientes defi­
nen el objeto a investigar, el de qué depende. Es la lente con la que investigas, sinceridad frente
a la realidad y a lo que investigas. Es una frase en la que se afirman estas variables pero sin
demostrar.; La 4ª son las técnicas de recogida de datos, operacionalización de variables, pre­
parar esas variables de hipótesis ver cómo se han reconocido y como son. Además de mostrar
los indicadores puesto que son distintos en cada contexto.; Por último la 5ª fase es la inducción,
la interpretación de los datos por medio del análisis e interpretar las posibilidades de estos con
respecto a la teoría y si no cuadra, volver a empezar el ciclo por la 1ª fase hasta que lo haga.

La reflexibidad que utilizo está marcada por mi participación como estudiante de máster
universitario de arte contemporáneo, tecnológico y performativo, por lo que debo utilizar la refle­
xibidad de uno o varios de estos elementos que definen a estos estudios para cumplir las exi­
gencias, competencias, institucionales impuestas. La universidad utiliza la reflexibidad
institucional para validad ideas que realiza el mismo campo y así reproducirse y crecer. Es una
imposición por esta institución el reflexionar.

El concepto de performatividad de Remedios Zafra, “Nominar performativiza”, “Hacer real
lo que se está nombrando.” “Crear nuevas nominaciones, nuevos discursos para forzar a la rea­
lidad a cambiar, innovar y crear”, “Transformar y crear una nueva realidad”.

Platón dividía el conocimiento entre razón y sensibilidad y Protágoras lo criticaba explican­
do que ambos métodos son objetos de meditación igualmente sensibles, irreales y engañosos y
por tanto igualmente válidos para el conocimiento.

Hay diferentes modos de leer la historia: por los grandes hechos y/o personajes, en orden
cronológico, solo de los ganadores y por otro lado la historia social, qué forma tienen todos por
contexto. La historia en arte se analiza fuera de contexto ya que en cada época histórica han
existido diferentes valores y conceptos para el arte. La historia está solo basada en documentos
de la época, de lo que han querido preservar, el resto no tiene validez.

Según Umberto Eco, el punto de vista desde el que se ve un cambio puede ser integrador
o apocalíptico “integrados y apocalípticos”.

Además, al ser un máster de arte soy un agente del campo artístico, un individuo que
ocupa una posición en el sistema del arte. Con esto quiero decir que los trabajos artísticos prác­
ticos que presento los utilizo únicamente para sustentar una hipótesis y que vengan de una ex­
periencia subjetiva o no influye ya que los utilizo como ejemplos para explicar partes de la
investigación y no como objetos desde los que investigar. Esto no quiere decir que dichos traba­
jos artísticos no los considere parte de mi agencia como agente dentro del campo artístico.

Como individuo no estoy aislado, los sujetos están inscritos en una red de relaciones so­
ciales, campos, que no han elegido y que se definen frente a estas relaciones por sus distintas
posiciones, lugar que ocupan, lugares reales y potenciales, pueden y/o podrían ser, dentro de
ese sistema. Es un lugar objetivo dentro del sistema, de la red estructural del campo, que se
define por su relación con las demás posiciones del campo independientemente del individuo
que esté ocupando esa posición. La estructura de las posiciones son jerárquicas, complementa­
rias, antagónicas y en constante lucha de poder, es decir, de posiciones dominadas, heterodo­
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xas, que defienden ideas no establecidas y buscan el ascenso al poder para establecerlas, ins­
taurar su nomos, y dominantes, ortodoxas, que defienden lo establecido y poseen la hegemonía
del nomos. Las posiciones que los individuos toman pueden estar dentro de uno o varios cam­
pos y lo hacen de cierta manera, esa manera es la toma de posición.

La toma de posición es la manera, la forma, en la que se está en la posición. Pueden ser o
esperadas o arriesgadas, estas últimas son por rechazo a lo anterior y usualmente están aso­
ciadas a los recién llegados. También puede haber nuevas tomas de posición a las previstas.
Un ejemplo es de toma de posición es desde la posición de artista, la obra del artista. La am­
bigüedad es un arma de doble filo, posibilita dar más sentidos pero nunca todos y el funciona­
miento de comunicación no tiene por qué funcionar.

Para llegar a una posición, tener éxito, se necesitan de disposiciones, mentales y materia­
les, con los que poder desenvolverse en el contexto. Estas disposiciones corresponden a los
sujetos. El campo marca ciertas disposiciones para cada posición, como requerimientos. En las
posiciones potenciales, definidas por el espacio de los posibles, estos requerimientos se activan
dotando al sujeto de mayor o menor posibilidad de acción. Son la institución en el cerebro. Es­
tas disposiciones se van adquiriendo y no implican que se haga o piense algo de determinada
manera, no son deterministas, solo son condiciones que posibilitan al individuo el realizar ciertas
prácticas.

El espacio de los posibles son las posibilidades que te procura el campo desde la posi­
ción que ocupas con tu toma de posición y disposiciones. Son las potencialidades de ser pen­
sadas o por pensar en la puesta en práctica. Es el espacio de libertad relativa, las diferentes
posibles elecciones que tienes. El paso de una posición a otra se determina dentro del espacio
de los posibles y los distintos pasos de posiciones que tiene un agente se denomina trayectoria.

La trayectoria es la serie de posiciones que uno o varios agentes han ido ocupado conse­
cutivamente hasta llegar a la posición donde están, los tipos de desplazamientos que han tenido
y sus acontecimientos vitales relevantes, son su forma particular de recorrer la búsqueda por el
poder. En la trayectoria se muestra su habitus y se expresan sus disposiciones. Es una dinámi­
ca de elecciones, de posibilidades movidas por la disposiciones y que dependerán de su toma
de posición y espacio de los posibles, es decir que no tendrá plena libertad de decisión. Hay
trayectorias típicas, comunes, en el campo así como inesperadas.

Siguiendo el esquema de Bounes de círculos de reconocimiento en el que se inscribe la
agencia (lo que define al agente, sus trabajos y acciones) en cuanto al campo artístico. Existen
cuatro círculos que conquistar consecutivamente para llegar al éxito. El primer círculo: el de re­
conocimiento entre iguales. El segundo: de los críticos, marchantes. El tercero: los galeristas. El
cuarto: el público general que reconoce como obra de arte lo que les dicen que es una obra de
arte. Estos círculos están cerrados por un sistema sexo género al cual se le atribuyen ciertas
cualidades como se ve en numerosos estudios dejando a las agentes de sexo femenino en
círculos menores en proporción a los agentes de sexo masculino.

Los reconocimientos se legitiman socialmente por su éxito.

Los sujetos se definen por sus prácticas y como productores de significados dan sentido a
sus prácticas y por muy personales que parezcan las prácticas que haga el sujeto no pertene­
cen al sujeto sino al sistema social en el que se inserta y en el eje que construye su contexto.
Este sistema social al que pertenecen estas significaciones son estructuras sociales internaliza­
das y que posibilitan la acción, son incorporadas en los agentes por medio del habitus.
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El habitus, que no el habito que es lo que repetimos, son los esquemas a partir de los que
los sujetos actúan, perciben y sienten la “realidad”. Son los principios que generan y organizan
las prácticas y los pensamientos. Es el principio no elegido de todas las elecciones posibles. El
conjunto de pensamientos y acciones que los individuos poseen. Es el habitus el que sitúa
nuestras prácticas encrasadas y enclasantes, todo lo que se haga se va a clasificar socialmente
y nos va a enclasar. Bourdieu se refiere con este concepto a todas las prácticas de la vida coti­
diana,

La subjetividad está mediada, no es lo que surge de un individuo aislado.

Todo funciona así por la distribución desigual de los distintos capitales. Económico: bienes
materiales. Cultural: Los conocimientos, que no son solo del sistema educativo, existe una ne­
cesidad de parte no vista por el sistema, autodidactismo. De este capital solo una mínima parte
es lo requerido. Social: las relaciones interpersonales, que puedes utilizar o no como beneficio.
Simbólico: el valor que reciben los distintos capitales, es el que se consigue por reconocimiento
que otros han dado por la actuación que le ha dado a cómo han sido utilizados los capitales. En
cada campo se valora uno u otro capital. En el caso del campo artístico el económico y social no
tienen la misma repercusión que en otros campos. Estos capitales se pueden intercambiar y/o
transformar en otros capitales.

El nomos es lo que define al campo, lo que determina el qué es parte del campo y el qué
no, por medio de la inclusión o exclusión. El nomos lo determinan los agentes hegemónicos del
campo. Por ejemplo, en el campo artístico a partir del siglo XX los agentes que definen el no­
mos son, al tratarse de un campo independiente, los expertos específicos del campo. Anterior­
mente, no era así ya que el campo artístico era un campo dependiente del campo político y del
campo religioso. En el momento de cambiar el nomos, las características que definen al campo
no son eliminadas sino que son las nuevas características las que son incluidas dentro de la no­
minación.

Este es el caso, por ejemplo de la inclusión de la modernidad o la contemporaneidad
dentro del campo artístico. De todas formas a pesar de la independencia del campo artístico,
hay casos en el que ha sido definido el nomos por agentes externos, este es el caso de los que
jueces en los casos de USA contra Brancusi con su “Pájaro”, con lo que abre legalmente el arte
moderno, o el caso USA contra Warhol con sus “Cajas Brillo”, con lo que legalmente empieza el
arte contemporáneo. La nominación de belleza se determina por la crítica estética por el criterio
competente de los expertos.

El criterio de me gusta, no me gusta está reservado para clases las populares, dominadas,
las llamadas sin gusto. Por otro lado están las clases medias sin el éxito suficiente como para
que sus nominaciones sean exitosas pero que tienen suficiente capital simbólico como para co­
nocer de lo que hablan. Estos criterios de gusto tienen una dinámica descendente, los gustos de
clases elitistas, clases con libertad de elección, van bajando y se van convirtiendo en gustos de
clases populares, que por necesidad utilizan los objetos de consumo diseñados con estos gus­
tos. La críticas a Bourdieu va contra esto, las clases populares aún eligiendo por necesidad si­
guen teniendo cierta capacidad para elegir por su propio juicio estético. No puede haber una
crítica/autocrítica en un campo si no hay un contexto que lo soporte.

Las teorías hegemónicas del campo artístico son las teorías de la estética:

Estética, es el estudio de lo sensible, la emoción y las reflexiones sobre ello. Se acerca a
la idea de la belleza, lo que se acerca a la perfección y esto es lo verdadero, la búsqueda de la
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justicia. Nos coloca en el ámbito de lo real, cuando la ciencia la separa surgen más imprevistos.

Para Kant, el juicio estético es la capacidad de juzgar, la cual es humana. El gusto no es
universal. Este juicio es cognitivo, donde prima la razón, ni es verdadero ni falso, ni ético ni mo­
ral. Es subjetivo, perteneciente a cada individuo. Es una cualidad humana que para Bourdieu
está mediatizada. Por otro lado, este juicio estético se refiere a la cualidad para despertar la
emoción estética, así define el arte como lo construido por humanos que tiene la cualidad esté­
tica suficiente como parar despertar la emoción estética, que no todo lo que despierta la emo­
ción estética, como puede ser un amanecer. Y al artista como aquél que es capaz de otorgar
esa cualidad a sus obras. Para Maquet el arte es lo que hace pura la contemplación estética
desinteresada. Por otro lado, la idea de la mimesis es de Aristóteles, la copia más exacta de la
realidad. Para Rousseau el arte está sujeto a la expresión subjetiva.

La diferencia entre arte y artesanía se asentó en el renacimiento, y es que la artesanía es
pura mimesis mientras que el arte es más que mimesis, innovación. De esta diferencia también
surge la confrontación entre producción única hecha para perdurar, propias de la academia y la
época ilustrada, y la producción múltiple, realizada para perecer, propia de la industrialización.
De la primera surge la idea de patrimonio con los primeros museos, los cuales fueron construi­
dos para proteger las obras contra el vandalismo. Fue en el Siglo XX con la contemplación la
articulación de lo ideal con lo material.

El campo es el espacio social donde los individuos desarrollan sus prácticas. El sistema
de relaciones objetivas entre diferentes agentes sociales significantes. Agentes que temporal y
activamente ocupan diferentes posiciones. Estos campos no son totalmente independientes,
siempre hay relaciones entre los diferentes campos, aunque se consideran como independien­
tes cuando han conseguido el poder de decidir su propio nomos. Los campos tienen diferentes
subcampos donde se especializan para poder clasificar. Los agentes se mueven dentro del
campo por rechazo y complementariedad en una dinámica permanente que tiene por eje el po­
der, es decir, el definir cuál es el nomos, a esto se le denomina campo de poder, en otras pala­
bras, la dinámica por el poder. Es el espacio social de relaciones de fuerza entre agentes e
instituciones que tienen en común la posesión del capital necesario como para ocupar una posi­
ción dominante. Buscan conseguir dicha posición dominante para poder constituir el nomos del
campo (la definición del campo, la capacidad de excluir o incluir elementos como elementos del
campo del que tiene dicha posición dominante) y así ser reconocidos. Aún a esto, en ciertos
momentos, grupos internos de los campos pueden funcionar como grupos de presión que pue­
den llegar a forzar el cambio del nomos aún sin la autoridad suficiente individual. Estas estruc­
turas están ocultas por la ideología carismática que hace que las personas piensen que, por
ejemplo, un artista sea reconocido porque es capaz de otorgar a su obra de ciertas cualidades
que causan emociones estéticas y que no es porque tuvo suficiente capital social como para in­
troducirse dentro de algún círculo comisarial importante y sus obras se valorizaron.

El término ideología carismática se utiliza para referirse a que las causas por las que se
supone que se deben ciertas circunstancias no son las causas reales por las que ocurren. Es la
gente la que piensa que son por esas ciertas cosas que en realidad no son. Es el discurso
ideológico que falsea la realidad. Discurso extendido por las posiciones hegemónicas para ocul­
tar el verdadero funcionamiento de su campo, beneficiándose así más de él.

La ideología, según Marx, es falsa conciencia por la dominación, ideas hegemónicas, do­
minantes que nominan. La ideología es la representación de quienes dominan, lo que se en­
seña en las escuelas, doctrina, dominación simbólica. Para decir lo que los dominadores es la
participación en la ideología dominada sin saberlo, falsa conciencia.
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Esta definición la revisan: Por un lado Althusser, sistema de ideas y de representaciones
que domina el espíritu de un hombre o de un grupo social. Y por otro lado Manngeim, ideología
es todas las ideas existentes. Estos son los conceptos que recoge Bourdieu.

Según Altusser, a partir de la ideología surge todo tipo de pensamiento consciente o in­
consciente, todo conjunto de representaciones (según Bourdieu sería dar sentido a las ideas) y
el lenguaje (que nunca son neutrales), una ideología cargada de normas. Todo esto nos demos
cuenta o no.

La ideología carismática son las falsas explicaciones que se asumen para interpretar la
realidad. Es el discurso que oculta las verdaderas causas de la realidad. Las ideas y pensa­
mientos no surgen al margen de estas ideas. Son las ideas hegemónicas, dominantes. Es la re­
presentación ideológica que permite naturalizar las desigualdades sociales, oculta las
jerarquías, los mecanismos de relación y la que disfraza las desigualdades sociales como natu­
rales. Viene de dominación social y no de desigualdades naturales. En el campo artístico oculta
el verdadero funcionamiento del campo, es decir, disimula que son los marchantes, críticos, ga­
leristas, los que explotan el trabajo del artista para introducirlo en el mercado, que son ellos
quienes consagran las obras de arte. No niega que tenga cualidades la obra pero no depende
de ellas. Es la que crea la Illusio, la creencia de jugar al juego y que tienes las posibilidades de
ganar, que conoces las normas y que das el valor suficiente parar querer participar. Es asumido
y compartido por todos.

Esto funciona gracias a la violencia simbólica. La cual es ejercida por los aparatos ideoló­
gicos y afecta a la creación y difusión de los pensamientos. Es una coerción simbólica. La
creencia es por medio del miedo.

Críticas a Bourdieu: Heinich: El enfoque de Bourdieu produce un efecto de sideración, pa­
rece que sirve para todo aunque se deja todo por el camino. Propone solo usarlo como un apo­
yo y nunca usarlo como primer recurso.

Grignon y Passeron: La teoría de la dominación es demasiado utilizada, todo lo reduce a
la dinámica de la dominación, es dominocentrista (no toda práctica se refiere a la dominación) y
dominomorfista (no todo lo que se hace desde una posición dominada se opone al dominante).

Sherry Ortrer: hace una crítica de cómo aborda al sujeto, para Bourdieu, son los que ocu­
pan posiciones en las estructuras de poder. Para ella, la subjetividad es el conjunto de modos
de percepción, afecto, pensamiento, deseo, temor, etc. Que animan a los sujetos actuantes a
actuar. Dice que le da muy poca autonomía al individuo sobre todo en la producción de subjeti­
vidad, le da poca capacidad de agencia. Los individuos, además de ocupar una posición por in­
tereses de capitales es por otras razones, agencia.

Reflexiones desde el planteamiento de Bourdieu acerca de la tecnología: no hay práctica
artística sin soporte tecnológico. Lo tecnológico define si es o no arte. Tecnología como exten­
sión del ser humano. La tecnología está sujeta al contexto espacio­temporal, al momento histó­
rico y como tal depende de él el uso de una u otra tecnología. “Dame un molino de viento y
estarás en la Edad Media”, Marx.

Sociedades tecnológicas. Sociedad es una agrupación de personas que con diferentes
puntos de vista en común que comparten un marco relacional común. Cuando este es global,
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como la sociedad postinduestrial, una tecnológica, en realidad es el la industria de servicios y
conocimientos.

Con tecnológico es la ruptura del siglo XIX Chomsky “no es una ruptura”.

Las sociedades a partir de los años 2000 se están empezando a articular como socieda­
des llamadas de modernidad tardía o posmodernidad entre otros términos. Habermas, en
“Ciencia y técnica como ideología”, le llama sociedad moderna tardía ya que no se ha roto con
la modernidad.

Es una nueva concepción de ser humano, que cambia su visión a nuevos modos de expe­
riencia, a nuevas relaciones con el mundo. Es decir, la sociedad posmoderna o de la moderni­
dad tardía o … sería la intrusión de la tecnología como parte del ser humano creando una
nueva concepción de ser humano.

En esta sociedad es difícil que se pierda la tecnología, ya que la tecnología está como
elemento predominante, con la irrupción de lo digital, la robótica, el transhumanismo (relación
humano máquina, no queda claro cual manda, redes sumido al humano), etc.

Las características tecnológicas de la revolución digital según Diana Domínguez son: La
Automatización determinada, 2ª realidad, realidad virtual (realidad técnicamente producida). Si­
mulación. Lo real y lo imaginario ya no tiene fronteras, se rompe la barrera de la certeza.

Para Diana Domínguez la interactividad es un reto tecnológico para el arte. Interacividad
corporal, no es algo pasivo, desde el propio uso del cuerpo se necesita una alta interactividad
por parte del sujeto que la usa.. Hibridación, son capaces de mezclar lo que de otra forma no
puede serlo (por ejemplo inteligencia artificial). La creatividad está mediada tecnológicamente.

No existe la igualdad tecnológica, esto significa que la democratización de la información
no es, al menos del todo, real. Solo tendrán acceso a esta información quienes posean los dis­
positivos necesarios para su acceso. Toda desigualdad social se recrea en la tecnología.

Una de las características de la sociedad moderna tardía es la autoreflexión, los ciudada­
nos autoreflexionan. La red se convierte en un mar de opiniones y puntos de vista que rápida­
mente desaparecen. El conocimiento en debate en red, no es un conocimiento acumulativo, se
va generando en una dinámica de inmersión en las redes por parte de la sociedad. Saber don­
de buscar la información y qué buscar, esa es la cuestión difícil en la enseñanza en las redes,
por la gran cantidad de novedades, éxitos que rápidamente se extinguen. La catalogación es
compleja.

En esta red hay una gran información y comunicación a mano pero que a la vez hace
complicada la desconexión, a la libertad de a la vida privada y se pone en cuestión. La libertad
ya no es la misma libertad de la que se hablaba en la revolución francesa, una libertad del poder
hacer algo, ahora son elecciones impuestas por la moralidad. Moralidad entendida como una vi­
sión de los demás y que estos tienen alegrías y sufrimientos y no tanto el qué está bien o mal.
Desde aquí el hacer el bien o el mal a otros es otra cosa de lo que está bien o mal. La utilización
de las intenciones de otros para conseguir beneficios de estos es lo que se llama política.

Lo que se valora, lo que decide la especie humana, el tipo de educación, ideología, com­
portamiento, cambia según los movimientos sociales. No vemos cómo cambian, solo controla­
mos lo que estamos haciendo. Los nuevos valores, modos de funcionamiento están puestos
para que funcionen las nuevas tecnologías, es decir, primero se crean las cosas y después se
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adecua la ética y valores a esta tecnología.

Estos rápidos cambios que engendran novedades hacen que crezca la incertidumbre fren­
te a lo que va a ocurrir. Y la autorreflexión que también causa incertidumbre al ser imprevisible,
la sociedad del riesgo, riesgo como aquello no necesario (con otro sistema de necesidad que se
va transformando con el sistema de sociedad). Se impone la flexibilidad para asumir esta impre­
visibilidad. Una flexibilidad que hay quien es incapaz de asumir por lo que se produce una so­
ciedad de la simulación en la que se aparenta una situación diferente a la que se tiene
realmente por causa de presión social, miedo o dignidad.

El sistema de comportamientos, según Julie, está compuesto por dos elementos regula­
dores, el miedo y la vergüenza. Según Hobbes, la estructura del estado se formó para no ma­
tarse entre los individuos.

La confusión del tiempo presente… incertidumbre. A todo esto la filosofía lo llama acci­
dentes, se van integrando y hay que ir viéndolos como algo normal y hay que llevarlo a una for­
ma que plantee nuevas inquietudes, ideas, modelos y nuevas maneras de ver el mundo, otras
formulaciones donde la automatización es evidente y hay que reflexionar, pensar y crear, seguir
hacia adelante, no se puede parar el pensamiento.
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Intenciones:

QUÉ ME HA LLEVADO A HACER ESTE TRABAJO:

Búsqueda por el entendimiento:
Este trabajo se fundamenta en una búsqueda personal por el que mis propios proyectos

se desarrollen más allá de mi propia creación. Por ello busco, con este proyecto, encontrar, a
través de ver trabajos de otros, sucesos, incidentes, ideas, cómo generar elementos artísticos:
exposiciones, presentación a medios, temas, materiales, etc. con los que pueda llevar a cabo
proyectos que evolucionen sin mi propia mano.
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Modo de proceder:

Utilizando la información que ya tengo sobre el campo a escudriñar, haré una clasificación
de modos en los que una obra de arte puede cambiarse sin la intervención del artista. Primero
haré una lista con los casos de obras que conozco y desde allí crearé una primera clasificación.
Seguido a esto, buscaré trabajos de terceros sobre estos temas e indagaré sobre otros casos
de cada clasificación para conseguir subclases. Con una estructura ya creada, organizaré los
casos por esta clasificación y explicaré la clase de cambio así como cada obra y cómo ha
cambiado siempre que sea posible conocerlo.

POR QUÉ DIGO QUE ES UNA INDAGACIÓN Y NO UNA INVESTIGACIÓN:

Definiciones:

INVESTIGACIÓN:
ETIMOLOGÍA: DEL LAT. INVESTIGARE QUE DERIVA DE VESTIGIUM, IR EN BUSCA DE UNA PISTA. DE

VESTIGIUM DERIVA TAMBIÉN VESTIGIO, INDICACIÓN DE UNA PISTA, QUE SIGNIFICA HUELLA O RUINA.
Según la RAE, investigar:

1 Hacer diligencias para descubrir algo.

2 Realizar actividades intelectuales y experimentales de modo sistemático con el propósito de

aumentar los conocimientos sobre una determinada materia.

3 Aclarar la conducta de ciertas personas sospechosas de actuar ilegalmente.

Según el diccionario del uso del Español María Moliner, investigar:
1 hacer gestiones o diligencioas para llegar a saber cierta cosa.

2 Estudiar o trabajar en un campo del saber para aumentar los conocimientos sobre una

determinada materia.

Según thefreedictionary, investigar:
1 Tratar de llegar a saber o conocer una cosa examinando atentamente todos los detalles o

preguntando

2 Estudiar y experimentar una materia o ciencia para aumentar los conocimientos sobre ella

3 Estudiar profundamente una materia o asunto

4 Hacer indagaciones para resolver un caso

Según Wiktionary, investigar:
1Hacer las diligencias, operaciones o actividades para esclarecer o descubrir alguna cosa.

2Hacer estudios teóricos o experimentales en el campo de la ciencia, para aumentar los

conocimientos sobre un tema o una disciplina.

3Efectuar la policía las averiguaciones necesarias para esclarecer un caso.

4Estudiar una persona una materia o un campo dado, para profundizar sus conocimientos

personales.

INDAGACIÓN:
ETIMOLOGÍA: DEL LAT. INDAGARE, SEGUIR A UN ANIMAL. INDU­/IND­: INTERIOR, AGERE: MOVER, LLEVAR

ADELANTE.
Según la RAE, indagar:

Intentar averiguar, inquirir algo discurriendo o con preguntas.

Según thefreedictionary, indagar:
1 Preguntar e investigar para procurar enterarse de datos o informaciones; especialmente si son

referentes a un asunto oculto o secreto.

2 Tratar de llegar al conocimiento [de una cosa] discurriendo por conjeturas.

3 Tratar de llegar al conocimiento de una cosa mediante la reflexión o por conjeturas.
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Según el diccionario del uso del Español María Moliner, investigar:
1 Hacer lo necesario para llegar a conocer cierta cosa.

2 Enterarse de cierta cosa mediante indagaciones.

Según Wiktionary, indagar:
Intentar llegar al conocimiento de una cosa mediante la averiguación, la reflexión o por

conjeturas

Por uso común, entre investigación e indagación no se ve casi ninguna diferencia. De
hecho, según algunas fuentes, son exactamente lo mismo y utilizan una palabra para definir a la
otra. Pero hay una diferencia entre estos dos términos y es que ambos se usan para llegar a un
conocimiento. Pero investigar es por medio de diligencias, trámites, métodos específicos e
implica mayor profundidad y precisión que indagar. El cual es por medio de métodos más
flexibles, de manera más superficial y que puede llegar a dar el caso de que la información no
sea veraz por uso de fuentes no fiables. Indagar es similar a una investigación exploratoria, una
investigación para ver por encima un campo o tema con el fin de acercarse a él y poder hacer
preguntas más específicas para responder en futuras investigaciones.1

“La indagación no es un “método” para hacer ciencia, historia, o cualquier otro tema, en el cual

la primera etapa obligatoria, de una secuencia fija y lineal, es aquella en la que cada uno de los

estudiantes formula preguntas para investigar. Más bien, es una aproximación a los temas y

problemáticas escogidos en los cuales se promueve formular preguntas reales, cuando éstos

ocurren y por quien sea que pregunte. De manera igualmente importante, como garantía de

calidad de una aproximación a la indagación todas las respuestas tentativas se toman

seriamente y se investigan tan rigurosamente como las circunstancias lo permitan.”2

La indagación es el proceso dinámico de estar abiertos al mundo, a llegar a conocerlo y
entenderlo. Una forma de hacer conocimiento por proceso de trabajo, que provoca que se vaya
construyendo conocimiento profundo, y diálogo entre personas, que aportan diferentes puntos
de vista. Se parte de preguntas, cuestiones, problemas, exploraciones o temas que puedan
contribuir al conocimiento por métodos flexibles de trabajo, que surgen de las disciplinas desde
las que se indaga. Es un proceso que induce a la búsqueda de evidencias de qué es lo que se
sabe, de los puntos de vista desde los que se habla, de las conexiones y patrones posibles que
suceden y suposiciones de qué podría pasar en determinadas situaciones desde lo que
sabemos y cómo de importante es cada cosa. Se van desarrollando conocimientos nuevos y se
van verificando.3

Lo que yo llamo indagación se le puede llamar evaluación y en las diferencias entre
evaluación e investigación Bustelos marca la diferencia de propósito como "En términos
generales, la investigación se hace con el fin último de construir conocimiento. La evaluación,
sin embargo, se hace para mejorar los programas evaluados, rendir cuentas sobre los mismos y
generar una información que permita ilustrar posibles acciones futuras."4

1 WWW.TIPOSDEINVESTIGACIÓN.COM

2 WELLS, GORDON 2001. "ACTION, TALK & TEXT: LEARNING & TEACHING THROUGH INQUIRY". NEW YORK, NY:

TEACHERS COLLEGE PRESS. 2001

3 ARTÍCULO "¿QUÉ ES LA INDAGACIÓN?" TRADUCCIÓN DE LILIA MARÍA DEL RIEGO SENIOR Y DAVID IVÁN HERNÁNDEZ

GRANADOS, TRADUCCIÓN REVISADA POR ARMANDO SOLARES ROJAS Y PAULINO PRECIADO BABB

HTTP://GALILEO.ORG/TEACHERS/DESIGNING­LEARNING/ARTICLES/WHAT­IS­INQUIRY/QUE­ES­LA­INDAGACION/

4 BUSTELOS, M. "DIFERENCIAS ESNTRE EVALUACIÓN E INVESTIGACIÓN: UNA DISTINCIÓN NECESARIA PARA LA IDENTIDAD DE

LA EVALUACIÓN DE PROGRAMAS" UNIVERSIDAD NACIONAL ABIERTA, DIRECCIÓN DE INVESTIGACIONES Y POSTGRADO.

ESPECIALIZACION.UNA.EDU.VE VISITADO EL JULIO 20
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LUGARES DONDE BUSQUÉ:

Los casos los he ido sacando de apuntes de las clases del máster ACTP, apuntes que
tenía del grado en arte en UPV/EHU, Revistas EXIT y EXIT Book consultados en la biblioteca de
la facultad de bellas artes del campus de Leioa de la UPV/EHU, Tesis doctorales con acceso
desde internet, artículos en revistas científicas dedicadas (total o parcialmente) al arte,
periódicos y por último preguntando a gente e información que ya conocía de exposiciones.

La información de estos casos, además de la propia documentación que había donde
encontré la obra, realicé una búsqueda web para buscar información. Si es de artista, me fio de
su veracidad y si no lo es, busco en tantas como pueda para poder contrastar información
fiándome más si tiene una bibliografía.
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Clasificación realizada por modos de cambiar:

ESQUEMA:

+Por manipulación de la obra físicamente: Todas aquellas obras que han ido variando
visiblemente a lo largo de los años. Dentro de este apartado encontramos.

* Deteriorados / (no) restaurados: combate entre restauradores, ¿se debe
restaurar a cómo eran o conservar como están.

* Hechos para su destrucción o manipulación: Performance y happening. land art,
arte efímero, walking art. Lo que solo queda el registro, no la obra.

+Por información de la obra más allá de su materialidad: Una vez que lo sabes ya no lo
puedes ver igual. La Información adicional que transforma la visión de la obra.

*Cambiantes por las exposición: Los espectadores crean una narrativa relacional
en las exposiciones al estar en un lugar determinado. Significa una cosa, la relación con las
otras obras también cambia.

*Referencias y citas: Obras basadas en las obras de otras personas. Las obras en
las que se basa se convierten en otra cosa diferente.

+Mezcla: Los que son manipulados y a la vez cambia si significado.

*Censura y actos vandálicos: Las restricciones a las obras además de sacar las
piezas de sus lugares de exposición, en algunos casos manipulan la obra físicamente. Las
restricciones de las obras por las instituciones los denominaré censura. Las restricciones por la
ciudadanía las llamaré actos vandálicos.
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Manipulación de la obra:



24

Deteriorados / (no) restaurados:

Para explicar este apartado me gusta mucho el texto de Marguerite Yourcenar "El Tiempo,
Gran escultor".

Toda obra es modificada por el tiempo, la escritora belga Marguerite Yourcenar define el
inicio de la vida de una obra, (refiréndose a una escultura) como "El día en que una estatua está
terminada, su vida, en cierto sentido, empieza." Pone la primera etapa como la de la creación
por parte del autor y la segunda como "el transcurso de los siglos, a través de alternativas de
adoración, de admiración, de amor, de desprecio o de indiferencia, por grados sucesivos de ero-

sión y desgaste, la irá devolviendo poco a poco al estado de mineral informe al que la había

sustraído su escultor". Las contiendas las destruye o las entierra, de estas algunas se pueden
restaurar y esas restauraciones cambian para bien o para mal el cuerpo de la obra. Algunas
obras menores son abandonadas y se van deteriorando. Algunas obras se vuelven más intere­
santes, más ricas cuando han sido destruidas o modificadas por la violencia humana. Y prosi­
gue con el futuro "Nuestros padres restauraban las estatuas, nosotros les quitamos su falsa
nariz y sus prótesis; nuestros descendientes a su vez, harán probablemente otras cosas" y es
que el hecho de reconstruir una estatua descompuesta, añadiendo prótesis es solamente una
de las formas de mostrar colecciones. Pero con esto no se muestra toda su historia, todo lo que
ahora es. 1

En el campo de la conservación de obras de arte existen básicamente dos posturas: la
que pretende conservar el estado actual de las obras para que no se deteriore más pero sin re­
tocar la obra, limpieza y prevención de nuevos daños que irremediablemente tendrán por la
edad; y la segunda postura la de restaurar la obra dejándola lo más posible a como era original­
mente con retoques (que sean visiblemente añadidos), quitando partes añadidas por otros o
juntando o añadiendo elementos destruidos o quebrados. Además de limpiarlo y previniendo
nuevos posibles deterioros. La principal causa de la primera es el miedo por el deterioro de la
obra a restaurar, como ha pasado con muchas obras restauradas. Como Miguel Ángel, que se
negó a restaurar una antigua escultura helenística, rota y recién excavada, sabiendo que las li­
mitaciones técnicas de la época significaban que iba a infligir mayor daño. Otra la muestra de la
historia de la obra como pasa con los añadidos a cuadros o las ruinas arquitectónicas como el
Panteón.2

Una obra que los medios han recogido por su negligente res­
tauración es la del Ecce Homo de la localidad de Borja realizada
por una persona no profesional y sin conocimientos de restauración
pintando encima de la pintura anterior.3

En la "Adoración de los Magos" de da Vinci, con el uso de
técnicas sofisticadas para sondear por debajo de las capas supe­
riores5, descubrieron imágenes de hombres reconstruyendo una
estructura en ruinas, una bella mujer de pie cerca de uno de los
magos, y otros detalles oscurecidos que realmente cambian la in­
terpretación de la pintura. A pesar de estos detalles oscurecidos, un grupo liderado por el histo­
riador de arte de la universidad de Columbia James Beck protestó alegando que podrían dañar
la obra. Se determinó que el deterioro no era de modo activo y que no requería restauración.2

"LA ADORACIÓN DE LOS MAGOS", DE

LEONARDO DA VINCI

DE MANERA FÍSICA:
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Cada museo tiene su propia política de restaruración. Por ejemplo, el Louvre ha tomado la
decisión de no restaurar sus piezas antiguas que deben ser viejas, aunque estén totalmente di­
ferentes a cuando fueron pintadas. Sin embargo la Galería Nacional de Londres elimina rutina­
riamente cada 25 años el barniz amarillento de las obras y las vuelve a aplicar barniz
transparente.

Actualmente, los medios tecnológicos son un problema de restauración ya que los sopor­
tes, Hardware, deben ser renovados periódicamente así como el formato de codificación que
evoluciona dejando a los datos antiguos ilegibles. La conservación de la imagen y el sonido está
relacionada con los datos determinados por el artista al presentar su obra. La percepción de una
obra en un monitor de una tecnología específica y una marca determinada de tiempo de fabrica­
ción en concreto es única, por lo que exige una documentación apropiada algo infrecuente, por
ser técnico y no estandarizado. En muchas obras de arte digital, la imagen no es conservable
como las que dependen del proceso y/o interacción, en estos casos lo conservable son los da­
tos y los procesos.4

Las estrategias para mostrar estas obras digitales como se propusieron se pueden nume­
rar como 1 "sustitución": almacena elementeos que permitan restaurar la obra. 2 "Emulación":
permite la imitación del medio original en otro medio completamente diferente. 3 "Migración":
reinterpreta procesos y datos en un soporte nuevo cambiando el equipo y el material original. 4
"Reinterpretación": redefine una obra en un medio contemporáneo con el valor metafórico de un
medio obsoleto. y por fin 5 "recreación": reproducir, rehacer, una obra perceptualmente "idénti­
ca".4

1 YOURCENAR, MARGUERITE. "EL TIEMPO, GRAN ESCULTOR". TRADUCCIÓN DE EMMA CALATAYUD. ALFAGUARAS LITERA­

TURAS. BUENOS AIRES. PÁGINAS: 65 A 70. 1990

2 "CONSERVATION WARS" OBERLIN ALUMNI MAGAZINE FALL 2002 VOL.98 NO.2

3 HUERTA, ROCÍO. "LA RESTAURACIÓN DE UN ECCEHOMO SE CONVIERTE EN UN SAINETE MUNDIAL" EL PAÍS, AGOSTO 23,

2012

4 GARCÍA MORALES, LINO. MONTERO VILAR, PILAR. "CONSERVACIÓN Y RESTAURACIÓN DEL ARTE DIGITAL. UN PROBLEMA

CONCEPTUAL" ACADEMIA.EDU JULIO 19, 2010.

5 EFE "LOS BOCETOS OCULTOS EN <<LA ADORACIÓN DE LOS MAGOS>>"ABC. NOVIEMBRE 22, 2010.
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La capilla Sixtina de Miguel Ángel:
1508­1512. Se restauró en un proceso que duró del año 1980 al 1994. En esta restaura­

ción se pudo apreciar lo mucho que fueron cambiando los frescos del juicio y de la bóveda a
"causa del humo de las velas y de las restauraciones (que habían consistido en repintar o en
“avivar” los colores, con el resultado de degradarlos, y opacando todavía más las pinturas), que
habían ennegrecido las superficies". En este proceso se pudo apreciar cómo, en contra de los
estudios realizados anteriormente sobre estas pinturas, los colores eran vivos y contrastados
así como cómo utilizaba Miguel Ángel los recursos de profundidad y volumetría y la utilización
técnica de pigmentos de calidad en contra de la anterior descripción de tonalidades marrones y
una práctica casi dibujada por una técnica de fresco en húmedo para proseguir después en se­
co en vez de técnica del buen fresco, pintado aún húmedo como se ha descubierto en los análi­
sis de esta restauración y que concuerdan con las voluntades pontificias de Clemente VII. "Una
vez efectuada la limpieza, hubo que actualizar o modificar completamente muchas páginas de la
crítica de arte relativas al artista."1

Este tipo de restauración "... ya se había intentado en 1936, pero "los tiempos aún no es­
taban maduros"para liberar los frescos de Buonarroti de la capa de polvo, humo y cola... "2

En el sentido de la conservación, ha tenido bastantes críticas por intentar, dentro de lo po­
sible, hacer salir cómo era la obra en su inicio llegando a acusarles de cambiarla: "El maestro no
recurrió a veladuras o claroscuro, que los detractores de la restauración nos acusaron de querer
hacer desaparecer con la limpieza"2 y es que cualquier restauración pone en riesgo la obra de
arte y, por lo tanto, lo que debe hacer la restauración es mantenerla en su estado actual previ­
niendo a la obra de un futuro deterioro.3 Y esto, tiene más sentido cuando esta misma obra ha
sufrido tantos cambios por sus numerosas restauraciones anteriores, las que más cambios han
dado: en 1547 Gianluigi Colalucci aplicó aceites para que el salitre provocado por filtraciones de
agua fuesen transparentes. Otra restauración se hizo a finales del siglo XVI. Alrededor de 1670
se le añadieron esculturas, y se hicieron añadidos en fresco­seco para ocultar varios casos de
desnudo y sobre todo en 1710 y 1713 por Annivale Mazzuoli que además de limpiar el hollín y la
suciedad repintó (con pinceladas lineales) partes para fortalecer su contrsate y hacer brillar más
los colores como habían perdido viveza por culpa de las sales.4

1 RESEÑA SOBRE LA RESTAURACIÓN DE LA CAPILLA SIXTINA, PÁGINA OFICIAL DEL ESTADO DE LA CIUDAD DEL VATICANO,

HTTP://WWW.VATICANSTATE.VA/CONTENT/VATICANSTATE/ES/MONUMENTI/MUSEI­VATICANI/CAPPELLA­SISTINA.PAGINATE.6.HTML

2 CASTAGNI­ANSA, NICOLETTA, A 20 AÑOS DE LA RESTAURACIÓN MÁS IMPORTANTE DEL SIGLO XX, EL PAIS

3 BECK, JAMES Y DALEY, MICHAEL, ART RESTORATION, THE CULTURE, THE BUSINESS AND THE SCANDAL, W.W.

NORTON, 1995

4 GIANLUIGI COLALUCCI'S ESSAY, MICHELANGELO'S COLOURS REDISCOVERED IN THE SISTINE CHAPEL, ED. MASSIMO

GIACOMETTI. (1986) HARMONY BOOKS

Imágenes:
IZQUIERDA: EL PROFETA DANIEL, CAPILLA SIXTINA ANTES DE LA RESTAURACIÓN DE 1980 A 1994

DERECHA: EL PROFETA DANIEL, CAPILLA SIXTINA DESPUÉS DE LA RESTAURACIÓN DE 1980 A 1994

HTTPS://CA.WIKIPEDIA.ORG/WIKI/CAPELLA_SIXTINA#/MEDIA/FILE:SISTINE_CHAPEL_DANIEL_BEFORANDAFTER.JPG
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La Gioconda o La Mona Lisa de Leonardo Da Vinci 1503­1519:

Es una pintura sobre tabla que el paso del tiempo ha ido modificando. Esto se debe so­
bre todo a una falta de restauración. Actualmente su colorido original es menos perceptible por
el oscurecimiento de los barnices “La deficiencia de conservación más criticada es la suciedad
que enmascara los colores”. Por otra parte la pintura tiene una grieta vertical de 12 centímetros
en la mitad superior, que un estudio con rayos infrarrojos revela que la grieta puede ser de cer­
ca de la época de su creación. La grieta se reparó entre los siglos XVIII, XIX mediante dos pie­
zas metálicas en forma de mariposa en el reverso, de las que una se soltó posteriormente. En la
actualidad, se ha determinado que la fisura es estable y no ha empeorado con el tiempo.1

En cuanto a la restauración de esta obra, no se realiza la curación de sus cuarteamientos
o del teñido del barniz por el gran número de detractores que tendría el hacer desaparecer esas
marcas de edad. Sin embargo, los conservadores advierten que el retrato está desapareciendo
y si no se restaura solo empeorará. 2

Debido a su mala conservación se cree que ha perdido sus cejas y pestañas al aparecer
en la copia pero, por otra parte, no se ve en las radiografías y es que este cuadro puede estar
"inacabado". Pudo dárselo a Bartolomeo del Giocondo para finalizarlo posteriormente.3

Por otro lado está la Gioconda que descubrieron en el museo del Prado, Madrid. Una obra
hecha en paralelo, con las mismas líneas de corrección y el mismo método de pintar y en el que
se aprecian colores totalmente diferentes cuando, en realidad, los pigmentos son similares, lo
que da a entender el mal estado de conservación de la original. Pigmentos caros como el la­
pislázuli para una copia no es para nada común.4 y 5

1 AMÓN, RUBÉN. "LA VERDAD DE 'LA GIOCOCONDA'". EL MUNDO, 2007

HERMOSO, BORJA. "LA GIOCONDA’ PARECE UNA MUERTA” EL PAÍS. MAYO 25, 2012

3 ARES, NACHO. "LA HISTORIA PERDIDA: ENIGMAS QUE EL TIEMPO Y LOS HOMBRES OCULTARON". 2006 PAG. 218,

BOOKSGOOGLE

4 MILICUA, JOSÉ. "ESTUDIO TÉCNICO Y RESTAURACIÓN DE LA GIOCONDA, TALLER DE LEONARDO", "COMPARATIVA CON LA

GIOCONDA DEL LOUVRE", MUSEO NACIONAL DEL PRADO.

5 MUSEO NACIONAL DEL PRADO "ESTUDIO TÉCNICO Y RESTAURACIÓN DE LA GIOCONDA DEL MUSEO DEL PRADO" 13'' 3''',

SONIDO, COLOR. FEBRERO 21, 2012 HTTPS://WWW.YOUTUBE.COM/WATCH?V=0IFFDVALBJI

Imágenes:
IZQUIERDA: GIOCONDA O MONA LISA DE LEONARDO DA VINCI, LOUVRE, PARÍS

DERECHA: LA GIOCONDA (COPIA), TALLER DE LEONARDO DA VINCI, IZQUIERDA: SIN RESTAURAR, DERECHA RESTAURADA
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Iglesia rupestre de Olleros de Pisuerga (Palencia):
Es una iglesia rupestre de la localidad de Olleros de Pisuerga de la provincia de Palencia,

comunidad autónoma de Castilla y León, España. Esta iglesia está considerada la gran catedral
del rupestre de la zona. El templo está excavado en la roca de un gigante promontorio de are­
nisca.

Se estima que su excavación comenzó en el siglo XI, pero ya en el siglo XII se vio amplia­
da, aunque ya bajo los cánones del arte románico. La iglesia de Olleros ha visto un gran número
de reformas a lo largo de la historia. Los primeros cambios y añadidos vinieron en los siglos XII
y XIII. Recientes restauraciones descubrieron pinturas del gótico y del barroco. En el siglo XVI
se añade el retablo plateresco, y el Cristo de la Cruz en el siglo XVII.

La iglesia de Olleros tiene una planta de dos naves con varias capillas absidiales. Ambas
naves están separadas por tres columnas, siendo la única original la más cercana al altar, ya
que la debilidad de las dos primeras obligó a su sustitución en el siglo XVIII.

IGLESIA DE OLLEROS

RUPESTRE DE

OLLEROS DE

PISUERGA.

EXTERIOR E

INTERIOR.

FOTOGRAFÍA DE:

ANDRÉS SERNA

Iglesia de Revilla de Santullán:
La construcción de finales del siglo XII ha llegado hasta nuestros días con ligeras altera­

ciones y añadidos, principalmente el pórtico y sacristía actuales que posiblemente datan del si­
glo XVI y el cuerpo de campanas y cubierta de la nave, construidos en el siglo XX.

A la caja muraria románica original se adosaron, posiblemente en el siglo XVI, la sacristía y
el pórtico que enmascaran el paramento meridional, así como el coro alto de madera de los
pies, el vano de medio punto del hastial y el cuerpo de campanas en adobe y entramado inte­
grado en la espadaña. El pórtico es del segundo tercio del siglo XVI y dispone de arco de medio
punto coronado por arquitrabe y flanqueado por dos columnas estriadas que a media altura re­
posan en ménsulas, recordando en su disposición la de alguna casona aquilarense.

La pila bautismal, que debe rondar la primera mitad del siglo XIII, en piedra arenisca, con
forma troncocónica invertida y decorada con una serie de hojas cuadripétalas inscritas en
círculos separadas por bandas verticales.

La imaginería moderna procede en su mayor parte de un retablo del siglo XVI ya desmon­
tado (trasladado al museo de Burgos), con un sagrario, un ático, tallas de los patrones de la
iglesia, Inmaculada, San José, San Antonio, San Roque, la Magdalena, la Virgen y San Juan
que formaban parte de un Calvario, etc. Destaca además una talla de la Virgen sedente con el
Niño, obra del siglo XIV.

RODRÍGUEZ MONTAÑÉS, JOSÉ MANUEL. "MEMORIA HISTÓRICA IGLESIA DE SAN CORNELIO Y SAN CIPRIANO".

ENCICLOPEDIA DEL ROMÁNICO ­ FUNDACIÓN SANTA MARÍA LA REAL

HTTP://WWW.ROMANICONORTE.ORG/ES/CONTENIDO/INDEX.ASP?IDDOC=92

ALCALDE CRESPO, GONZALO. “IGLESIAS RUPESTRES. OLLEROS DE PISUERGA Y OTRAS DE SU ENTORNO”, 2007.

IGLESIA DE REVILLA DE

SNTULLAN.

ARRIBA: IZQUIERDA

EXTERIOR, DERECHA: PILA

BAUTISMAL, ABAJO:

IZQUIERDA PINTURAS

MURALES.

DERECHA PORTICO

FOTOGRAFÍA DE:

© FUNDACIÓN SANTA

MARÍA LA REAL

MODIFICACIONES EN IGLESIAS:
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La iglesia de San miguel de Lillo. Oviedo (Asturias):
Construida en el 842 por el rey Ramiro I en el Monte Na­

ranco, en la Edad Media, hacia el siglo XI. Un desplazamiento
de tierras destruyó los dos tercios más orientales de la iglesia,
por lo que se cerró a partir del primer tramo de las naves con un
muro y un ábside. En 1850, bajo la dirección de Andrés Coello,
se efectuó una primera intervención efectuando obras de con­
servación y reparación y eliminando todos los elementos añadi­
dos a lo largo de diez siglos, para dejarla en su aspecto actual.
A lo largo del siglo XX ha sufrido diversas intervenciones ar­
queológicas y de restauración. La última de ellas, efectuada por
el Instituto Arqueológico alemán en 1989/90 ha permitido re­
construir con suficiente fiabilidad su planta original.

"SAN MIGUEL DE LILLO. OVIEDO" PATRIMONIOATURIAS.

"LA CONSERVACIÓN DEL ARTE ASTURIANO, SAN MIGUEL DE LILLO, OVIEDO", ASTORGAYGARCIA.COM MARZO, 30, 2011

NAVEROS, S. L. "LA REHABILITACIÓN DE SAN MIGUEL DE LILLO Y SUS PINTURAS «ESTÁ EN MARCHA», SEGÚN CULTURA"

LNE.ES NOTICIAS OVIEDO, OCTUBRE 21, 2010

OBRAS DESTRUIDAS POR LA BARBARIE:

ISIS destruye estatuas del siglo IX AC
En un museo de Irak destruyendo arte asirio, lanzando las estatuas contra el suelo o pul­

verizándolas a golpe de maza, utilizando lijadoras para borrar los rostros o un martillo mecánico
para desfigurar un toro alado asirio 2. Algunas originales, otras se habían trasladado al museo
de Bagdad. Se trata de piezas del siglo VII A.C. y de las estatuas asirias del siglo IX AC. Otros
elementos del fondo del museo se remontan al siglo VII AC.1 Uno de los que destruyeron estas
obras defendía su actuación "estas estatuas eran ídolos para la gente de tiempos antiguos, que
las adoraba en lugar de adorar a Dios. Los llamados asirios, acadios y otros pueblos tenían dio­
ses para la lluvia, para la cosecha, para la guerra... e intentaban acercarse a ellos con ofrendas.
El profeta eliminó y enterró los ídolos en la Meca con sus benditas manos"2 Hay informaciones
de que esta organización se ha estado subvencionando por la venta de obras arqueológicas en
el mercado negro.3

El Estado Islámico saqueó y destruyó la antigua ciudad de Hatra, catalogada como Patri­
monio de la Humanidad. Esto tras haber destruido la ciudad asiria de Nimrud y el Museo de la
Civilización de Mosul. Una prueba de la limpieza cultural que están llevando a cabo.3

MIENBRO DE ISIS DESTRUYE ESTATUA ASIRIA.

1 SÁENZ DE UGARTE, IÑIGO. "ISIS DESTRUYE ESTATUAS DEL SIGLO IX AC EN UN MUSEO DE IRAK" EL DIARIO, FEBRERO

2, 2015.

2 "YIHADISTAS DEL ISIS DESTRUYEN ESTATUAS MILENARIAS EN IRAK" CLARÍN. FEBRERO 26, 2015.

3 "EL ESTADO ISLÁMICO DESTRUYE AHORA LA ANTIGUA CIUDAD DE HATRA, PATRIMONIO DE LA HUMANIDAD" EL HUFFING­

TON POST. MARZO 7, 2015
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Entre otras obras destruidas en este y el anterior siglo, más allá de las que ha provocado
el Estado Islámico, se pueden nombrar, la destrucción del Buda más grande del mundo por un
grupo talibán en Afganistán1. La quema de documentos manuscritos y mapas en los disturbios
de Egipto del 2011. En un incendio en Alemania casi terminada la segunda guerra mundial en
1945 se destruyeron 400 pinturas a manos de los aliados.2

Otro caso es la destrucción del mural del puente Capuchinos, en Chile.4 En 1970 se había
extendido el muralismo de carácter social, una fórmula masiva y efectiva de propaganda
política, especialmente en los partidos de izquierda. Allende impulsó el ejemplo del mural en
Valparaíso. Tras el golpe de estado se perdió el muralismo como expresión popular aunque
seguían apareciendo algunos murales clandestinos en Santiago.3

Algunas de las obras que se creían destruidas. Después de décadas han aparecido como
1.500 obras que habían sido confiscadas por los nazis.5 O las reconstrucciones de obras como
la de Juan Bautista niño o San Juanito de Miguel Ángel.

El Juanito de Miguel Ángel: 1495, 1496

Destruida durante el inicio de la guerra civil española por un ataque iconoplasta en el
1936. Era parte la capilla del Salvador de Úbeda (Jaén) donde se encontraban otras obras que
se destrozaron. Ha sido reconstruido durante dos décadas por el Opificio delle Pietre Dure de
Florencia a pesar de que quedaron solo 14 trozos, el 40% de lo que era. Se pudo hacer en
base a fotografías de la época que por fortuna tenía de casi todos los puntos de vista y se pudo
rehacer con las partes faltantes con fibra de vidrio y estucadas, para diferenciarlas de las
originales de marmol.

SAN JUAN BAUTISTA NIÑO,

MIGUEL ÁNGEL. PARTES

ORIGINALES EN MÁRMOL Y

RECONSTRUCCIÓN EN

RESINA, 140 X 40 X 43 CM,

CA. 1495 ­ 1496,

FUNDACIÓN CASA DUCAL DE

MEDINACELI.

SAN JUAN BAUTISTA NIÑO, MIGUEL ÁNGEL. ANTES DE SU

RESTAURACIÓN, FUNDACIÓN CASA DUCAL DE MEDINACELI.

NATALIDAD PULIDO. "ASÍ FUE RESTAURADO EL <<SAN JUANITO>> DE MIGUEL ÁNGEL DURANTE MÁS DE DOS DÉCADAS"

ABC MARZO 3. 2015

"SAN JUANITO DE MIGUEL ÁNGEL" MUSEO NACIONAL DEL PRADO.

GARCÍA, ANGELES. "LA ESCULTURA ‘SAN JUANITO’ DE MIGUEL ÁNGEL COBRA VIDA EN EL PRADO" EL PAÍS. MARZO 31,

2015

MOPNTAÑÉS, JOSÉ ÁNGEL. "MIGUEL ÁNGEL REGRESA A ÚBEDA" EL PAÍS. MAYO 20, 2013

1 "LOS TALIBANES DESTRUYERON AL MAYOR BUDA DEL MUNDO" CLARÍN. MARZO 10, 2001

2 GARCÍA, RAQUEL "EL PATRIMONIO PERDIDO POR LA BARBARIE HUMANA EN LOS ÚLTIMOS CIEN AÑOS" GATOFLAUTA.COM.

MARZO 7, 2015.

3 "DEL MURAL POLÍTICO AL GRAFFITI".KELP.CL JULIO 21, 2006

4 NERUDA, PABLO "EL MURAL DEL PUENTE CAPUCHINOS HA SIDO DESTRUÍDO" INTERVENCIÓN RADIAL POR CADENA

PARCIAL DE EMISORAS DE VALPARAÍSO EN EL MARCO DE LA CAMPAÑA ELECTORALJUNIO 12, 1964

5"HALLAN EN UN APARTAMENTO EN MUNICH 1.500 PINTURAS MODERNAS ROBADAS POR LOS NAZIS" RT.COM NOVIEMBRE

4, 2013
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CENSURA RENACENTISTA

En el Renacimiento, numerosas obras pictóricas fueron censuradas por la iglesia, obligan­
do a retocarlas. Sobre todo fue por los desnudos que contenían, para la iglesia católica el cuer­
po desnudo humano era considerado como inmoral y obsceno. Ejemplo de ello es la ocultación
de los genitales en los desnudos de la capilla Sixtina de Miguel Ángel. Para pintar desnudos se
recurría a menudo a los temas mitológicos. Posteriormente se fue extendiendo desde Italia el
gusto por el desnudo.

La capilla Brancacci de la Iglesia de Santa María del Carmine de Florencia:

En el siglo XV Masaccio y Masolino da Panicale
crearon unos frescos. En algunos de estos se podía ver
una escena en la que Adán y Eva aparecían completamen­
te desnudos siendo expulsados del paraíso. En el siglo XVII
se cubrieron con ramajes las partes sexuales. La restaura­
ción ha eliminado los ramajes. 1

El conjunto ha sufrido diversas modificaciones a lo
largo del tiempo, eliminándose algunos tramos. En 1680 el
marqués Ferroni pensó en adquirir la capilla y eliminar los
frescos, motivando la intervención de la Gran Duquesa Vit­
toria della Rovere, quien impidió la destrucción. En enero
de 1771 un incendio devastó la iglesia, que afectó ligera­
mente a la capilla. En el siglo XX se ha procedido varias
veces a restaurar esta obra maestra de la pintura universal
en la que se abandona definitivamente el gótico y se da
paso al Renacimiento.2

LA EXPULSIÓN DE ADAM Y EVA DEL EDEN, MASACCIO.

ANTES Y DESPUÉS DE LA RESTAURACIÓN.

1 "PINTURA DEL QUATTROCENTO: MASACCIO" ARTEINTERNACIONAL.BLOGSPOT.COM ABRIL 12, 2014.

2 "LA CAPILLA BRANCACCI , BRANCACCI CHAPEL EN SANTA MARÍA DEL CARMINE FLORENCIA" HISTORIA DEL ARTE

ERÓTICO.COM.
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Hechos para su destrucción/manipulación:
Las obras realizadas en contextos en los que se va a deteriorar la obra, se va ha destruir,

desaparecer o modificar sabiendo este hecho y utilizándolo para su propio entendimiento.

Ejemplo de esto son las obras en espacios públicos donde cualquiera puede llevarse algo
o intervenir. Lugares en la intemperie donde las acciones climatológicas cambian o eliminan la
obra o actos o performances, que son eventos puntuales destruyéndose la obra cada vez que
acaba.

El acto de registrar una obra por medio de la fotografía, el vídeo, el dibujo, las reproduc­
ciones a escala y otros medios, hace crear una obra nueva teniendo la representada como mo­
delo. Cuando estas obras representadas desaparecen, las referencias a esta se hacen por
medio de la representación, del registro y éste termina siendo lo que se presenta en las exposi­
ciones. Es desde lo que se analiza la obra y una de las cosas que terminan por venderse como
si de la mismísima obra se tratara. Este hecho convierte al registro de las obras efimeras, ya no
solo como parte de la obra sino como una extensión de la obra, si no la obra misma.

Esto es lo que suele ocurrir con el Land Art y la performance. En el Land Art, el arte cuyo
soporte son los espacios externos. Las utilizaciones de amplias lonas, cubrimientos de edificios,
rodeando islotes o haciendo una cortina entre dos montañas como hicieron Christo y Jeanne­
Claude. O como las manipulación de fenómenos naturales de Walter de Maria. Algunas de las
obras no se destruyen con el tiempo, aunque cambien, como cualquier otra obra. Y más si está
a la intemperie. Ejemplo de esto son las obras que transforman el terreno.

La performance, los eventos y acciones programadas, ponen en acción física a su público,
En el tiempo de la performance el público puede hacer casi cualquier cosa y se podría categori­
zar como parte de la misma obra. Como dijo Esther Ferrer en una de sus entrevistas "El acci-
dente es parte de la obra". Y es que ella sabe cómo empieza pero no cómo se derarrollará y/o lo
terminará. Cada vez que se hace una performance se puede hacer de formas distintas. Un mis­
mo concepto en diferentes soportes, distintas formas, cambia la lectura.

Los trabajos realizados en el espacio público se ven afectados por la esfera pública: el
pensamiento de los grupos de personas, y de contraesferas: grupos de personas con pensa­
mientos diferentes a los de la esfera pública y que quieren ocupar el lugar de estos haciendo
que cambie. Esto dentro de cada espacio público: la utilización reglada por la institución de lu­
gares públicos.1

Las obras realizadas expresamente para la manipulación por el espectador se les llama
arte interactivo. En realidad estas son las obras cuyo nivel de interactividad es superior al que el
espectador solo mire, es decir, las que han sido hechas pensando en la intrusión del espectador
en la obra.

Los niveles de interactividad de una obra se pueden mostrar como cuatro: Alto: no existe la
obra sin interacción; Media: el espectador afecta; Baja: el espectador ve; Mínimo: el espectador
no hace nada.2

Del nivel alto es ejemplo todos los eventos que necesitan al espectador o que los especta­
dores son protagonistas de él. Esto es típico de algunas performances y del denominado arte
útil, mostrar de manera evidente la dinámica entre la obra y el espectador, haciendo que el pro­
pio espectador llegue a crear la obra. Un ejemplo que no utiliza la alta tecnología es la obra del
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colectivo Superflex. Por ejemplo "Guaraná Power" 2003. Surge de la pobreza de los cultivadores
que estaban siendo afectados por una mafia. Como solución, Superflex propuso crear el refres­
co "Guaraná Power", totalmente controlado por los agricultores. Creando así un nuevo medio de
ingresos. Este proyecto terminó creando una industria real.3 Otro ejemplo es la creación de acu­
muladores de excrementos de ganado para mejorar la vida de una familia. Es un proyecto que
se expande al copiarse por otras familias y organizaciones.

El arte útil es aquél que busca resolver, al nivel que pueda el artista, algún problema so­
cial. Es ideada por la cubana Tania Bruguera y expandida, en un principio, por su cátedra de ar­
te de conducta para cubanos.4

Del nivel medio se aprecia que la obra es funcional aún sin el es­
pectador, pero que estando este la obra puede variar, manipularse y en­
tenderse de una manera diferente al apreciar los cambios que se
pueden efectuar. Ejemplo de ello son las obras de Yunsil Heo & Hyun
woo Bang. Ejemplo es su obra, "Oasis" unas cajas de luz retroproyecta­
da con arena por encima. Los espectadores pueden mover la arena y en
las zonas donde se crean huecos, empiezan a aparecer animales
acuáticos.5 Si no hay espectadores la obra sigue funcionando pero no se aprecian todas las
connotaciones. Otro ejemplo es la obra de Philip Worthington "Shadow Monsters" donde las
sombras producidas por el público se transforman digitalmente en formas monstruosas.6

Más ejemplos son los trabajos interactivos de Eduardo Kac. En
"The telegarden" durante el plazo entre 1995 y 1998 en el que funcionó,
kac hizo que los espectadores se vean inmersos en la obra al hacer que
controlen por internet un brazo robótico. Este brazo maneja las plantas
para plantar semillas y regarlas. En esta obra los espectadores llegan a
interactuar tanto que desentierran plantas de otros para colocar otra y
llegan a asistir periódicamente para regar su planta.7 También de Kac
"The egg of internet", obra inconclusa que usa una cámara en directo en internet. Los visitantes
hacían que se calentara e incubara, luego alimentarían a los polluelos. Marina Zervarini en su
obra "Síntesis simbiótica entre un ser vivo y una máquina" sí llega a hacer la obra pero esta vez
con los recursos necesarios excepto que la sala de exposiciones al cerrar cortaba la luz y por
tanto no podía incubar. Ponen a la comunidad la responsabilidad de cui­
dar a los huevos.8 y 9

Otro ejemplo son los llamados game art, arte que utiliza los juegos
o videojuegos para su discurso, como la obra de Eduardo Fresca "Play
sectmber 12" creada tras el ataque a las torres gemelas. El jugador
puede disparar o no para destruir una ciudad de oriente medio, y la elec­
ción desencadena unas u otras consecuencias.10 La obra de Riley Harmon "What it is without
the hand that wields it" 2008 es una instalación en la que cada vez que matan a alguien en el
juego sueltan un poco de sangre.11 La obra "Painstation" de Fur, máquina para el pong que
cuando se colocan las manos en unos botones comienza. Si fallas recibes un castigo y empieza
a golpearte, a calentar, a dar calambre y si quitas la mano pierdes. Hay
que rellenar y firmar un formulario antes de participar.12 y 13

Del nivel bajo son todas las obras expuestas que solo se pueden
mirar. La mayoría de las obras expuestas en museos, galerías o que
están almacenadas son de este nivel. Cuando es una performance en la
que no existe una interacción directa no se aprecia si el evento es en di­

"SHADOW MONSTERS" 2004 DE

PHILIP WORTHINGTON

"THE TELEGARDEN" 1995­1998 DE

EDUARDO KAC

"PAINSTATION" 2001 DE FUR

"GENESIS" DE EDUARDO KAC
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recto o es actuado. Dicho de otro modo, solo se aprecia la diferencia
entre la interactividad y el directo cuando el público está dentro ya que
no pueden saber si es en directo o no.

Del nivel mínimo son las obras que están hechas pero que no
pretenden ni tener visibilidad. Los trabajos realizados para tratamiento
de enfermedades o por simple gusto propio de la acción de crearlos y
que después se eliminan.

El bioarte y el arte transgénico son ejemplo de las obras que no
sobrevivirán y que cambiarán, ya que utilizan elementos vivos y que por
tanto se desarrollarán y morirán.14 Eduardo Kac en su obra "génesis"
crea un gen que no existe utilizando como código la Biblia.15 "GFP
Bunny", usó un conejo, tras no ser autorizado para usar un perro, le
puso un gen de una ameba para que con luz negra brille.16 Kac ADN
suyo mezclado con el de una petunia, edunia, con esta planta no muere
puesto que sigue reproduciéndose.17 No siempre se interviene en los
seres vivos, también hay quienes los colocan o utilizan para crear sus
obras. Un ejemplo de esto es el "Proyecto biosfera" de Juaquín Fargas,
ecosistemas cerrados, una toma de conciencia de la fragilidad de la
tierra. Las esferas tienen organismos unicelulares que necesitan luz y
calor estable. Las reparte para que las cuiden los visitantes o
instituciones, donde algunas están de forma permanente. El proyecto
está en la gente y no en sus manos.18 Otro ejemplo es "Filotron" (1972)
de Luis Benedit en el que se crea, en museos, un sistema hidropónico,
un control de riego de producción agrícola eficiente.19

IMAGEN: LUIS F. BENEDIT, FITOTRÓN

(1972)

"GFP BUNNY" 2000 DE

EDUARDO KAC

1 ESFERA PÚBLICA 1962 "HISTORIA Y CRÍTICA DE LA VIDA PÚBLICA", HABERMAS

2 LAMARCA LAPUENTE, MARIA JESÚS. "INTERACTIVIDAD" HIPERTEXTO.INFO

3"GUARANÁ POWER" SUPERFLEX.NET

4 HTTP://MUSEUMARTEUTIL.NET/

5 PAIS, FILIPE. "OASIS BY YUNSIL HEO AND HYUNWOO BANG" LA­NEIGE­EN­ETE.NET

6 "PHILIP WORTHINGTON" "SHADOW MONSTERS" "2004" MOMA.ORG MAYO 24, 2008

7 DREHER, THOMAS. "TELEPRÄSENZ: EDUARDO KAC UND KEN GOLDBERG" IASL.UNI­MUENCHEN.DE

8 "THE EGG OF THE INTERNET" V2.NL

9 "SÍNTESIS SIMBIÓTICA ENTRE UN SER VIVO Y UNA MÁQUINA" MARINA­ZERBARINI.COM.AR

10 "SEPTEMBER 12TH: A TOY WORLD" GAMESFORCHANGE.ORG

11 "WHAT IT IS WITHOUT THE HAND THAT WIELDS IT" RILEYHARMON.COM

12 "PAINSTATION" 2012.FURSR.COM

13 HTTP://PAINSTATION.DE/

14 KAC, EDUARDO. "TELEPRESENCIA Y BIOARTE: INTERCONEXIÓN EN RED DE HUMANOS, ROBOTS Y CONEJOS" EDITORIAL

CENDEAC

15 "GENESIS" EKAC.ORG

16 "GFP BUNNY" EKAC.ORG

17 "LA HISTORIA NATURAL DEL ENIGMA – DE EDUARDO KAC" EKAC.ORG

18 "JOAQUÍN FARGAS" "PROYECTO BIOSFERA" EDUC.AR

19 "TEMPORADAS 2009 / 2010" "LUIS FERNANDO BENEDIT. FITOTRÓN" INTRANET.MALBA.ORG.AR
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EL LAND ART:

Utiliza el paisaje como elemento fundamental, un soporte en el que
intervenir, en vez de uno secundario. Estas obras están directamente rela­
cionadas con la naturaleza y su entorno. Muchos de los artistas utilizan
elementos relacionados con los entornos naturales tierra, piedra, arena, ro­
ca, madera... Otros marcan el lugar modificándolo por medios manuales o
por máquinas.

La durabilidad es uno de sus rasgos identitarios. Dependiendo del
material, de la manera de manipularla y de los fenómenos climatológicos,
se perturba más o menos la obra y termina destruyéndose antes o después
dependiendo del grado de intervención de la obra.

El primer grado de intervención es aquel cuya durabilidad es mínima,
que casi dura lo que tada en hacerse. Como por ejemplo "Snow projects"
de Dennis Oppenheim, formas realizadas sobre la nieve.

Richard Long, que cambia la localización del Happening a la natura­
leza. y lleva a cabo el registro de la obra mediante la fotografía, medio que
no describe la acción real en la obra. En "A line made by walking" de 1967,
una línea recta creada al andar, no se aprecia al artista andando, solo la lí­
nea recta resultante.

En el segundo grado de intervención se recogen elementos del lugar
y se construye algo con ellos, recolocándolos. Esta es la obra de Andy
Goldsworthy "Forked sticks in water, High Bentham, Yorkshire", donde pre­
domina la forma construida con los elementos recogidos.

El tercer grado de intervención se caracteriza por modificar el paisaje.
En unos casos por medio de la adición y sustracción de tierra, como en
"Spiral Jetty" de Robert Smithson o "Displaced/Replaced Mass" de 1960 de
Michael Heizer. En otras ocasiones se añaden elementos adicionales no
relacionado con la naturaleza como "Sun Tunnels", 1973­76 de Nancy Holt
o "Lightning Field", 1977 de Walter de Maria.

Por último, el cuarto grado de intervención hace modificaciones im­
portantes en el paisaje y llega a ocupar espacios ya definidos. Este es el
caso de los empaquetados de Christo y Jeanne­Claude o "Roden Crater"
de James Turrell.

Las obras como estas, que utilizan los lugares públicos o que perte­
necen a instituciones suelen tener problemas. Por ejemplo el proyecto
"Tindaya" planteado por Chillida en 1994 nunca se llevó a cabo y el bosque
de Oma pintado por Ibarra en 1988 tuvo que ser protegido por las institu­
ciones con la compra del terreno, ya que eran árboles para talar.

La forma de exhibir las obras tiene un problema, muchos artistas que
consideraron el registro de fotografía y vídeo imprescindible pero que ter­
minaran en este medio no era el pensado al ser hechas. Muchos utilizan
exhibiciones tradicionales en museos y galerías, pero al colocarlas en es­
tas instituciones se perdía la carga de las obras. Para solucionar esto se
empezaron a crear los Earhtworks, obras de menor tamaño hechas expre­
samente para la galería que representan a las reales de mayor tamaño.

BLANCO ALCALDE, DANIEL. "LABD ART: LA NATURALEZA COMO LIENZO DEL PAISAJE" MITO RE­

VISTA 25 REVISTAMITO.COM AGOSTO 18, 2014.

RAQUEJO, TANIA. "LAND ART" ARTE HOY, EDITORIAL NEREA. 4ª EDICIÓN 2008.

"ANNUAL RINGS" 1968 DE

DENNIS OPPENHEIM

"A LINE MADE BY WALKING"

1967 DE RICHARD LONG

"FORCED STICKS IN WATER"

1979 DE ANDY GOLDSWORTHY

"RODEN CRATER," 1970 DE

JAMES TURRELL

"DISPLACED REPLACED MASS,"

1994 DE MICHAEL HEIZER

"DISPLACED/REPLACED MASS,"

1969 DE MICHAEL HEIZER
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ARTE COLABORATIVO:
Se denomina arte colaborativo a las prácticas de creación artística compartida, la creación

de condiciones para una obra realizada por diferentes personas. A menudo se utiliza el arte
colaborativo en línea. Internet permite que artistas en distintos lugares del mundo se puedan co­
municar para hacer un trabajo en conjunto.

Cambia la relación con la audiencia, ya que la plataforma de Internet permite que todos
participen y se involucren en el proceso creativo de la obra, dejando de ser receptores y pasan­
do a ser productores de contenido. La plataforma permite que el artista dialogue con otros, a
muy bajo coste. El intercambio ha cambiado la manera de percibir la creatividad y la propiedad
intelectual.

De este tipo de arte solo interesa para este trabajo aquél que tie­
ne aportes a largo plazo, o aquél que admite "creadores" siempre, es
decir, al que se le puede añadir algo por cualquier persona en cualquier
momento.

Una de estas es "Wallpeople", con base en Barcelona, que invita
a crear y a formar parte del proyecto. Los muros vacíos de la calle se
convierten en galerías donde los participantes exponen sus propias
obras. En total se han congregado alrededor de 5.000 participantes que
han expuesto unas 5.500 creaciones en unas 30 ciudades donde se ha
realizado el evento.4

Otro ejemplo es "Paper Village" de Vicky Harrison. Es un proyecto
de una profesora y artista que dirige una tienda en Bristol. En esta tien­
da se pueden realizar diferentes proyectos artísticos dirigidos a la co­
munidad. Se ha hecho por ejemplo "Briswool", un proyecto colaborativo
en el que los participantes crearon una maqueta de Bristol, cada uno un elemento.5

Dentro de este tipo de prácticas están los artistas que dan la posibilidades para crear de
nuevo su proyecto, instrucciones de construcción de las obras, para que otros puedan llevarlas
a cabo.

De este tipo es la obra "Soundsystem Guerrilla" de Todo Por la Praxis por la difusión de
una cultura musical/festiva. Se crean altavoces caseros y se distribuyen por la ciudad. De este
proyecto cualquiera puede realizarlo ya que toda la información necesaria está en su página
web. 6

Del tipo de creación colectiva en internet está por ejemplo, “Ventana a la Diversidad”. Es
un proyecto organizado por UNESCO­Etxea junto a la Agencia Vasca de Cooperación para el
Desarrollo. Un proyecto internacional de arte colaborativo para quienes quieren aprender a
crear cortos en red con personas jóvenes de otros países.7

1 FREIRE, PAULO. "ARTE COLABORATIVO EN LA RED" SLIDESHARE.NET

2 "QUÉ ES EL ARTE COLABORATIVO?" ARTECOLABORATIVO.WORDPRESS.COM

3 "ARTE COLABORATIVO" ARTICAONLINE.COM

4 RAMIREZ, RAÚL. "WALLPEOPLE, ARTE COLABORATIVO EN ESPACIOS PÚBLICOS" HTTP://ISOPIXEL.NET/ JUNIO 18, 2012.

5 "SOUND SYSTEM GUERRILLA" HTTP://WWW.TODOPORLAPRAXIS.ES SEPTIEMBRE 2, 2013.

6 "COCREACIÓN ARTÍSTICA Y COLABORATIVA ENTRE JÓVENES DEL MUNDO" FUNDACIONGIZAGUNE.NET ENERO 31, 2014.

7 "CROCHET ARTISTA VICKY HARRISON" CROCHETCONCUPISCENCE.COM AGOSTO 7, 2015.

"PAPER VILLAGE" 2014 DE

VICKY HARRISON

WALLPEOPLE BARCELONA 2012
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GENERATIVE ART:

El arte generativo es la práctica de la utilización de un lenguaje de programación como he­
rramienta artística. La programación puede ser por cualquier sistema, es una planificación de los
elementos para que funcionen de determinada manera1. Este tipo de herramienta tiene la cuali­
dad de poderse repetir de una mantera diferente por medio de elementos aleatorios, como la
utilización de dados afectados por el caos, o seudoaleatorios por medio de algoritmos digitales.
Cuando se repiten las obras realizadas por estos procesos, la obra (aún siendo la misma) se ve
cambiada por estas variables. Aquí solo pondré casos de obras de este tipo, cambiables.
Aunque los diferentes resultados de una misma operación se consideran diferentes obras, aquí
tomaré por hecho que en realidad son diferentes variantes de una misma
obra. Tomo por obra el proceso y todas las obras resultantes de este
proceso, el resultado de esas obras.

Un ejemplo es el "Musikalisches Würfelspiel" (juego de dados musi­
cal) de Johann Philipp Kirnberger de 1757. Un sistema de azar que gene­
ra música con opciones precompuestas. Estos son "juegos" populares
en Europa occidental en el siglo XVIII. Algunos no requerían dados, sino
simplemente elegir un número al azar. Brian Eno, autodefinido no­músico.
aplica estos conceptos a la tecnología actual. Primero cortando y pegan­
do cintas de audio y mediante programas de ordenador, creando sus
"Soundscapes".3

Ellsworth Kelly creó pinturas mediante el uso de azar para asignar
colores a cuadrículas. Otras obras son en papel, se las corta en tiras o
cuadrados y se vuelven a montar utilizando el azar para colocarlo.4

Joseph Nechvatal ha explotado modelos de contagio viral.
"Computer virus 2.0", aunque trabaja en pintura, usa ordenadores con
programación de virus informáticos que le sirven como ayuda para crear
sus cuadros y animaciones desde 1986.5y6

"Autopoiesis" por Ken Rinaldo, incluye quince musicales y escultu­
ras robóticas que interactúan con el público y modifican sus comporta­
mientos basados tanto en la presencia de los participantes y entre ellos. 7

San Base desarrolló en 2002 un algoritmo de "Pintura dinámica".
Utiliza algoritmos informáticos como "pinceladas" creando imágenes so­
fisticadas que evolucionan con el tiempo. Es una obra que nunca se repi­
te.8

" SPECTRUM COLORS ARRANGED

BY CHANCE III", 1951 DE

ELLSWORTH KELLY

" INMERSION INTO NOISE", 2011 DE

JOSEPH NECHVATAL

1 "ARTE GENERATIVO" LAGRANDEBIBLIOTECA.COM

2 MATT PEARSON "GENERATIVE ART, A PRACTICAL GUIDE USING PROCESSING" MANNING.COM VISITADO SEPTIEMBRE 8

2015.

3 "MÚSICA GENERATIVA Y PAISAJES SONOROS" XENDR3.WIX.COM

4 FARAGO, JASON. "ELLSWORTH KELLY CAMBIÓ LA CARA DEL ARTE. A LOS 92, AÚN NO HA TERMINADO" JULIO 31, 2015.

5 VEGA PINDADO, EUGENIO. "ARTE ELECTRÓNICO TECNOLOGÍA PARA LA INTERACCIÓN." MANAGER BUSINESS MAGAZINE

Nº4 SEPTIEMBRE 2005. EPRINTS.UCM.ES

6 NECHVATAL, JOSEPH. "IMMERSION INTO NOISE"

7 HTTP://WWW.KENRINALDO.COM/

8 HTTP://WWW.SANBASESTUDIO.COM/ABOUT.HTM

DETALLE DE " GALERÍA 53", DE

SAN BASE



38

Sam Taylor­Wood "Still life"(naturaleza muerta) 2001:

Es una película de 3:18 en proyección en pantalla
individual. La naturaleza muerta clásica actualizada. Una
meditación sobre la mortalidad y la belleza. La aparición
de un melocotón supermercado y un bolígrafo cuestiona la
inmortalidad.

"STILL LIFE, 2001" MOVING IMAGE, SAMTAYLORJOHNSON.COM

DEMOS, T.J."A MATTER OF TIME" TATE.ORG.UK ENERO 1, 2007

Gabriel orozco "La oficina I­II":

Gabriel Orozco es un artista cuyas obras son investi­
gaciones filosóficas de la forma, medio e instalación, El
readymade es una parte importante de su obra ya que
manipula, organiza elementos encontrados para crear sus
obras. Esta fotografía es eso, una construcción de
elementos encontrados construyendo una "oficina" comida
por el tiempo, por el abandono humano, como se deduce
por la vegetación que lo invade.

"MY OFFICE II (MI OFICINA II)" GUGGENHEIM.ORG

ABARCA MARTÍNEZ, INMACULADA. "TIEMPO VEGETAL, REFERENIAS VOTÁNICAS EN LA ESCULTURA MEXICANA CONEMPORÁ­

NEA (1990­2010)" UNIVERSITAT POLITÉCNICA DE VALÉNCIA, FABULTAD DE BELLAS ARTES DE SAN CARLOS, DEPARTAMENTEO DE

PINTURA 2012

Olivia Parker "Palace’s Potato", 2001:

Es la imagen de una naturaleza viva, dentro de un
contexto de lujo, de excesos. Una planta de patata
olvidada intenta brotar de su tubérculo. Donde está
situada, terminará por morir por falta de nutrientes pero
está siendo parte de la decoración de una élite que
terminará por matarla.

BODEGÓN O NATURALEZAS MUERTAS:

Las naturalezas muertas han sido un tema relacionado con la muerte, la abundancia de la
comida y cómo se pudre, cómo muere. La utilización de la muerte de otro ser para la
supervivencia de quienes se alimentan de ellos.

Esta idea ha sido plasmada en muchas ocasiones y solo traigo aquí algunas en las que el
deterioro es palpable, evidente. Ninguna es la acción del deterioro en una exposición, solo es el
registro de este hecho que, por la evidente cualidad efimera de los productos los productos ya
no existen. "Ya no es solamente la hermosura de lo que la naturaleza ofrece, sino la comida
basura, el detritus, los alimentos con moho, desechados. Ya no es lo que la vida nos va a quitar,
sino lo que ya hemos desechado nosotros mismos,..."

ROSA OLIVARES EXIT Nº18, "NATURALEZA MUERTA"

"MY IFFICE II" (MI OFICINA II) 1992 DE GABRIEL OROZCO

FOTOGRAMA DE "STILL LIFE" 2001 DE SAM TAYLOR
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Por información adicional:

Una vez lo sabes no lo ves igual.
Las obras de arte tienen muchos sentidos y puntos de vista desde donde mirarlos: el cua­

drado negro sobre blanco de Malevich si no sabes qué pretendía decir, si no tienes los conoci­
mientos de qué había estado sucediendo en el arte en la época, el arte moderno, el cubismo,
abstracción..., si de una pintura clásica, donde todo es pretendiendo que se vea como se ve,
donde se aprecian los detalles, la escena, los personajes, si desde aquí
pasas a ese suprematismo total no vas a saber qué ha pasado y creerás
que te toman el pelo cuando en realidad te estás perdiendo todo el acto
reflexivo de la pieza.1y2 El problema aquí es que te faltaría información.

Este es un nivel de conocimiento necesario para comprender la
obra tal cual es, su sentido al ser creada. Pero partiendo de ahí, se van
añadiendo connotaciones a las obras, información adicional que para
entender la obra no es necesaria. Para entender una obra impresionista,
no importa su importancia, la relevancia que ha tenido en otras perso­
nas, su influencia. Para entender la serie para la universidad de Viena:
"Filosofía", "Medicina", "Jurisprudencia " y "Teología" de Klimt no es ne­
cesario saber qué fue destruida por la SS en el incendio del castillo Im­
mendorf donde se guardaba para protegerla de los bombardeos de la 2ª
guerra mundial o que en su época fueron calificados como explícita­
mente sexuales, inadecuados y de mal gusto y fuesen almacenados en la institución en vez de
colocarse en el aula magna3 y 4 o expuesta como si fuese una monstruosidad.

En el caso de la película "The Birth of the nation" (El nacimiento de una nación) 1915, de
David Wark Griffith, una película que pone al Ku Klux Klan como heróico frente a los crímenes
de los salvajes negros, pero que es una de las películas consideradas
de mayor importancia cinematográfica. No es posible verla igual cuando
sabes que fue la causante del resurgir del Ku­Klux­Klan en los años 20
cuando estaban desapareciendo.5

En 1964 los "crímenes y desastres" de Weegee y Warhol, en
concreto, "Most Wanted Men". Habian colocado en la fachada de NY
State Pavillon en la feria mundial serigrafías de 13 criminales buscados
por el departamento de policía de la ciudad. Hasta ahí es una obra más
pero si sabes la información adicional, lo que le pasó a esa obra, lo ves
de manera diferente: los organizadores les obligaron a cubrirlos y Warhol lo hace con pintura
plateada, color que se volvería identitario para él.6

Estas informaciones son adicionales a las obras, son parte de su historia pero no hacen
falta para apreciarlas. Ahora bien, sabiendo esa información, que en algunos casos pueden lle­
gar a parecer hasta simples curiosidades. No podemos dejar de relacionarla con la obra, cambia
su significado e incluso su valor. Un ejemplo más casero es un dibujo realizado por algún fami­
liar cercano al que se siente afecto. Una obra de esta persona, por muy mala que sea, si hay
afecto, no se tirará como un papel arrugado más.

Otra cosa son los casos que se basan en la no información de los participantes para

DETALLE DE "MEDICINA" 1900

DE GUSTAV KLIMT

"MOST WANTED MEN" 1964­65

DE WARHOL

DE MANERA NO FÍSICA:
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poderse llevar a cabo. Este es el caso de los trabajos de los The yes men, en los que engañan
a empresas para exponer sus estrafalarios proyectos como "Surviva Balls" haciéndose pasar
por altos ejecutivos o yendo a la televisión. En BBC news hicieron una retransmisión,
haciéndose pasar por una empresa diciendo que iban a compensar a todos los afectados de
una negligencia con numerosos afectados en la India. La empresa perdió acciones por este
comunicado y más al negar que fuese una declaración en su nombre. Llegaron a haber perdido
menos si hubieran dado el dinero a los afectados.7

Por otro lado, está la información errónea. Como que los pintores de a partir del
Renacimiento pintaban todo al natural hasta la aparición de la fotografía. Como si los
personajes pudieran estar todo el tiempo de la pintura en el taller del artista posando. En primer
lugar se utilizaban maniquíes para hacer los ropajes cuando no estaban los modelos humanos.
Y en segundo lugar muchos tenían máquinas ópticas como una cámara oscura o algún otro
método para "calcar" una imagen real en el soporte plano donde pintar o transpasar al soporte
de la pintura.8

1 "CUADRADO NEGRO SOBRE FONDO BLANCO DE MALÉVICH" TODALACULTURA.COM MARZO 5, 2014

2 HERNÁNDEZ NAVARRO, MIGUEL ANGEL. "EL CERO DE LAS FORMAS EL "CUADRADO NEGRO" Y LA REDUCCIÓN DE LO

VISIBLE" DIALNET.UNIRIOJA.ES

3 CARL E. SCHORSKE, VIENA FIN­DE­SIÈCLE (EXTRACTO), CATÁLOGO EXPOSICIÓN "LA DESTRUCCIOÓN CREADORA", FUN­

DACIÓN JUAN MARCH, OCTUBRE 6, 2006

4 GARCÍA BLANCO, JAVIER. LA PINTURA MÁS POLÉMICA DE GUSTAV KLIMT, YAHOO! NOTICIAS, MAYO 31. 2014

5 "EL NACIMIENTO DE UNA NACIÓN (THE BIRTH OF A NATION)" CLAQUETA.ES

5 RETAMAR SALA, SALVADOR. "SECTAS, LOGIAS Y SOCIEDADES SECRETAS" "LA SEGUNDA ETAPA DEL KLAN"

6 HOPKINS, DAVID "CRÍMENES Y DESASTRES: WEEGEE Y WARHOL" EXIT 1

7 HTTP://THEYESMENFIXTHEWORLD.COM/

8 HOCKNEY, DAVID. "EL CONOCIMIENTO SECRETO" 2001
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Henri Rousseau no fue a la selva:

Del pintor naif francés en varias ocasiones se
aseguró que fue a la jungla en un servicio en el ejército
en la fuerza expedicionaria francesa a México. Allí se
supone que vio la selva con lo que tuvo modelos para
sus cuadros, pertenecientes a lo que él denominó co­
mo su "serie mexicana". Estas historias fueron difundi­
das por admiradores. El pintor a pesar de su cita
"Nada me hace tan feliz como para observar la natura-
leza y pintar lo que veo" utilizaba de modelos los jardi­
nes botánicos, el antiguo zoo de París y animales
salvajes disecados. Y es que nunca salió de su Fran­
cia natal. El pintor escribió "Cuando estoy en estos in-
vernaderos y veo las plantas tan raras que hay en

algunos países exóticos, me parece que estuviera

soñando"
HENRIROUSSEAU.NET

G. FERNÁNDEZ "ROUSSEAU" "¡SORPRENDIDO!" THEARTWOLF.COM

"HENRI ROUSEAU: PINTURA PRIMITIVA O ARTE FANTASTICO" HTTP://DECUALQUIERMODOCAERADEPIE.BLOGSPOT.COM.ES/

MAYO 27, 2010

SORPRENDIDO! O TIGRE EN UNA TORMENTA TROPICAL 1891 DE

HENRI ROUSSEAU

Pinturas de Hitler:

Antes de ser el líder del partido Nazi intentó hacer ca­
rrera en la pintura. Entre 1908­13 vivió en Vienna cultivando
su interés por el arte y donde hizo pinturas, acuarelas y dibu­
jos para ganar dinero.

Nunca fue suficientemente reconocido como para entrar
en la Academia de Bellas Artes de Vienna. Para convertise en
artista frecuentó cafés donde se reunían los artistas estable­
cidos y para sobrevivir hacía postales para venderlas. Se pu­
so en contacto con el marchante Samuel Morgnestern y
consiguió vender unos pocos cuadros (todos a judíos).

Tras la primera guerra mundial, de una pintura basada
en los detalles y la belleza arquitectónica armoniosa, pasó a
una obra más caótica y caricaturesca.

Al finalizar la segunda guerra se recolectaron los archi­
vos personales del Führer, entre los que estaban las obras.
Por otro lado hay ciertas que están esparcidas por coleccio­
nes y se siguen vendiendo. El valor actual es más por el
quién lo ha hecho y qué ha hecho esta persona, fuera del
mundo artístico, que por la obra en sí.

GONZÁLEZ, LUCY. "ADOLFO HITLER, EL ARTISTA" CULTURACOLECTIVA.COM

FEBRERO 22, 2013.

Imágenes:
ARRIBA: POSTAL DE SU ESTANCIA EN VIENNA.

MEDIO: OBRA TRAS LA PRIMERA GUERRA MUNDIAL.

ABAJO: OBRA TRAS LA PRIMERA GUERRA MUNDIAL. "REFUGIO EN FOURNES"
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La pintura de Pollock tiene una estructura fractal y existe una máquina que lo imita:

La obra de Pollock, el pintor de acción, consiste en tomar un lienzo en blanco y salpicarlo
con gotas de pintura, lo que se ha llamado "driping". A primera vista, es una salpicadura muy
elaborada, sin embargo su estructura se puede ver que es fractal.

Las estructuras fractales son aquellas que tienen la misma estructura independientemen­
te de la escala a la que se aprecie, un patrón geométrico que se repite constantemente a dife­
rentes escalas llegando a una complejidad tan sensible que terminan pareciendo caóticas.

Cada más recientes son las pinturas más complejos son sus patrones fractales por lo que
sí sabía lo que estaba haciendo. Buscaba este tipo de estructura.

Esta estructura en la obra de Pollock se pudo demostrar al intentar falsificar sus obras.
Richard Taylor, el director del grupo de matemáticos que analizaban la obra de Pollock, creó un
equipo al que bautizaron como “Pollockizador”. Sobre el funcionamiento del Pollockizador, Tey­
lor explicó: "Se colocan unos tarros de pintura sujetos con resortes a una bobina electromagné-
tica, que puede programarse para producir movimiento caótico, y el resultado son Pollocks

convincentes. Así que, aunque las matemáticas pueden ayudar a detectar falsificaciones, tam-

bién pueden usarse para crear imágenes que bien podrían convencer a los expertos."

Marcus du Sautoy, matemático de la Universi­
dad de Oxford, describe este caso en su libro "Los
misterios de los números": "Fracciones aumentadas
de una obra de Pollock siguen resultando muy simi-

lares a la versión de tamaño completo y parecen po-

seer la característica complejidad infinita de un objeto

fractal." Hasta el punto en el que empiezan a apre­
ciarse las gotas de pintura.

"FALSIFICANDO EL CUADRO MÁS CARO DEL MUNDO (QUE, ADEMÁS, ES UN FRACTAL)" XATAKACIENCIA.COM SEPTIEMBRE 11,

2013

MERCEDES TAMARA. "JACKSON POLLOCK: UN GENIO INCOMPRENDIDO" MERCEDESTAMARA.BLOGSPOT.COM.ES DICIEMBRE

28, 2012

CUEVAS RIAÑO, MARÍA. (COORD) "APRENDIZAJE EXPERIMENTAL Y USO DE LAS TIC EN LA ENSEÑANZA DE LA HISTORIA DEL

ARTE EN BELLAS ARTES: PROPUESTAS PARA UN TALLER DE MEDITACIÓN ACÚSTICO­VISUAL" "ARTE, CIENCIA Y TECNOLOGÍA.

EXPERIENCIAS DOCENTES Y CREATIVAS." ACADEMIA.EDU

NÚÑEZ, MARINA. "JACKSON POLLOCK Y LAS MÁQUINAS DE DIBUJAR", EN GÓMEZ MOLINA (COORD.): “LAS ESTRATEGIAS

DEL DIBUJO EN EL ARTE CONTEMPORÁNEO”, ED. CÁTEDRA 1999, PP. 443­477. MARIANANUNEZ.NET VISITADO SEPTIEMBRE 7,

2015

HTTP://WWW.DAILYMOTION.COM/VIDEO/XPWS8O_POLLOCK­CAOS­Y­FRACTALES­EN­EL­ARTE_SCHOOL

RICHARD P. TAYLOR*, BRANKA SPEHAR, PAUL VAN DONKELAAR AND CAROLINE M. HAGERHALL. "PERCEPTUAL AND

PHYSIOLOGICAL RESPONSES TO JACKSON POLLOCK’S FRACTALS" FRONT. HUM. NEUROSCI. JUNIO 22, 2011

JOUERNAL.FRONTIERSIN.ORG
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"Exposición Nº1" 2007 de Guillermo Vargas, alias Habacuc:

Al artista Guillermo Vargas le han linchado mediáticamente por las noticias sobre su obra
Exposición Nº1 en la que está el perro "Natividad", nombre que le puso a un perro callejero que
dejó en la galería nicaragüense Códice de Managua. El nombre se lo puso por la noticia de un
hombre llamado Nativida, homenaje a un vagabundo de la ciudad de San José de Costa Rica
luego de ser atacado por perros rottweiller.

El canino desapareció y apareció el letreo "Eres lo que lees" hecho con comida de perro.
Hasta allí llega la información segura. Numerosos medios de comunicación difundieron el hecho
de que el perro murió de hambre mostrando imágenes y vídeos de la exposición. Las protestas
vinieron sobre todo de los grupos de protección animal que condenaron la acción. Fuentes
aseguran que visitantes solicitaron dar de comer y beber al perro pero que se lo negaron. Otros
que la comida y la bebida estaban pero que nadie les dio y la galería dice que le daban de
comer. Algunas fuentes dicen que la galería dice también que el perro estuvo tres horas el
primer día y otros que estuvo tres días.1

El artista no se pronunció en si murió o no pero sí hizo algunas declaraciones “Me reservo
decir si es cierto o no que el perro murió. Lo importante para mí era la hipocresía de la gente: un
animal así se convierte en foco de atención cuando lo pongo en un lugar blanco donde la gente
va a ver arte pero no cuando está en la calle muerto de hambre. Igual pasó con Natividad
Canda, la gente se sensibilizó con él hasta que se lo comieron los perros...” “Nadie llegó a
liberar al perro ni le dio comida o llamó a la policía. Nadie hizo nada”.3 En otra entrevista
comentó "El animal murió en la obra, los medios son mis cómplices."4 con lo que el perro muerto
o no, para los medios murió y por tanto la obra termina con el perro muerto.

La galería dio la versión oficial con una aclaración. "Uno de los trabajos expuestos
consistió en presentar a un perro famélico que Habacuc recogió de la calle...""Habacuc nombró
al perro "Natividad" en homenaje al nicaragüense Natividad Canda (24 años) quien murió
devorado por dos perros Rottweiler en un taller de San José, Costa Rica, la madrugada del
jueves 10 de noviembre de 2005." 2

Es que el perro no murió sino que se escapó. "El perro permaneció en el local tres días..."
"Estuvo suelto todo el tiempo en el patio interior, excepto las 3 horas que duró la muestra, fue
alimentado regularmente con comida de perro que el mismo Habucuc trajo. Sorpresivamente, al
amanecer del viernes 17, el perro se escapó pasando por las verjas de hierro de la entrada
principal del inmueble, mientras el vigilante nocturno quien acababa de alimentarlo limpiaba la
acera exterior del mismo."2

El autor afirmó "Yo pensaba quedarme con "Natividad", pero él prefirió retornar a su propio
habitat".2

1 GUILLERMO HABACUC VARGAS: ¿ARTE O TORTURA? ENCONTRARTE Nº82

2 DANJURO "EL GATO DE SCHRÖDINGER Y EL PERRO DE HABACUC" SOITU.ES MARZO 13, 2008.

3 ARCHIVO DEBATE. "EL PERRO DE HABACUC", ESFERAPUBLICA.ORG NOVIEMBRE 2, 2007.

4 REDACCIÓN EL TIEMPO. "RESPONDE ARTISTA HABACUC GUILLERMO VARGAS, QUIEN EXHIBIÓ ATADO, SIN AGUA NI

ALIMENTO, A UN PERRO" EL TIEMPO. ABRIL 26, 2008.

ARCOS, EDUARDO. "GUILLERMO HABACUC VARGAS CAPTURA, MATA UN PERRO DE HAMBRE Y LO LLAMA ARTE"

HIPERTEXTUAL.COM OCTUBRE 25, 2007.

MUCHA, MARTÍN. "A MATAR A UN PERRO LE LLAMAN ARTE" EL MUNDO. MARZO 23, 2008.

"GUILLERMO VARGAS HABACUC Y NATIVIDAD: EL “FUNERAL” DE UN PERRO QUE NUNCA MURIÓ"

IDEASCRITICAS.BLOGSPOT.COM.ES MARZO 5, 2008

HTTP://GUILLERMOHABACUCVARGAS.BLOGSPOT.COM.ES/

REINOSO, SUSANA. "MANTUVO TRES HORAS ATADO A UN PERRO Y DICE QUE ES ARTE" LANACION.COM MARZO 19 2008
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"Serie Islamic Project" 1996­2003 de AES Group (actual AES+F Group):
Es una serie de fotomontajes digitales donde edificios y monumentos occidentales como la

estatua de la libertad, el teichetag o el centro Geroges Ponpidou son transformados al añadirles
elementos islámicos y personajes con aspecto musulmán1. Empezó como instalación y perfor­
mance con la interacción del público comprando suvenires y rellenando encuestas sobre sus
preocupaciones sobre el futuro. Se puede mostrar de dos maneras: la agencia de viajes "AES to
the future", oficina de turismo con imágenes en carteles, tazas, alfombras... y la instalación "Oa­
sis", una tienda hecha de alfombras hechas a mano con motivos islámicos donde se puede rela­
jar con sofás, música árabe etc.2 Tras el ataque a las torres gemelas del 11 de septiembre de
2001, se calificó como políticamente incorrecto3 y el grupo decidió pronunciarse mandando una
nota sobre lo sucedido, cómo no esperaban que las exageraciones que usaban en su proyecto
se convirtiese en realidad, cómo no están ni a favor ni en contra del islam o de occidente y que
el proyecto era para mostrar una realidad y proponen que precisamente para hacer ver la para­
noia entre occidente y oriente y lo grotesco que es. Antes de que escribieran la carta la galería
online www. eyestom.com retiró algunas imágenes de este proyecto.1 Fueron muy utilizada es­
tas imágenes en la época para representar el choque entre civilizaciones, sobre todo "New Li­
berty" que fue malentendido como discriminatorio contra el islam cuando lo que hacía era
reflejar los temores de la sociedad occidental sobre el islam .3

1 AES GROUP. MOSCÚ, 13 DE SEPTIEMBRE DE 2001. EXIT Nº8, 2002

2 AES GROUP, ISLAMIC PROYECT INFO, AESF­GROUP.COM

3 AES+F DIFITAL PROJECT CHALLENGES PERCEPTION OF ISLAM IN WESTEM SOCIETY ARTLYST, NOVIEMBRE, 12, 2013

imágenes:
IZQUIERDA ARRIBA: NEW LIBERTY, 1996, AES GROUP, AESF­GROUP.COM

IZQUIERDA ABAJA: RED SQUARE, 1996, AES GROUP, AESF­GROUP.COM

DERECHA ARRIBA: AES TRAVEL AGENCY TO THE FUTURE (KIOSK), 1998, BELGRADE, AESF­GROUP.COM

DERECHA ABAJO: ISLAMIC PROYECT, OASIS 2000 INSTALLATION LA CAIXA FOUNDATION BARCELONA, 2002, AESF­

GROUP.COM
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"Cadillac Ranch" 1974 de Ant Farm:
Ubicado en Interstate 40 Frontage Road Amarillo, TX 79124 Estados Unidos1 35 ° 11'14

"N 101 ° 59'13.4 "W pero inicialmente ubicada en las coordenadas 35 ° 11'6.6 "N 101 ° 56'58.6
"W2 es un campo de coches empotrados contra el suelo por el capó creado por el colectivo Ant
Farm, Chip Lord y Doug Michels con el mecenazgo del millonario local Stanley Marsh 3. La ubi­
cación cambió en 1997 unos tres quilómetros al oeste para colocarla más lejos de la creciente
ciudad3. Es una obra de fácil acceso aún estando en terreno privado y conocida por verse des­
de la carretera. Esto y el hecho de su abandono se convirtió en blanco del grafiti lo cual animó a
pintar los coches repetidamente hasta que llegó a perderse su color. Han sido pintados para
atraer visitantes, de blanco para filmar anuncios de televisión, negro por el funeral del artista
Doug Michels parte de Ant Farm4 o arcoíris en el día del orgullo gay.2

Ahora se ha convertido en una atracción turística como demuestra su aparición en guías
para turistas de tutas de carreteras de USA como Trapadvisor o Road side America.

1 CUENTA DE GOOGLE+ CON EL NOMBRE DE CADILLAC RANCH:

HTTPS://PLUS.GOOGLE.COM/104708210770470367604/ABOUT?GL=ES&HL=ES

2 ARTICULO DE WIKIPEDIA CON EL NOMBRE CADILLAC RANCH: HTTPS://EN.WIKIPEDIA.ORG/WIKI/CADILLAC_RANCH

KURAL, CHARLES, "ON THE ROAD" SERIES, TWWW.YOUTUBE.COM/WATCH?V=VUVO4STUUB

STEVE, PAINT YOUR WAGONS: THE MANY COLORS OF CADILLAC RANCH, HTTP://WEBURBANIST.COM/2010/10/03/THE­

MANY­COLORS­OF­CADILLAC­RANCH/

3 CURRY, KERRY, CARS MAKE 2­MILE TRIP TO NEW SITE, AMARILLO GLOBE­NEWS

4 ABBEY, KRIS, CADILLACS ALL TURN TO BLACK IN MEMORY OF ARTIST, AMARILLO GLOBE­NEWS

imagenes:
ARRIBA­IZQUIERDA: HTTPS://EN.WIKIPEDIA.ORG/WIKI/FILE:CADILLAC_RANCH.JPG

ARRIBA­DERECHA: CADILLAC RANCH (1974), HTTP://MPLCATSEYEVIEW.BLOGSPOT.COM.ES/2013/09/CADILLAC­

RANCH.HTML

ABAJO­IZQUIERDA: CADILLAC RANCH 1990, HTTP://WWW.TEXASMONTHLY.COM/STORY/FORTY­YEARS­CADILLAC­

RANCH/PAGE/0/1

ABAJO­DERECHA: CADILLAC RANCH 1997, HTTP://WWW.TEXASMONTHLY.COM/STORY/FORTY­YEARS­CADILLAC­

RANCH/PAGE/0/1
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"Amarillo Ramp" 1973 de Rober Smithson:
Es su obra póstuma. El 12 de julio de 1973 Nancy Holt, Stanley Marsh y Tony Shafrazi

acompañados de Robert Smithson eligieron un terraplén en la tierra de Marsh. El 20 de julio, al
ir a fotografiar el terraplén en avioneta, Robert Smithson, junto con el piloto Gale Ray Rogers y
el fotógrafo Robert Curtin se estrellaron y murieron. La obra fue terminada según las indicacio­
nes de Smithson por Richard Serra y Tony Shafrazi del 3 de agosto al 1 de septiembre de 1973.

Amarillo Ramp reflexiona sobre la importancia del lugar con la cita de su autor "Cuando
llego a un sitio que tiene un tipo de acorde intemporal, así es como seleciono el sitio. No hay po­
sibilidad de elección voluntaria. Un sitio en grado cero, donde el material golpea la mente, don­
de las ausencias se hacen evidentes, donde la desintegración del espacio y el tiempo parece
muy evidente ­ una especie de final de la individualidad ­ el ego se desvanece por un tiempo. "

Tras estos sucesos el lugar no parece tan importante como el hecho de su muerte y la
materialización de la obra tras su fallecimiento.

HOLT, NANCY, THE MAKING OF AMARILLO RAMP, 1973­2013, 31:52 MIN, COLOR, SONIDO

Imagen:
HTTPS://WWW.FLICKR.COM/PHOTOS/56727659@N00/11893518375/IN/PHOTOSTREAM/

Después de estos dos casos me parece necesario citar quien es Stanley Marsh 3

Stanley Marsh 3 (1938 ­2014), banquero de Amarillo que compró en Texas canales de te­
levisión. Era una personalidad escéntrica como mostró al llevar un cubo de estiércol al juicio del
ex gobernador John B. Connally, Jr. acusado por soborno o por interrumpir un concierto de tele­
visión para realizar una danza nativa americana delante de las cámaras. Financió diversos otros
proyectos públicos en la ciudad de Amarrillo como el "Museo de la dinamita", en el que constan
cientos de simulacros de señales de tráfico, "Mesa flotante", una enorme mesa natural con una
banda blanca haciendo de mantel u "Ozymandias" una estatua gigante cuyo nombre es igual al
nombre alternativo del faraón Ramses II y de un soneto del poeta romántico inglés Percy Byss­
he Shelley que hace referencia a dicho gobernante. Así como a otros artistas como Robert
Smithson con su "Amarillo Ramp". Los críticos los han llamado "monstruosidades" con poco o
ningún valor artístico. Por otro lado, fue acusado reiteradamente por mala conducta sexual y
acoso a adolescentes, así como de asalto sexual a un niño.

ARTICULO DE WIKIPEDIA CON EL NOMBRE STANLEY MARSH 3: HTTPS://EN.WIKIPEDIA.ORG/WIKI/STANLEY_MARSH_3

DAVID, COLKER, STANLEY MARSH 3 DIES AT 76; TEXAS PHILANTHROPIST CREATED CADILLAC RANCH, LOS ANGELES TI­

MES, 2014­6­17

MCBRIDE, JIM, MARSH 3, FAMILY, ASSOCIATE SETTLE TEEN SEX LAWSUITS, AMARILLO GLOBE­NEWS, 2013­02­16
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Frida Kahlo convertida en símbolo del feminismo:
Frida Kahlo(1907­1954) México. Empezó a ser conocida

fuera de su país a partir de 1983 gracias a la publicación de su
biografía por la historiadora Hayden Herrera. Entre otras se ha
convertido en símbolo indiscutible del feminismo. Su obra se ha
interpretado como reflejo del sufrimiento de la mujer, y figura de
libertad sexual, ya que tenía una vida personal inusual para la
época con un matrimonio con Diego Rivera y varios amantes
entre los que se encontraba Trotsky.

"FRIDA KAHLO CONVERTIDA EN SÍMBOLO" HTTP://MONOGRAFIASARQUITECTU­

RA3.BLOGSPOT.COM.ES/. NOVIEMBRE 15,2011

"TWO FRIDAS BY FRIDA KAHLO" FRIDAKAHLOPAINTINGS.ORG, VISITADO SEP­

TIEMBRE 7, 2015.

CUANDO UNA OBRA DE ARTE SE CONVIERTE EN UN SÍMBOLO:

El "Guernica" de Pablo Picasso, 1937:
El título hace referencia al bombardeo de Guernica (26 de abril de 1937). Fue pintado en

1937, en plena Guerra Civil Española. Su interpretación es objeto de controversia, por sus figu­
ras simbólicas. Se ha convertido en icono del siglo XX y un símbolo de los sufrimientos que la
guerra infringe.

El icono de la paz inspirado en un cuadro de Goya:
Un circulo atravesado por varias líneas que recuerdan la huella de un

ave, fue creado por el artista británico Gerald Holton en 1958, inspirado en
la desolación ante la barbarie de la guerra pintada por Goya.

Según confesaría en una carta al editor de 'Peace News', Hugh Brock
se inspiró en la angustia que expresa el campesino de Goya frente al pe­
lotón en 'Los fusilamientos del 3 de mayo' (1814).1

Otros medios defienden, sin embargo, que este icono está basado en
las letras N y D (nuclear disarmament) del alfabeto del semáforo, alfabeto que
utiliza banderas. Ya que fue creado en un principio como logo del movimiento
por el desarme nuclear.

1 EFE. "EL SÍMBOLO DE LA PAZ CUMPLE MEDIO SIGLO" ELMUNDO.ES FEBRERO 20, 2008.

2 "EL SIGNIFICADO DEL SIGNO DE LA PAZ Y LA CRUZ DE NERÓN" JOVENESCRISTIANOS77.BLOGS­

POT.COM.ES AGOSTO, 2009

Algunas imágenes, cuando son utilizadas intensivamente para representar algún concepto
se terminan convirtiendo en signo de ello. Un dibujo de un puente en concreto es signo de ese
puente. Ahora bien si esa imagen lo que muestra es un concepto más abstracto o cuando lo
mostrado no tiene por qué ser a lo que se alude con esa utilización, la imagen se está convir­
tiendo en un símbolo. Este es el caso de estas obras que nombraré a continuación.

MONTIJANO CAÑELLAS, MARC. "GUERNICA DE PABLO PICASSO" HOMINES.COM ENERO 1, 2004.

"GUERNICA (CUADRO)" WIKIPEDIA VISITADO SEPTIEMBRE 7, 2015.

"DOS FRIDAS" 1939 DE FRIDA KAHLO
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Frida Kahlo convertida en símbolo del feminismo:
Frida Kahlo(1907­1954) México. Empezó a ser conocida

fuera de su país a partir de 1983 gracias a la publicación de su
biografía por la historiadora Hayden Herrera. Entre otras se ha
convertido en símbolo indiscutible del feminismo. Su obra se ha
interpretado como reflejo del sufrimiento de la mujer, y figura de
libertad sexual, ya que tenía una vida personal inusual para la
época con un matrimonio con Diego Rivera y varios amantes
entre los que se encontraba Trotsky.

"FRIDA KAHLO CONVERTIDA EN SÍMBOLO" HTTP://MONOGRAFIASARQUITECTU­

RA3.BLOGSPOT.COM.ES/. NOVIEMBRE 15,2011

"TWO FRIDAS BY FRIDA KAHLO" FRIDAKAHLOPAINTINGS.ORG, VISITADO SEP­

TIEMBRE 7, 2015.

FOTOGRAFÍAS PERIODÍSTICAS CUESTIONABLES:

"Madre emigrante" de Dorothea Lange:

En la Gran Depresión americana de los años treinta el
gobierno contrató a fotógrafos para que los habitantes de las
ciudades conocieran los problemas de las zonas rurales.
"Madre emigrante" de Dorothea Lange es la fotografía más
famosa de esta misión.

Es una fotografía polémica, ya que la autora contó lo si­
guiente acerca de cómo hizo la fotografía:

"Me acerqué a la madre hambrienta y desesperada, co-
mo atraída por un imán, no recuerdo cómo le expliqué mi

presencia o de mi cámara, pero sí recuerdo que no me hizo

ninguna pregunta, hice cinco exposiciones, fotografiando ca-

da vez más cerca de ella, no le pregunté su nombre ni su his-

toria, (. . . ) parecía saber que mis fotos podrían ayudarla, y ella

me ayudó. Había una especie de igual respecto."
Pero la mujer retratada contó algo distinto:
"Desearía que ella no hubiera tomado mi imagen. No

puedo conseguir ni un centavo de ella. No preguntó por mi

nombre. Ella dijo que no vendería las fotos. Ella dijo que me

enviaría una copia. Ella nunca lo hizo."
Gracias a esta imagen, se recaudó muchísimo dinero

para ayudar a las familias más desfavorecidas.

SANCHEZ, FERNANDO. "FOTOGRAFÍAS FAMOSAS: MADRE EMIGRANTE DE

DOROTHEA LANGE" HIPERTEXTUAL.COM FEBRERO 20, 2013.

"'MADRE MIGRANTE' CONOCÉ LA HISTORIA TRAS LA FAMOSA FOTO." TARIN­

GA.NET 2012

"LA MADRE MIGRANTE (1936)" CATALOGO.ARTIUM.ORG

"Le Baiser de l´Hôtel de Ville"(El beso del ayuntamiento)1950 de Robert Doisneau:

Esta imagen se llegó a categorizar de
erótica por lo transgresora para la época y se la
aprecia por el dinamismo de todos sus
personajes. Es una instantánea. Pero a la vez no
lo es. Esta imagen es una fotografía preparada,
un acto que se supone de instantánea pero que
ha sido intentado varias veces hasta que ha salido
la toma buena.

Eran dos actores a los que Doisneau pidió
que posaran. Curiosamente el hecho de ser un
posado le llevó a una polémica, como si él hubiera
mentido a quienes pensaron lo contrario. A esta
polémica su hija declaró que : "Estos asuntos
arruinaron el último año de mi padre. Al final, no le tenía ningún aprecio a la foto."

SANCHEZ, FERNANDO. "FOTOGRAFÍAS FAMOSAS: EL BESO DE ROBERT DOISNEAU" HIPERTEXTUAL.COM FEBRERO 5, 2013.

ASTIZ, MIREM. "LA HISTORIA MÁS TRISTE DEL BESO MÁS BELLO" PLAYGROUNDMAG.NET ENERO 9, 2014

"MADRE EMIGRANTE" DE DOROTHEA LANGE

IMAGEN CAPTADA JUNTO A "MADRE EMIGRANTE" DE DO­

ROTHEA LANGE
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"Ejecución de Saigón" 1968 de Eddie Adams:
El icono de la Guerra de Vietnam, ganador del Pulit­

zer en 1969.
El ejecutor es el general Nguyen Ngoc Loan, de la

policía survietnamita. El ejecutado es el prisionero del Viet­
cong, recién capturado por el general.

Ocurrió durante ‘Ofensiva del Tet’, unos días en los
que el Vietcong mató a 34 personas, en su mayoría agen­
tes de la policía nacional y sus familiares. La imagen se
interpretó como la representación de todo lo que estaba
mal en Vietnam en esa época .

El fotógrafo no estaba de acuerdo con la interpretación obvia de la imagen. Él declararía
"El general mató a un Vietcong con la pistola. Yo maté al general con mi cámara fotográfica. La
fotografía es el arma más poderosa del mundo. La gente se las cree, pero las fotos mienten, in-

cluso sin ser manipuladas. Sólo son medias verdades." Adams pidió perdón al general Loan y a
su familia por los daños causados y es que tras mudarse, el general Loan a Estados Unidos, fue
víctima de la fama de la fotografía y no tuvo mucho éxito en los negocios que emprendió, ya que
siempre era relacionado con ese momento de su vida.

"EDDIE ADAMS EN VIETNAM Y LA HISTORIA QUE HAY TRAS LA FOTO" XATAKAFOTO,COM FEBRERO 14, 2008

"LA HISTORIA TRAS LA FOTO DEL GENERAL NGUYEN, TOMADA POR EDDIE ADAMS."MISTERIOS.CO VISITADO SEPTIEMBRE 7,

2015

"FOTOS QUE HICIERON HISTORIA: "EJECUCIÓN EN SAIGÓN" (EDDIE ADAMS) 1968" HTTP://TEPATOKEN.SIGUEALCONEJO­

BLANCO.COM/ VISITADO SEPTIEMBRE 7, 2015

CASO DE FOTOGRAFÍA MALINTERPRETADA:

"La niña y el buitre" de Kevin Carter 1993:

La imagen se supone que muestra una niña des­
nutrida que está a punto de ser devorada por un buitre
en Sudán. La fotografía ganadora del pulitzer en el 94.

Le criticaron al autor por no ayudar al bebé y le
dieron por muerto. Y el autor se defendería diciendo que
"Es la foto más importante de mi carrera pero no estoy
orgulloso de ella, no quiero ni verla, la odio. Todavía es-

toy arrepentido de no haber ayudado a la niña".
Una investigación periodística reveló la historia de esta fotografía. Parece ser que en reali­

dad la niña ya estaba registrada en la central de comida de la ONG Médicos del Mundo.
Kong Nyong, el niño, no niña, de la fotografía fue identificado gracias a la pulsera, identifi­

cación que el fondo para la alimentación de Naciones Unidas coloca para su registro.
El niño tenía malnutrición severa pero sobrevivió al buitre y al hambre. Los padres de los

niños estaban ocupados recibiendo la comida. Algunos dejaron a los niños en el estercolero pa­
ra que hicieran sus necesidades, lugar donde los buitres concurrían a diario a comer la materia
fecal.

Carter se suicidó en 1994 tras ser criticado ampliamente de carroñero, pero fue por su ca­
rácter depresivo, ya se había intentado suicidar 10 años antes.

"LA VERDADERA HISTORIA DEL NIÑO QUE SOBREVIVIÓ AL BUITRE"RPP.COM.PE FEBRERO 20, 2011.

SARTOROTTI, AMANDO. "LA NIÑA Y EL BUITRE" DE KEVIN CARTER, PREMIO PULITZER 1993" BLOGS.ELOBSERVA­

DOR.COM.UY JULIO 6, 2012.

ROJAS, ALBERTO. "KONG NYONG, EL NIÑO QUE SOBREVIVIÓ AL BUITRE" ELMUNDO.ES FEBRERO 21, 2011
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"El Buscapié" obra de Adolfo de Castro que atribuyó a Cervantes:

Adolfo de Castro, autor de "El Buscapié", falsificando el
estilo de Cervantes, le atribuyó su propia obra y lo publicó en
Cádiz en 1848.

En el prólogo, Castro, que se presentó como editor, afirma
que es una obra de Cervantes encontrada en un mercadillo ga­
ditano, y explica las fases por las que ha pasado el texto hasta
llegar a sus manos.

"El Buscapié" se tradujo rápidamente y se reeditó y se
hicieron críticas. Tuvo una gran recepción que dio al joven
gaditano Castro fama mundial.

Aunque descubierto el engaño, gracias al trabajo probato­
rio de, Bartolomé J. Gallardo, entre otros, y a la confesión del
propio autor, quien no pudo mostrar el original que le solicitaban
la falsificación fue editada junto al Quijote a lo largo de todo el
siglo XlX.

ÁLVAREZ BARRIENTOS, JOAQUÍN. "IMPOSTURAS LITERARIAS ESPAÑOLAS" EDICIÓN UNIVERSIDAD SALAMANCA. 2011

ÁLVAREZ BARRIENTOS, JOAQUÍN. "BARTOLOMÉ JOSÉ GALLARDO (1776­1852) Y MIGUEL DE CERVANTES"

ROMERO FERRER, ALBERTO. "DEL RIGOR FILOFÓGICO A L A FALSIFICACIÓN CERVANTINA: ADOLFO DE CASTRO Y LA

LITERATURA ESPAÑOLA DE LOS SIGLOS DE ORO" UNIVERSIDAD DE CÁDIZ, REVISTA.UCA.ES I­II­2001, CUADERNOS DE

ILUSTRACIÓN Y ROMANTICISMO (11328304)­ 2000, N. 8­ P. 177­186

La cruz de San Andrés, plagio de Camilo José Cela:

La novela "La cruz de San Andrés" de Camilo José Cela, ganadora del premio Planeta en
1994 era demasiado parecida a la, también participante, novela "Carmen, Carmela, Carmiña"
de Carmen Formoso. Cela murió en el 2002, por lo que el único acusado es el consejero dele­
gado del grupo editorial Planeta, José Manuel Lara Bosch, responsable de la difusión de la no­
vela.

Formoso encontró la novela en una librería y le interesó el tema, era una historia parecida
a la suya. Al leerla se dio cuenta: "A las pocas páginas empecé a sentirme mal. No podía
creerlo. Allí estaba mi vida, mis sentimientos, era como si me hubieran vampirizado".

En el año 2000 en una conversación con Marisa Pascual esta le preguntó por lo que
ocurrió con La cruz de San Andrés y Cela le respondió un: "Todos cometemos errores en esta
vida" En otro contexto el hijo del novel, Camilo José Cela Conde, mostró su parecer a este tema
con un: "Esa novela nunca se debió publicar".

En 2009, la jueza declaró que existían indicios de delitos contra Lara, ya que Formoso
presentó su obra el 2 de mayo y Cela el 30 de junio y ya que el informe pericial concluye que la
obra de Cela es un supuesto de transformación, al menos parcial, de la obra original.

Jesús Díaz Formoso, hijo de Carmen Formoso dio sus pareceres: "Todo este grotesco
cambalache, toda esta canallada la urdieron, presuntamente, la que entonces era directora
general de ediciones del Grupo Planeta, Ymelda Navajo, la esposa de Cela, Marina Castaño, la
agente literaria Carmen Balcells y el propio Lara..." "Y el que transformó la novela de mi madre
para convertirla en La cruz de San Andrés fue presumiblemente Mariano Tudela, uno de sus

CASOS DE AUTORES SUPLANTADOS:
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Caso de la pintora Margaret Keane y Walter Keane:

Margaret Keane, se convirtió en uno de los artistas más
populares de la década de 1960 bajo el nombre de su marido,
Walter Keane. Su obra se caracterizaría por niños, mujeres y
animales de ojos anormalmente grandes y una temática triste.

Ella firmaba como Keane y su marido era el que estaba
comercializando las imágenes de forma masiva, por lo que dio
confusión e hizo pensar que era Walter el creador.2 Y más
cuando Walter, que no podía pintar, se jactaba de que "Nadie
podría pintar ojos como El Greco, y nadie puede pintar los ojos
como Walter Keane"1(en una entrevista de la revista Life). Y
afirmaba que su arte estaba inspirado en los pobres niños que
vio a fines de los años 40 en el Berlín devastado por la Segun­
da Guerra Mundial, mientras estudiaba en Europa con la inten­
ción de convertirse en pintor.3 Esto se convirtió en una mentira
a gran escala que Margaret se vio obligada a vivir. "Tendría
que cerrar la puerta de la sala de pintura", dice ella. "Él no per­
mitiría a nadie. Yo era como un prisionero." Tras ciertos alter­
cados de su marido y su trabajo cada vez más valorado pero
reconocido a su marido, Margaret reconoció que "Poco a poco
me di cuenta de que yo estaba pintando mis propias emocio­
nes internas. Esos niños estaban preguntando: ¿Por qué esta­
mos aquí?... " "...¿Por qué existe la tristeza y la injusticia?"

Tardó cinco años en volverse a casar, en 1965, y hacer
una exposición de su pintura en su nombre. Tras estos sucesos, en 1986 demandó a su ex­ma­
rido Walter Keane y tuvo que demostrar ante el jurado que era ella la verdadera pintora reali­
zando un cuadro en una hora "Fue el más rápido que he pintado en mi vida".1

1 M. SPINDLER, AMY. "AN EYE FOR AN EYE"THE NEW YORK TIMES MAGACINE. MAYO 23, 1999.

2 GUILLOT, EDUARDO. "TIM BURTON Y MARGARET KEANE: UNIDOS POR EL DESTINO" CULTURPLAZA.COM, VALENCIAPLA­

ZA.COM DICIEMBRE 19, 2014

3 GONZÁLEZ JAIME "LA INCREÍBLE HISTORIA DE LA PINTORA DE LOS OJOS GIGANTES" BBC MUNDO, LOS ÁNGELES DI­

CIEMBRE 25, 2014

IMÁGEN: "THE STRAY" BY MARGARET KEANE. © COURTESY KEANE EYES GALLERY, SAN FRANCISCO, CA.

habituales 'negros...'" "Cela también metió la cuchara, y además muy bien metida, porque tuvo
la genialidad de contar, entre líneas, el propio plagio, además de ciscarse en todos los que
intervinieron en él».

"PLAGIOS LITERARIOS: LOS CASOS MÁS FAMOSOS" ESTANDARTE.COM OCTUBRE 19, 2014

RÍOS, PERE. "LA JUEZ VE PLAGIO EN 'LA CRUZ DE SAN ANDRÉS' DE CELA" EL PAÍS. ABRIL 21, 2009.

YEBRA, TOMÁS. "CELA ADMITIÓ HABER COMETIDO UN ERROR CON «LA CRUZ DE SAN ANDRÉS»" LA VOZ DE GALICIA

NOVIEMBRE 31, 2010
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Cambiantes por la exposición:

Las revoluciones burguesas del XIX dieron pie a empezar un gusto por los eventos
culturales, instrucciones que piden al público una censura de sus peticiones por una "mejor"
apreciación de las obras. Los museos pasan de ser un lugar de almacenamiento de obras a uno
de educación de los ciudadanos, función que anteriormente tenían las iglesias.

Este tipo de lugares son instituciones con normativas que restringen a los ciudadanos
ciertas aptitudes: no tocar, no acercarse, no correr, no gritar. Las aptitudes ante las obras en
estos espacios son casi rituales causando una santificación, una adoración, una aurificación de
las obras que contenga el museo. Estas instituciones están diseñadas para tener el síndrome
Stendha, una sensación de éxtasis y evasión del mundo provocada por el goce estético
provocado por una obra de arte o una acumulación de estas. De hecho, en la exposición de arte
degenerado en el que el régimen Nazi alemán describió todo lo que no era buen arte o"arte
heróico". En él estaba toda la vanguardia artística del momento y fue una muestra muy exitosa
en cuanto a público. Ante estas obras "indignas" el público se comporta igual que si fuese una
exposición normal, con las manos a la espalda y quitándose el sombrero.1

Una de las cosas que pasan cuando se está en una exposición física con obras es que las
personas actúan sobre las obras y las obras modifican la actuación de las personas. Se
"activan" estas obras ya que sin la actuación de la gente, las piezas están encerradas,
separadas del mundo. Esta separación con el mundo tiene sentido si la obra ha sido creada
para este tipo de espacios, lo cual no siempre es así. Muchas obras han sido hechas pensando
en un lugar expositivo y han terminado en otro, como "Las Meninas" de Velázquez como cito en
otra parte de este trabajo. O por ejemplo los grabados de libros o figuras arqueológicas como
en el museo de arte románico de Burgos donde se exponen muchas obras de esta época
histórica. El hecho de estar en una exposición en vez de en su lugar de origen manipula la obra
desplazando su función, mayoritariamente didáctica sobre la cristiandad, a una muestra general
sobre este arte.

El lugar donde se exponga es importante y describe significativamente elementos
diferentes de las obras. Por ejemplo, una muestra de arte egipcio en Egipto es una muestra de
arte antiguo nacional pero si esa exposición es en Londres es un vestigio de su pasado colonial
y si es en Hollywood recuerda a las historias de arqueólogos aventureros de las películas de
acción.

Cuando se juntan obras, el espectador crea una relación entre ambas obras. Esto
manipula el entendimiento general de las obras causando una narratividad, normalmente
cronológica o temática de las obras de manera que es casi imposible apreciarlas de manera
aislada, por separado. Otra cosa que puede pasar es que en un mismo museo se mezclen las
exposiciones. Si alguna de las obras por alguna razón es muy invasiva, como el sonido o los
restos de olores, el resto de obras son irremediablemente afectadas por estas, lo cual en
ocasiones puede ser hasta molesto. Un ejemplo es el caso que ocurrió en el Guggenheim
Bilbao entre Febrero y mayo del 2014. En este lapso se solaparon la exposición de Ernesto
Neto "El cuerpo que me lleva" y el resto de exposiciones temporales y la permanente. Las obras
de Ernesto Neto están llenas de olores, muchos de ellos son impregnados en los visitantes y
estos lo llevan consigo. Cuando esta gente que ha visitado primero las olorosas obras y
después va al resto del museo, el resto de espectadores terminan oliendo las especias de las
instalaciones de Neto en todas las obras modificando así la apreciación de las obras de todo el
museo.
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Otro tipo de exposiciones son las propuestas por "el museo imaginario" de Malraux
plantea un lugar expositivo alejado del espacio físico de la sala de exposiciones. Lo plantea
como un libro de imágenes de obras. Los museos eliminan la funcionalidad de las obras que
tuvieron en su momento y las reúne comparándolas. En el caso del libro se puede jugar, por
ejemplo con la disposición de las obras en la doble página.

Las percepciones que tiene una persona al ir a un museo son distorsionadas por la
colección que reúne y por la construcción de una forma de ver el arte, la historia y el mundo por
medio de esta. En este sentido el museo de Malraux tiene un potencial relacional utilizando los
caminos diseñables en las lecturas de un libro. Estos caminos pueden ser de varios tipos, como
en el libro contranovela "Rayuela" de Julio Cortazar, una lectura normal, de principio a fin, desde
cierto punto hasta otro cierto punto, un orden al azar del lector, o por una secuencia establecida.

La reproducción de las obras da una capacidad de comparar las obras sin la necesidad de
reunirlas y da la capacidad de manipularlas al utilizar los detalles.2

Este tipo de museo se extiende a lo digital, todos los museos digitales reúnen las
cualidades del mueso imaginario. Las distorsiones pueden ser mayores al tratarse de un medio
en el que se elimina la materialidad, la palpabilidad pero en realidad parecer menor al poder
armarse, construirse museos por medio de una realidad virtual eliminando así la restricción de
planitud que tiene el libro.

La facilidad de distribución de las réplicas del museo imaginario, también tienen un mayor
potencial en esta cuestión los museos digitales. Cuando se suben a un servidor red con acceso
a internet, todo aquél con la tecnología necesaria puede acceder. Esa tecnología necesaria es
el contra de este tipo de método expositivo.

1 JORGE LUÍS MARZO Y ARTURO «FITO» RODRÍGUEZ "NO TOCAR, POR FAVOR." SOY CÁMARA. EL PROGRAMA DEL

CCCB. CAPÍTULO 31. BLOGS.CCCB.ORG OCTUBRE 15, 2013.

2 DÍEZ FISCHER, AGUSTÍN R. HACIA UNA REINTERPRETACIÓN DEL MUSEO INAGINARIO: FOTOGRAFÍA Y MATERIALIDAD DE LA

OBRA DE ARTE, BOLETÍN DE ESTÉTICA, CENTRO DE INVESTIGACIONES FILOSÓFICAS, Nº24, INVIERNO 2013

3 M. BATTRO, ANTONIO. DEL MUSEO IMAGINARIO DE MALRAUX AL MUSEO VIRTUAL. 1999
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"Prière de toucher" (Por favor, toque), de Duchamp junto a Enrico Donati.
1947, 25.4 x 22.9 cm, gomaespuma, pigmento, terciopelo y cartón. Una teta de látex sobre

terciopelo negro2 hecha como parte de la cubierta del catálogo de la exposición "Le Surréalisme
en 1947" 999 unidades del catálogo, de cubierta rosa y con grabados originales. Esta mama, en
un principio, sería copia del pecho de la artista María Martins si no fuese por su complejidad téc­
nica1. Ahora se vende como obra independiente descontextualizándolo de la exposición y del
catálogo de la exposición de surrealismo. Aún se pueden comprar ejemplares2.

Particularmente este catálogo solo lo he visto en una de las salas dedicadas al surrealis­
mo del museo Reina Sofía de Madrid y en ésta solo he podido ver la portada y no el interior, ni
siquiera, tal como lo tienen colocado, da la impresión de que sea un catálogo y lo tienen en una
vitrina por lo que la petición del creador es, al menos en este caso, imposible de cumplir.

1 "PRIÈRE DE TOUCHER [PLEASE TOUCH] (COVER OF THE EXHIBITION CATALOGUE 'LE SURRÉALISME EN 1947')"

NATIONALGALLERIES.ORG

2 VENTA DE UNO DE LOS EJEMPLARES "MARCEL DUCHAMP (1887­1968) EN LA CASA SURREALISTA" FOTOLOG.COM

3 "VISITAR LA CASA DE JULIETA: UNA DE LAS ATRACCIONES MÁS FAMOSAS DE VERONA" CONOCIENDOITALIA.COM/

4 SI VIAJAS A VERONA QUIZÁS NO ENCUENTRES A JULIETA, ABC VIAJAR, 10/03/2014

5 MONTECINO, AGUIRRE, SONIA. MITOS DE CHILE: DICCIONARIO DE SERES, MAGIAS Y ENCANTOS, P.176

imagenes:
ARRIBA: "POR FAVOR, TOQUE"

ABAJO­IZQUIERDA: UNA TURISTA TOCANDO EL PECHO DE LA ESTATUA DE JULIETA

ABAJO­DERECHA: DETALLE DE LA EROSIÓN DEL PIE DE SELKMAN

Por conservación es lógico ya que se dañaría
irremediablemente e incluso podría dar el caso de
convertirse en un fenómeno turístico similar a la teta
de la estatua de la casa de Julieta en Verona, Italia,
elemento turístico en el que los visitantes tocan la te­
ta de la estatua, del autor Nereo Costantini, que re­
presenta a Julieta de la obra teatral de Shakespeare
y esta parte de la estatua está visiblemente más ero­
sionada4 y causa de su restauración en el 20144. Lo
mismo pasa en el caso de "Indio Fueguino" o "Selk­
man" en Punta Arenas en la región de Magallanes,
Chile, pero en este caso es besarle el pie pidiendo
suerte y fortuna.5 O el caso de la leona de Girona y
en este caso es besar el trasero para volver a visitar
la ciudad.
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"Tomato head" de Paul McCarthy:
1994. Obra de fibra de vidrio, plástico de uretano, goma, metal y prendas de vestir, 213,3 x

139,7 x 11,7cm 2. Expuesta por primera vez en "Paul McCarthy's Precious Bodily Fluids", mues­
tra de 1994 en Rosamund Felsen. Se expuso junto con otras obras en las que "Los fluidos cor­
porales, sangre, saliva, esperma y vómito, están representados por cubos de la salsa de
tomate, montículos de hamburguesa cruda y potes de cremas para las manos grasientas.."1.
Está obra en realidad consiste en un trío de maniquíes "La sala está dominada por tres, mani­
quíes de tamaño natural de goma, cada uno vestido con un jersey de cuello y sin pantalones; y
cada uno luciendo una enorme cabeza de tomate rojo..." "Una figura tiene dos vaginas, plástico
de tono carne por ojos; un pene protésico para una nariz; y un cubo amarillo para una boca.
Otro tiene una zanahoria insertada en su extremo posterior; un cubo azul para sus genitales; y
una azada alanceado a través de su cabeza, lo que para un par decididamente no coincidentes
de las orejas... en el suelo, hay piezas intercambiables adicionales ... a pesar de la gran canti­
dad de opciones, uno no está obligado a jugar con esta versión adulta de Mr. Potato Head. El
trabajo es completo en sí mismo, por extraño circunscrita..."1.

Es parte de la colección de D. Daskalopoulos Collection, con obras de las décadas de los
80 y 90, la cual fue expuesta en el museo Guggenheim Bilbao con el nombre de "El intervalo lu­
minoso" en 2011 Comisariada por el Director Solomon R. Guggenheim Museum Adjunto y Jefe
de Conservación Nancy Spector, y Curadora Asistente Katherine Brinson2. En esta exposición
solo aparecia uno de ellos, ya que fueron vendidos por separado.3 Además, cambia su sentido
de punto más pulcro dentro de la primera exposición. Con esta muestra, al ser una entre tantas
obras compradas por el coleccionista griego, y por otro lado a pesar de ser una obra que se
pueden intercambiar las piezas, el museo no deja casi ni acercarte a la escultura ya que no se
puede tocar nada dentro de las superficies blancas colocadas a modo de peana, elemento que
en la exposición primera no existe.

1 KANDEL SUSAN, PAUL MCCARTHY'S PRECIOUS BODILY FLUIDS, MAYO 12, 1994, SPECIAL TO THE TIMES , LOS

ANGELES TIME HTTP://ARTICLES.LATIMES.COM/1994­05­12/ENTERTAINMENT/CA­56550_1_PRECIOUS­BODILY­FLUIDS

2 RESEÑA DEL MUSEO GUGGENHEIM PARA SU EXPOSICIÓN HTTP://WWW.GUGGENHEIM.ORG/NEW­

YORK/EXHIBITIONS/PAST/EXHIBIT/4049

3 VENTA DE UNA DE LAS VARIANTES HTTP://WWW.CHRISTIES.COM/LOTFINDER/SCULPTURES­STATUES­FIGURES/PAUL­

MCCARTHY­TOMATO­HEAD­5496980­DETAILS.ASPX

IMAGENES: IZQUIERDA: KIHM, CHISTOPHE, PAUL MCCARTHY RÉTROSPECTIVE, JULY 2007, ART PRESS, PARIS/FR

HTTP://CLOUD.HAUSERWIRTH.COM/DOCUMENTS/W9VWNA7TBI9SWU4P506FST03IPXFJGZG39IFLN5MPE42J63XHR/ARTPRES

S_JULY2007_GAB­LES8HK.PDF

DERECHA: PERIODICO ABC DEL 12 DE ABRIL DE 2011 PÁG 62/88

HTTP://HEMEROTECA.ABC.ES/NAV/NAVIGATE.EXE/HEMEROTECA/MADRID/ABC/2011/04/12/062.HTML
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Estatua de Colón de Madrid de Arturo Mélida y Jerónimo Suñol:
Ha estado cambiada su ubicación y también su dirección en lugar.

Entre 1973 la cambiaron a los jardines colocándola mirando hacia Améri­
ca y en 2009 volvieron a colocarla, en un lugar cercano a su emplaza­
miento original, entre coches, en la plaza de Colón, en una isleta del
Paseo de la Castellana. Mirando hacia el sur, hacia los Palos de la Fron­
tera, el puerto de donde salieron las carabelas.1, 2

1 TOLEDO, MARIO. "MEDIA DOCENA DE ESCULTURAS EMBLEMÁTICAS DE LA CAPITAL HAN

CAMBIADO DE UBICACIÓN", 20 MINUTOS, MARZO 21, 2011

2 BÉCARES, ROBERTO. "LA ESTATUA DE COLÓN YA ESTÁ EN SU NUEVO 'HOGAR'", EL MUNDO, DICIEMBRE 14, 2009

3 MARÍA DEL SOCORRO SALVADOR PRIETO: ESCULTURA MONUMENTAL EN MADRID: CALLES, PLAZAS Y JARDINES PÚBLICOS

(1875–1936), 1990

Estatua de Isabel II de José Piquer 1850:
La orientación de la estatua giró 180 grados con las obras en la es­

tación de metro de Ópera, en la plaza de Isabel II. Antes la estatua de la
reina ocupaba el centro de la plaza, pero habían proyectado abrir una bo­
ca de la estación en donde se encontraba la estatua. Han movido el
monumento unos metros hacia el Teatro Real y la han girado de manera
que de contemplar el edificio de la Ópera pasó a darle la espalda y mirar
hacia el pueblo1 cambiando así el sentido que anteriormente tenía.

Meninas o la familia de Felipe IV de Velázquez 1656:
Según el inventario redactado tras la muerte de Felipe IV en 1665, el cuadro "Retrato de la

señora emperatriz con sus damas y una enana", primer título datado de esta obra (no se le lla­
maría "Las Meninas" hasta 1843 en el primer catálogo del Museo del Prado), se hallaba enton­
ces en el despacho del rey en el cuarto de verano, lugar para el que fue pintado. Estaba
colgado junto a una puerta, y a la derecha se hallaba un ventanal. Se ha deducido que el pintor
diseñó el cuadro expresamente para dicha ubicación, con la fuente de luz a la derecha, e inclu­
so se ha especulado con que fuese un truco visual: como si el salón de "Las Meninas" parecie­
se una prolongación del espacio real, en el sitio donde el cuadro se exponía.

El retrato colectivo reaparece en los inventarios del nuevo Palacio de Oriente, hasta que
fue trasladado al Museo del Prado. La pintura estuvo colocada en la sala XV de dicho museo, al
lado de un gran ventanal que le proporcionaba luz natural por la derecha, como en la ubicación
original, efecto que se perdió con su traslado a la sala XII.1 y 3

Actualmente, se pierde en una gran sala, sin conexión espacial ni lumínica, a pesar del
esplendor que la reciente limpieza le ha devuelto. Este mismo año se ha cambiado la ilumina­
ción de todos los focos de alógenos a LED, con lo que los colores se ven completamente dife­
rentes. 2

1 CALVO SERRALLER, FRANCISCO. "MENINAS O LA FAMILIA DE FELIPE IV, LAS [VELÁZQUEZ]", ENCICLOPEDIA ONLINE,

MUSEO NACIONAL DEL PRADO

HTTP://CULTURA.ELPAIS.COM/CULTURA/2015/05/13/ACTUALIDAD/1431521945_705163.HTML

2 BONO, FERRAN. "EL PRADO REDESCUBRE SUS PINTURAS CON UN CAMBIO EN LA ILUMINACIÓN" EL PAÍS, MAYO 13,

2015

3 "LAS MENINAS" WIKIPEDIA, VISITADO EL 16 DE AGOSTO, 2015

RECOLOCACIÓN DE OBRAS:
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Capilla Sixtina se cambia la luz de la iluminación original:

Pero el Vaticano decidió en 1980 clausurar los ventanales de la capilla Sixtina, para evitar
que los temidos rayos ultravioletas de la luz solar pudieran dañar esa obra de arte. Desde
entonces las aproximadamente seis millones de personas al año, con picos que llegan al techo
de unas 20.000 personas al día, que la visitan se ven obligadas a contemplar la obra cumbre de
Miguel Ángel bajo la luz de miles de emisores de luz artificial LED del que dice Antonio Paolucci,
director de los museos vaticanos, que "...exalta todas las maravillas, incluidos los más
pequeños detalles".

HDEZ VELASCO, IRENE. "Y(DE NUEVO) SE HIZO LA LUZ" EL MUNDO, NOVIEMBRE 30, 2014

HTTP://WWW.ELMUNDO.ES/CULTURA/2014/10/30/545133B522601D35748B4587.HTML
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Referencias, citas:
Cuando una obra es copiada, se crea otra basada en ella o se hace una referencia de ella,

la obra se desarrolla de una manera similar a la reproducción de una especie. Algunas son más
mezcla de varias fuentes, otras son más puras y no difieren tanto de la original. Una exposición
organizada sobre este tema es "Clásicos y contemporáneos"0. Por ejemplo "Carhenge" de Jim
Reinders, es una clara referencia al Stonehenge. Es una estructura igual y con las mismas di­
mensiones, pero está en Estados Unidos y en vez de roca son coches como describe en su
nombre.1 Por otro lado las referencias pueden formar una cadena genealógica como "La bañista
de Valpinçon" de Ingres, de la que se basa "El violín de Ingres" de Man Ray de la que se basa
"After ManRay" de Chuck Samuels o "Woman Once a Bird 1" de Joel Peter­Witkins.

Hay que tener claro que una cosa es una cita o referencia, que son detalles de otras obras
dentro de la propia, inspiraciones o repeticiones de otras obras para realizar el trabajo propio y
que otra cosa es el plagio, la utilización del trabajo íntegro de otros o el no nombrar de quién ha
sacado las ideas que ha utilizado para alguna adaptación. Un caso de este tipo es una de las
pinturas de la serie "The asian series" de Bob Dylan que expuso en la galería Gagosian. El di­
bujo "Trade" se asemeja demasiado a la fotografía de Henri Cartier­
Bresson de 1948. 2 Otro caso es el de la obra "Bosques oníricos" de
Patricio García, una ilustración mural efímera. Tras su eliminación al
terminar la exposición en el espacio Tránsito del Centro de Historia
de Zaragoza, el artista reconoció que era un plagio parcial de dos
ilustradores argentinos. El artista reconoció "Estoy muy arrepentido,
me siento fatal por toda la gente que me ha apoyado sobre todo con

Antón Castro, estas cosas se deben pensar antes de hacer y no lo hi-

ce". Con anterioridad ya se había denunciado su plagio.3

Hay diferentes maneras de tratar los casos de copias y basados en. Los métodos que se
utilizan para compartir las influencias pueden ser: 1º La obra compartida, la autoría es
acreditada a ambos creadores; 2º La introducción en juicios de la obra por derechos de autoría,
una lucha legal por el quién es el autor de la obra; 3º La obra ha sido inspirada por una obra de
otro autor, una reciprocidad de inspiraciones, tú me inspiras, yo te inspiro. 4

Los derechos de autor se caracterizan por impedir la utilización de material creado por
otros, y es ampliamente utilizado y penado. Sin embargo, Jean Luc Godard defiende que "No
existe la propiedad intelectual"5 y es que la cultura se crea por medio de las influencias entre
artistas, un tumulto de cosas ya hechas que se entrelazan creando cosas nuevas. Roland
Bartles en "La muerte del autor" describe la cultura: "El texto es un tejido de citas proveniente
de los mil focos de la cultura".

"WOMAN ONCE A BIRD 1" 1990,

DE JOEL PETER WITKINS

"AFTER MANRAY" 1990, DE

CHUCK SAMUELS

"LE VIOLON D'INGRES" 1924, DE

MAN RAY

"LE VIOLON D'INGRES" 1808, DE

MAN RAY

IZQUIERDA: OBRA ORIGINAL

DERECHA: OBRA DE PATRICIO GARCIA
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Existen numerosas licencias diferentes y pueden ser categorizadas por sus restricciones,
uso comercial, reproductividad, la capacidad de crear otras obras a partir de esa. El copyleft,
todos los derechos cedidos, es una de estas licencias y es en la que se pretende dejar la obra
en el procomún, y es la que más posibilidades crea para una creación posterior por otros. Es la
licencia contraria al copyright, todos los derechos reservados, la cual elimina la posibilidad legal
de utilizar el trabajo y con ello eliminan las posibilidades legales, que no reales, de modificarlo.
Lawrence Lessing, creador de creative commons, en su libro "por una cultura libre" describe su
creación de las licencias libres creadas desde el sofware y hadware por una cultura de
libertades de producción, distribución y difusión en cadena. Sin embargo esta cadena puede ser
cortada por la industria. Caso de esto es "El rey león"1994 de Disney, que cortó la cadena de
libertades cuando es una película que está muy basada en "Kimba, el león blanco" 1965 de
Osamu Tezuka. 6

El procomún es el conjunto de bienes que todo el mundo tiene derecho a utilizar o
consultar, es decir, la liberación de los derechos de autor. Los medios digitales han promovido
un movimiento de creacción colectiva e información libre por medio de plataformas digitales.7

Dentro de la manipulación de documentos digitales basados en la programación se da una
actividad característica, la manipulación de software para crear otro o añadir características.

En cuanto una utilización de elementos desechados, Andy Warhol en "From A to B and
Back Again" (Mi filosofía de A a B y de B a A), Warhol reafirma su gusto por trabajar con sobras
y desperdicios, por las partes desechadas de películas que posibilitan trabajos nuevos.
"Siempre me ha gustado trabajar con las sobras..." " Es como un trabajo de reciclaje. Siempre
pensé que había mucho humor en las sobras."

La apropiación de las partes desechadas posibilita que al transformarlas, se conviertan en
otra cosa diferente. Rick Prelinger recopiló y catalogó películas hechas para no perdurar.
Publicidad, experimentos, pruebas de tomas, tomas que los estudios tiraban. Parte de estos
archivos están liberados en archive.org, un gran archivo web de documentos libres, el resto lo
alquila. Desde este material se crean piezas. Uno de los que crean piezas desde este tipo de
material, cine sin cámara, el cual solo trabaja con materiales ya existentes es Alan Berliner. Otro
es William S. Burroughs cuyos vídeos "cut­ups" están basados en estructuras inspiradas en la
escritura automática surrealista para que sean imprevisibles. Otro es Bruce Cornner con
"Mengoloid" cuyas imágenes tiene carga simbólica.

0 ZACHARIAS, P. "CLÁSICOS Y CONTEMPORÁNEOS" MARIAPAULAZACHARIAS.COM SEPTIEMBRE 29, 2014.

1 CARHENGE.COM VISTIADO SEPTIEMBRE 8, 2015.

2 EFE, DPA, NUEVA YORK ."¿PLAGIÓ DYLAN SUS PINTURAS?" EL MUNDO. SEPTIEMBRE 29, 2011.

3 RAMOS DELGADO, P. "PLAGIO EN EL CENTRO DE HISTORIA" HERALDO MAYO 12, 2011.

4 HTTP://WHOCOPYWHO.BLOGSPOT.COM

5 "EL CINEASTA JEAN LUC GODARD DONA EN DEFENSA DE PIRATA DE MP3: ‘NO EXISTE LA PROPIEDAD INTELECTUAL'"

PIJAMASURF.COM SEPTIEMBRE 14, 2010.

6 "¿ES EL “REY LEÓN” UN PLAGIO DE “KIMBA”?" TIERRADECINEFAGOS.COM FEBRERO 23, 2009

7 "CLOUD COMPUTING: ALTERNATIVAS OPEN SOURCE" HTTP://BLOG.ITLINUX.CL/ AGOSTO 14, 2013.
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La utilización de trabajos de otros por los 0100101110101101:

0100101110101101.org "My Generation" (2010) Una
instalación que consite en un ordenador destrozado y en la
pantalla reproduciéndose un vídeo de recopilación de vídeos
recogidos de internet. Vídeos de ataques de frustración pro­
vocados por video juegos.

"Art Project Purchase Agreement" (2014) Un contrato
de compra venta de ideas de otros artistas para hacer copias
o versiones de su trabajo. Es un contrato legal que puede ser
utilizado por cualquier artista.

"Catt" (2010) Escultura de gato atrapado en una jaula
de pájaro y pájaro sobre la jaula. Se convirtió en una imagen
manipulada en internet por numerosas personas anónimas.

"Reenactments" (2007­10) Recrean performances
históricas de otros artistas, como Marina Abramovic, Gilbert
& George, Vito Acconci, Chris Burden y Valie Export , dentro
de un ámbito de videojuego.

"Forbidden" (2000) Un comisario les confundió con el
artista net art Jodi y les pidió hacer una obra y ellos, en vez
de eliminar la confusión, hicieron un trabajo al estilo de Jodi.

"Copies" (1999) Copiaron las páginas web artísticas de
Hell.com, página privada que cerró y quedó su registro en la
página de los 01, Art.Teleportacia.org, primera galería de ar­
te íntegra de internet y Jodi.org.

"Stolen Piezas" (1995­1997) Durante dos años estu­
vieron robando de los museos pedazos de obras de artistas
famosos. Esta obra la tuvieron en secreto hasta el 2010,
momento en que decidieron hacerla pública.

IMAGEN DE LA INSTALACIÓN "MY GENERATION" DE

0100101110101101 2010

IMAGEN DE LA EXPOSICIÓN DONDE APARECE LA

ESCULTURA "CATT" DE 0100101110101101 2010

0100101110101101.ORG

"ABRAMOVIC AND ULAY'S

"IMPONDERABILIA" ­ SYNTHETIC

PERFORMANCE IN SECOND LIFE " DE

EVA AND FRANCO MATTES DE

2007

IMAGEN MANIPULADA DE LA ESCULTURA "CATT" DE

0100101110101101 DE 2010

AUTOR ANÓNIMO
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David Horvitz:

Realizó una fotografía con la cabeza en el conge­
lador con el nombre 241543903. Semanas más tarde,
creó http://241543903.com página dedicada a “Cabezas
en el Congelador”. El meme empezó a funcionar en la
red desde redes sociales hasta extenderse por el mun­
do.

Este artista ha utilizado la red de conocimiento pú­
blico como es wikipedia para soportar su trabajo. En
"Public Access" propone hacer fotografías en lugares
públicos donde apareciese parte del creador, siendo
preferible que fuese una parte pequeña de la imagen.
Estas fotografías se publicarían en los artículos de wiki­
pedia referidos a estos lugares. Los moderadores de
Wikipedia decidieron buscar cada imagen de esta serie
y eliminarlas o modificarlas para que no saliese la per­
sona “La razón por la que se llama Acceso Público se
debe a que las imágenes fueron fotografiadas en las
playas de acceso público y luego fueron subidas a Wiki­
pedia, que es un bien común público, por lo que hay un
juego entre los bienes comunes digitales y los bienes
comunes físicos”. Hizo lo mismo con las entradas de es­
tados de ánimo y de nuevo eliminaron sus ímágenes y
tras debates en la propia web, Horvitz fue expulsado de
la red de acceso público wikipedia.

THE INFLUENCERS 2004­2014 HTTP://THEINFLUENCERS.ORG/DAVID­

HORVITZ

EJEMPLO DE 241543903.

DE DAVID HORVITZ

"PUBLIC ACCESS" DE DAVID HORVITZ.

EXPOSICIÓN BLUM & POE, LOS ANGELES, 2014
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INTRODUCCIÓN DE ELEMENTOS EXTERNOS A
LA REPRESENTACIÓN.

Paul citroën "metrópolis" 1923:
Collage integramente Cut ’n’ Paste, (cortar y pegar)
Citroën utilizó imágenes de revistas recopiladas

"Después traté de explicar por qué Metropolis se convir-
tió en un éxito. Tal vez porque la mayoría de los collages

son algo arbitrario. Pero yo planeé que, si desea pegar

fotos de edificios en una hoja grande, se debe dar una

idea de la forma en que muchas ciudades parecían. Era

una visión hacia el futuro. Desde luego, no era más que

una idea tonta."

"PAUL CITROEN METROPOLIS 1923" MOMA.ORG VISITADO EL SEP­

TIEMBRE 6, 2015

"PAUL CITROEN ­ METROPOLIS (1923)". MORGANLUCASART.BLOGS­

POT.COM.ES REVISADO EL SEPTIEMBRE 6, 2015.

Gordon Mata Clark "anarquitectura" 1970`s:
Corta, agujerea, separa edificios. Modificando un

edificio, obra arquitectónica ya existente diseñada por
otras personas crea su propia obra.

"GORDON MATTA­CLARKB. 1943, NUEVA YORK; D. 1978, NUEVA

YORK" GUGGENHEIM.ORG VISITADO EL SEPTIEMBRE 6, 2015.

Richard Hamilton "Just what is it that makes today's
homes so different, so appealing?" 1956:

¿Pero qué es lo que hace a los hogares de hoy
día tan diferentes, tan atractivos? contiene elementos
simbólicos de deseo recopilados de revistas populares.
El primer collage pop del britanico Hamilton, fue parte de
la exposición "This Is Tomorrow" en Londres.

MACCARTHY, FIONA. "RICHARD HAMILTON: THEY CALLED HIM DADDY

POP" THE GUARDIAN. FEBRERO 7, 2014.

GALLERY LABEL FROM THE SHAPING OF NEW VISIONS:

PHOTOGRAPHY, FILM, PHOTOBOOK, APRIL 16, 2012–APRIL

29, 2013

CONICAL INTERSECT (DETAIL) 1975

RICHARD HAMILTON. JUST WHAT IS IT THAT MAKES TODAY’S

HOMES SO DIFFERENT, SO APPEALING? 1956/1992.

COLLAGE. 26 X 25 CM. COLECCIÓN PARTICULAR. © R.

HAMILTON. ALL RIGHTS RESERVED, VEGAP, MADRID, 2014

JUST WHAT IS IT THAT MAKES TODAY’S HOMES SO DIFFERENT? 1992 DE RICHARD

HAMILTON.
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Raoul Hausmann: "ABCD" 1923/4 collage
Hausmann es uno de los fundadores del dadá berlinés y "ABCD"

es su autorretrato. Utiliza recortes para construir su identidad, palabras
que le definen a él y a su arte: poemas fónicos, un diagrama ginecológi­
co y un mapa terráqueo.

"A B C D" THE METROPOLITAN MUSEUM OF ART, THE COLLECTION ONLINE

Carmen Calvo:
Utiliza fotografías antiguas para modificarlas otorgándolas un sig­

nificado nuevo.
"Carmen Calvo se abandona hoy, para nuestro gran placer, al pla-

cer de manejar lo que Albert Skira llamaba “la gran paleta”, de confiar a

la fluida, espesa, generosa emanación de la materia coloreada, la tarea

de traducir aquello que la conmueve."
BUBY, GERORGES. "CURRICULUM RESUMIDO" CARMENCALVO.ES

Nicolás de Lekuona(1913­1937):
Pintor, diseñador, dibujante, escritor, fotógrafo. Vanguardia de la

primera mitad del siglo XX en España. Realizó fotomontajes y collages
de fotografías.

"NICOLÁS DE LEKUONA. IMAGEN Y TESTIMONIO DE LA VANGUARDIA" MUSEO NACIONAL

CENTRO DE ARTE REINA SOFÍA.

Linder:
Crea fotomontages, fotografías y dibujos. Se le atribuye una ación

comprometida con una acción política feminista. Rompió con la imagen
de la belleza ideal de la mujer.

CONSERVADORA EN EL MUSEO DE ARTE MODERNO DE LA CIUDAD DE PARÍS. DE L’ECOTAIS,

EMMANUELLE. "LINDER" MUSEO DE ARTE MODERNO DE LA CIUDAD DE PARIS. FEBRERO 21,

2013.

JOHN HEARTFIELD "ZUM KRISEN­PARTEITAG DER SPD" (EN EL CONGRE­
SO DE CRISIS DEL SPD):

El Partido Socialdemócrata (SPD) es el controlado por Hitler. Este
fotomontage fue conocido como "El montage tigre". Heartfield era del
partido opositor a este, el KPD. La casi imperceptible esvástica del alfiler
del personaje hace una señal de la influencia del partido Nazi sobre el
KPD.

"JOHN HEARTFIELD ARTE: AIZ MAGAZINE COVERS" JOHNHEARFIELD.COM

"A B C D" DE RAOUL HAUSMANN

1923/4

"EL AZAR ES EL MAESTRO DEL

HUMOR" DE CARMEN CALVO 2008

"SIN TÍTULO" DE NICOLÁS DE

LEKUONA Y NAZABAL 1934

"SIN TÍTULO" DE LINDER

1978

"ZUM KRISEN­PARTEITAG DER SPD"

DE JOHN HEARTFIELD 1931
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"Le musée imaginaire" 2014 de Benoît Broisat.
Se llevó a cabo la exposicíón en la Sala de exposiciones Sala Rekalde de Bilbao.
En esta instalación, parte del marco de la edición marcomundistas 2014 de Pamplona, se

encuentran reconstrucciones en miniatura de lo que para él son obras maestras patrimonio de la
humanidad. Las répricas según son en su memoria, y pos­
teriormente las digitaliza y las coloca en un entorno expositi­
vo virtual. Este entorno digital puede ser recorrido por el
espectador por medio de un mando.1

Esta exposición muestra versiones de obras de terce­
ros vistas desde lo que son para el artista, una versión del
museo imaginario de André Malraux, 1947, 1951, 1965, y
una muestra de exposición virtual y sus posibilidades como
elemento facilitador para mostrar obras de arte.2 y 3

1 RESEÑA DE LA EXPOSICIÓN, OCTUBRE 14, 2014

HTTP://WWW.BIZKAIKOA.BIZKAIA.EUS/FITXATEGIAK/IRUDIAK/14_10_114__10_51_57_CASTELLANO.PDF

2 DÍEZ FISCHER, AGUSTÍN R. HACIA UNA REINTERPRETACIÓN DEL MUSEO INAGINARIO: FOTOGRAFÍA Y MATERIALIDAD DE LA

OBRA DE ARTE, BOLETÍN DE ESTÉTICA, CENTRO DE INVESTIGACIONES FILOSÓFICAS, Nº24, INVIERNO 2013

3 M. BATTRO, ANTONIO. DEL MUSEO IMAGINARIO DE MALRAUX AL MUSEO VIRTUAL. 1999

Imagen:
BENOÎT BROISAT, LE MUSÉE IMAGINAIRE, SALA REKALDE, 2014

Sophie Calle, "Last seen":

Fotografió huecos de objetos robados de museos. Junto a la
fotografía, la artista hizo entrevistas a los guardias, conservadores y
otros miembros del personal del museo sobre lo que recordaban de
la obra robada.

"SOPHIE CALLE: LAST SEEN"ISABELLA SEWART GARDNER MUSEUM.

GARDENERMUSEUM.ORG 2013

FRENCH ENBASSY IN THE UNITED STATES "SOPHIE CALLE: "LAST SEEN" Y "¿QUÉ VES?" EN EL MUSEO ISABELLA

STEWART GARDNER" OCTUBRE 24. 2013

Jane Brettle "restoration works" 2000:

Una serie de dípticos en la que se cuestiona la noción del ideal representado por escul­
turas de mujeres por el escultor neoclásico Antonio Canova, en relación a una fotografía de mu­
jer contemporánea en posturas similares a las esculturas, utilizando espacios familiares y de
trabajo.

FAHIMA KATY CLARE : NEWCASTLE 1999

LAS TRES GRACIAS: LE GRAZIE , ANTONIO CANOVA 1815­1817:

LAS GALERÍAS NACIONALES DE ESCOCIA EDIMBURGO 1999
HTTP://WWW.JANEBRETTLE.COM/

SOPHIE CALLE. LAST SEEN... (VERMEER, THE

CONCERT)

VERSIONES:
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"SOLILOQUY III" 1998 DE SAM TAYLOR WOOD. FOTOGRAFÍA" VENUS DEL ESPEJO." 1648 DE DIEGO VELÁZQUEZ

"UPSIDE DOWN" ERIK JOHANSSONDETALLE DE "RELATIVIDAD" DE ESCHER

LE FILS DE L'HOMME (THE

SON OF MAN)

RENE MAGRITTE

"PLONK & REPLONK AU

POMMIER!"DU 1ER MAI

AU 29 JUIN 2012 DE PLONK

& REPLONK

"UNTITLED, SUMMER" 2006 DE GREGORY CREWDSON"LE DÉJEUNER SUR L'HERBE" 1863 DE EDOUARD MANET
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WIM DELVOYEDISEÑO PARA LOUIS VUITTON

MURAKAMI

BLANCANIEVES CON PRINCIPE.

DISNEY

"THE LAST SUPPER" 1986 DE ANDY WARHOL

"ÚLTIMA CENA" 1495­1498 DE DA VINCI

"THE LAST SUPPER"FROM THE PICTURES OF CHOCOLATE 1997 DE VIK MUNIZ"ASADO EN MENDIOLAZA" 2001 DE MARCOS LÓPEZ

"SATURN DEVOURING HIS SON" 2012 DE VIK

MUNIZ

"SATURN DEVOURING HIS SON" 2004 DE

YASUMASA MORIMURA

"SATURNO DEVORANDO A UN HIJO" 1819 DE

FRANCISCO DE GOYA
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"REMAKE", 1994 LUIS FELIPE ORTEGA E DANIEL GUZMAN, VIDEO, 10’

"LA AUTOPSIA, BUENOS AIRES", 2005 MARCOS LÓPEZ"LECCIÓN DE ANATOMÍA, BUENOS AIRES", 1632 REMBRANDT

“AUTORRETRATO COMO UNA FUENTE" 1996 NAUMAN

"BABEL REVISITED" 1972 DE JULEE HOLCOMBE"TORRE DE BABEL" 1563 DE PIETER BRUEGEL, EL VIEJO

"NARCISO" 1597 DE CARAVAGGIO "SELF AS NARCISSUS" 2005 DE JULEE HOLCOMBE



68

Doug Hall "red couch with carabaggio"

En la serie Rome/ Naples utiliza la fotografía de obras de arte para
hacer su própia obra.

PHOTOGRAPHING THE MUSEUM

DOUG HALL, RED COUCH WITH

CARAVAGGIO, GALLERIA CORSINI,

ROME, 1997

"2 into 1: After Gillian Wearing" 2010 de Caitlin Griffiths

Al igual que en el vídeo "2 into 1" 1997 de Gillian Wearing, Grif­
fihs investiga la percepción de identidad. Este es el único parecido con
la obra de la que se basa, puesto que en "2 into 1" de Wearing muestra
a una familia hablando de su parecer entre ellos pero las voces de los
adultos las doblan los niños y las voces de los niños las doblan los
adultos. Sin embargo, Griffiths utiliza a una persona con síndrome de
acento extranjero para hablar de ello. Un sindrome provocado tras le­
siones neuronales en el que el afectado habla con acentos diferentes
al suyo sin pretenderlo.

MONTOYA, ROCÍO"LAS MIL CARAS DE GILLIAN WEARING" DOCE MAGAZINE. 2010.

"2 INTO 1: AFTER GILLIAN WEARING(2010)" IMDB.COM FEBRERO 2010.

De "Rear Window" (ventana indiscreta) de Alfred Hitchcock:
Pierre Huyghe realizó "Remake" 1994­95, una recreación de la

película de Hitchcock que Huwghe repitió plano por plano con actores
no profesionales.1

En 2007 Scott Kildall realizó "Window" parte de la serie "Paradise
Ahead" una recreación de performances, entre ellas la película de
Huyghe. Las recreaciones fueron en esculturas e instalaciones en 3d
por medio de algoritmos digitales dentro de eventos en el videojuego
en linea Second Life.2

En 2010 Jeff Desom realizó "Rear window loop" una recreación
en vídeo e instalación de "La ventana indiscreta" de Hitchcock, una re­
producción de todo lo que se ve a través de la ventana de la película y
lo que pasa en ella a la vez. 3

1 GUERTIN, CAROLYN. "DIGITAL PROHIBITION: PIRACY AND AUTHORSHIP IN NEW MEDIA

ART" 2012

2 "SCOTT KILDALL", "PARADISE AHEAD" KILDALL.COM

3 "REAR WINDOW LOOP" JEFFDESOM.COM

"REMAKE" 1994­95 DE

PIERRE HUYGHE

"WINDOW" 2007 DE

SCOTT KILDALL

"The clock" 2010 de Christian Marclay una recopilación de relojes
de películas que van marcando la hora, uno tras otro, plano por plano,
día y noche. Fue un gran trabajo administrativo el conseguir las licen­
cias para este trabajo.1

"24 hour psyco" 1993 de Duglas gordon: Una ralentización de la
película de Hitchcock hasta durar 24 horas.

"Give us today our daily terror" 2008 de Martijn Hendriks: una
versión de "The Birds" (los pájaros) de Hitchcock en el, que por medios
digitales, elimina a todas la aves de la película.

1 SEISDEDOS, IKER. "CHRISTIAN MARCLAY, ATRAPADO EN EL TIEMPO" EL PAÍS MARZO 8,

2014.

2 "DOUGLAS GORDON «24 HOUR PSYCHO»" MEDIENKUNSTNETZ.DE

3 "MARTIJN HENDRIKS – “GIVE US TODAY OUR DAILY TERROR”" HITCHCOCK.UMWBLOGS.ORG

OBRAS DE VIDEO ARTE:

FOTOGRAMA DE "GIVE US TODAY OUR

DAILY TERROR" 2008 DE

MARTIJN HENDRIKS

"REAR WINDOW LOOP" 2010 DE

JEFF DESOM
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Huatabampo plagia a la Imagen de las olimpiadas de Rio 2016:

La imágen elegida para ser el logotipo oficial de la administración
municipal de Huatabampo tiene mucha similitud con la imagen identita­
ria de Rio 2016. Lla mitad de la distribución en círculo de las figuras hu­
manas es exactamente igual, al igual que los colores.

REDACCIÓN SDPNOTICIAS.COM "PLAGIA MUNICIPIO DE HUATABAMPO, SONORA, LOGO DE

BRASIL 2016" SDPNOTICIAS.COM SEPTIEMBRE 19, 2012

Caso de Newport Cigarettes plagiado por Nike Swoosh:

Newport se introdujo en 1957, y el logoti­
po de Nike es un diseño de logotipo creado en
1971 por Carolyn Davidson.

"NIKE SWOOSH LOGO VS NEWPORT CIGARETTES SWOOSH LOGO" THE LOGO SMITH IMJUSTCREATIVE.COM VISITADO SEP­

TIEMBRE 3, 2015

PLAGIOS DE MARCAS:

La industria publicitaria es costosa y la innovación necesaria muchas veces no se cumple.
En muchas ocasiones, las marcas utilizan elementos identitarios o publicitarios de otras
identidades corporativas para transformarlas y utilizarlo para su propia marca. El plagio entre
marcas es común, "inspirándose" en su competencia exitosa, comerciales funcionales o
imágenes o ideas de artistas que los creadores de las marcas creen que pueden venirles bien y
así no se molestan en contratar al creador.

El imagotipo de la línea deportiva Michael Jordan de Nike es un plagio de la fotografía de
Jacobus Rentmeester:

El fotógrafo demandó a la marca por violación de
derechos de autor. La hizo para un reportage de la revista
Life de 1984, Nike pagó al fotógrafo 15 mil dólares por el
uso de la imagen durante dos años pero no para crear un
logotipo en 1987 más allá de la fecha de expiración de la
compra de derechos.

RAMIREZ, RAÚL. "FOTÓGRAFO DEMANDA A NIKE POR PLAGIAR SU FOTO EN EL LOGO DE JORDAN" ISOPIXEL.NET ENERO

28, 2015

Britney Spears Believe plagio de believe:

El logotipo de believe que usa mondonation en sus camisetas es de
julio del 2005. El del el perfume de Britmey Spears Believe diseñado por
Elizabeth Arden de la marca Young Go Getter es de agosto del 2007.
Son extremadamente similares pero el perfume se defendió con que la
tipografía es diferente aunque coincidan los colores. Aún así la familia
de la tipografía es la misma

AVELAR, ADAN. "EL LOGO DEL PERFUME ‘BELIEVE’ DE BRITNEY SPEARS ES UN PLAGIO" VECINDAD GRÁFICA. AGOSTO 21,

2007

"10 CASOS DE PLAGIO: CARTELES, LOGOS E ILUSTRACIONES" PAREDRO.COM SEPTIEMBRE 6, 2013
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Romero Britto demandó a Apple por copiar su estilo:

El pintor brasileño demandó a Apple y a una marca de diseño, Craig & Karl, por copiar su
estilo en la campaña "Comienza algo nuevo". Sus obras están estampadas en todo tipo de
productos y sus diseños han sido usados por compañías como Coca­Cola, Disney o Mattel.

En la campaña de Apple aparece una mano con los colores del arco iris emitiendo volutas
de humo multicolor. La demanda se refiere a la violación de los derechos de autor, uso indebido
de sus imágenes en campañas de marketing, al plagiar el "estilo inconfundible del arte (de
Britto)"que "se ha hecho tan famoso y ubicuo que constituye una marca distintiva que identifica
un estilo de vida muy codiciado"1

El abogado de Britto, Robert Zarco, aseguró "Me topé con ellas en Las Vegas a fines de
enero y luego en China tres semanas después" De hecho los demandantes aseguran que Britto
recibió mensajes de felicitación por lo que parecía un nuevo acuerdo con Apple, lo cual era
falso.2

1 REUTERS, THOMSON. "EL ARTISTA BRASILEÑO ROMERO BRITTO DEMANDA A APPLE POR COPIAR SU ESTILO"

ES.REUTERS.COM ABRIL 14, 2015.

2 DIARIO LA HORA "ROMERO BRITTO DEMANDA A APPLE Y A FIRMA DE DISEÑO" LAHORA.GT ABRIL 18, 2015.

Imágenes:
IZQUIERDA: "CHILDREN OF THE WORLD" DE ROMERO BRITTO 2006

DERECHA: PARTE DE LA CAMPAÑA DE APPLE "COMIENZA ALGO NUEVO" 2015
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Censura y actos "vandálicos":
Las obras toman una dimensión diferente cuando están en un contexto que las critíca por

cuestiones por las que no han sido creadas. Es decir, si la obra no ha sido hecha para provocar
una dimisión y por esta obra se producen críticas que producen una dimisión, se le añade a la
historia de la obra un capítulo que no estaba planeado y por tanto entra en este trabajo. No ha­
blo de las obras que son creadas buscando la subversión y las manifestaciones en su contra
como: "Espejo del mundo" de Devorah de Robertis, que se levantó el vestido enseñando, así,
su sexo en frente de la pintura "El origen del mundo" de Courbet.1. De hecho, éstas suelen ser
menos criticadas como dice en una entrevista para EXIT, Andrés Serrano hablando de su obra
"Piss Christ" "... cuando uno intenta ser provocativo no funciona, mientras que muchos artistas
han tenido que enfrentarse a la polémica en tormo a su obra cuando ésta no era en absoluto su
intención."2

Estas declaraciones no son del todo ciertas cuando se trata de políticas controvertidas y
abiertas al público, como en "Tatlin's Whisper #6", un micrófono abierto en la plaza de la revolu­
ción de Cuba con el lema "yo también exijo", por el que la artista Tania Bruguera fue encarcela­
da horas antes de su realización. El consejo de Artes Plásticas la propuso ciertas
manipulaciones a la obra, como cambiar la ubicación por una institución artística, restringir la
admisión de participantes o limitar la duración, a la que esta se negó.10 Esta obra tomó un nivel
casi totalmente político y con intenciones subversivas. Según Carlos Carballo, periodista de la
crónica USA, hablando de estos sucesos, dice de Bruguera" Logró que la prensa internacional
la desempolvara y con ello reactivas su curriculum y además, deja a la supuesta disidencia in­
terna en el más atorrante de los ridículos cuando hasta hace solo unos días aplaudían por el
hermanamiento entre Obama y el tirano de turno."11 La vida y obra de la artista fue mostrada
por el estado cubano en "la versión institucional" según denunció Tania y a la que no le permi­
tieron ver el material que se mostraba.12 Y es que, como dice Olivares "La censura, el control
del Estado, del poder, surge entonces para dejar las cosas claras y decirnos exactamente qué
tenemos que decir... ver...aplaudir"16 Por otro lado, estas consecuencias de la obra son causa
de que no pudiera asistir a la Bienal de Performance de Buenos Aires, ya que le retiraron el pa­
saporte.13 Algunas de las consecuencias de la obra y, por tanto, los cambios en el entendimiento
de esta obra, eran fácilmente previsibles y su intención era crearlos. Hay que decir que me hu­
biera venido bien para este trabajo el ver cómo hubiera cambiado la obra en el caso de la reali­
zación con las "propuestas" de la censura.

Las críticas que vienen del mundo artístico son más repro­
chadas que las que vienen de otros ámbitos: "La violencia, la
discriminación, la dictadura o el colonialismo parecen despertar
más estupor cuando son representados por un artista que en la
vida real."2 Un ejemplo de ello es la obra del grupo artivista (ar­
te con fines activistas) ruso Voyná (guerra) que, entre otros,
pintó un pene de 65 metros en un puente levadizo en frente de
la sede del FSB (antiguo KGB). Por estas obras Oleg Vorotni­
kov, fundador del colectivo, huyó a Italia por una persecución
política que ya le había puesto en prisión anteriormente junto con otro miembro del grupo. Por
esta obra ganaron el premio a la innovación en la categoría de arte visual del centro estatal de
arte moderno patrocinado por el propio ministerio de cultura de Rusia. Algo inesperado ya que el
grupo acusó al ministerio de cultura de intentar excluirles de los candidatos.3 "Hoy en día es
peor que no haya apoyos económicos para un artísta que censurarle por cualquier razón"16

Qué decir de las obras que son el punto de mira por un mal entendido del discurso como
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la obra de Natividad de Guillermo Habacuc en el que acusan de capturar y matar a un perro,
aún negándolo en la versión oficial, de la directora de la sala, al decir que el canino se escapó el
día de la inauguración.4 O como el caso de la obra del artista sudafricano blanco Brett Bailey
"Exhibit B", obra que critica la discriminación racial y que le critican por ser discriminatorio yendo
a suspender su exposición en Londres y con serios problemas en otra muestra en París.1 Otro
ejemplo es el de la obra "Estado de Spam" de Bianchi, obra que en 2013 fue instalada en
arteBA. Consistía en hacer visibles a los trabajadores callejeros por medio de una persona inmi­
grante de origen nigeriano que vendía relojes, un trapo, un repartidor de volantes y un limpiador
de parabrisas. En esta exposición fue acusado de discriminación. El autor rebatía "Una obra
puede y debe generar múltiples lecturas..." "incomodidad, oposición, desacuerdo o confusión
me parece bien. Creo que el arte..." "poniendo la realidad bajo la lupa, nos deja expectantes y
sin respuestas frente a los problemas. Cada espectador debe encontrar el sentido. Estamos mal
acostumbrando al público a la sobre­interpretación: lo estamos subestimando y eso me parece
peligroso. Cuando los artistas trabajan en este margen ambivalente corren riesgo, pero eso está
bien"1

Más grave es cuando un comisariado cambia tu obra por considerar que puede causar
controversia. Este es el caso de un trabajo de Diego Bianchi presentado en la exposición "Ex­
periencia infinita" en la que estaba desnudo el performer. Fue modificado por el comisariado al
imponer sus medidas: disponer la performance en un espacio cerrado, poner advertencias y ex­
plicaciones y hacer que el performer esté de espaldas al público. Todo ello en pro de "la correcta
exposición".1 Históricamente, numerosas obras han sido manipuladas siguiendo la ética del
momento, se han cubierto sexos, se han prohibido, destruido o considerado degeneradas.16

Las instituciones de arte, son las que nominan
el arte aceptando o rechazando las obras de los ar­
tistas que, por otra parte, son los que crean arte y por
tanto los que saben y comprenden mejor el qué es el
arte, al menos para ellos. A este respecto es claro el
ejemplo de la obra de Hans Haacke "Shapolsky et al.
Manhattan Real Estate Holdings" de 1971 en la que,
a través de 152 fotografías, seis gráficos y un panel
explicativo con información pública, muestra 142 pro­
piedades que a través de multipropiedades, eran poseídas por el grupo Shapolsky en los subur­
bios de Nueva York. Grupo del que el jefe fue condenado por explotar la escasez de viviendas.
El Guggenheim Musseum rechazó esta y otras dos obras hechas para su exposición individual,
alegando que eran, según el director del museo del momento Thomas Messer "... una sustancia
alienígena que había entrado en el organismo del museo.". Y esta fue cancelada seis semanas
antes de su inauguración al negarse el artista a quitarlas de la muestra. El comisario de la
muestra fue despedido al defender las obras y hubo manifestaciones y juramentos de no expo­
ner en el Guggenheim hasta que no cambiaran sus políticas de censura artística.5 y 6

Si hablamos de nominar el arte tenemos que mencionar al poder judicial que, a un nivel de
lo establecido, describe lo artístico. Aquí nos encontramos los casos históricos de Brancusi
contra USA por su obra "Pájaro" 1926 y Warhol contra USA con sus "Cajas Brillo" 1964, ambos
por aranceles no catalogados como artísticos, exentos de pago, por la aduana estado­unidense.
Esto dio inicio, legalmente, al arte moderno y al arte contemporáneo respectivamente aun
habiendo existido anteriormente durante años. Otros casos ya no son "errores" burocráticos
sino que se fundamentan en un parecer controvertido entre lo que es arte y lo que no, casos de
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1 LO QUE SUCEDE CUANDO SE INTENTA DOMESTICAR EL ARTE, CONTRAESFERA.WORDPRESS.COM

ZACHARÍAS, Mª PAULA. LO QUE SUCEDE CUANDO SE INTENTA DOMESTICAR EL ARTE, MARIAPAULAZACHARIAS.COM, MARZO

31, 2015

2 POLLACK, BARBARA. ENTRE EL DESAFÍO, EL RIESGO Y LA PROVOCACIÓN, EXIT Nº8, 2002

3 UN GRAFITI DE UN PENE DE 65 METROS EN UN PUENTE LEVADIZO DE SAN PETERSBURGO GANA UN PREMIO RUSO, EL

PERIODICO, ABRIL 8, 2011

4 GUILLERMO HABACUC VARGAS: ¿ARTE O TORTURA? ENCONTRARTE Nº82

5 HAACKE, HANS. HANS HAACKE, SEPTIEMBRE 2002, NUEVA YORK, EXIT Nº8, 2002

6 REY, MARIANA. SHAPOLSKY EN AL. Y LA COMPLICADA RELACIÓN CON EL GUGGENHEIM NY, CULTURA COLECTIVA,

OCTUBRE 8, 2012

7 ALMELA, RAMÓN. MIRADA FRONTAL DE ALBERTO GARCÍA­ALIX A SU REALIDAD, CRITICARTE

8 PENELAS, SEVE. ALBERTO GARCIA­ALIX, EXIT Nº8, 2002

9 MUNTADAS Y RANDOLPH. INTRODUCTORY NOTES TO THE FILE ROOM, MAYO 1994, WWW.THEFILEROOM.ORG

10 DETIENEN A VARIOS DISIDENTES EN LA HABANA HORAS ANTES DE UNA "PEROFORMANCES CRÍTICA CON EL RÉGIMEN", EL

MUNDO, DICIEMBRE 31, 2014

11 CARBALLIDO, CARLOS. ¿ROMPIÓ TANIA BRUGUERAS EL COMEMIERDÓMETRO?, DICIEMBRE 31, 2014

12 GONZÁLEZ, GRICEL. TANIA BRUGUERA DENUNCIA MANIOBRA DE LA SEGURIDAD DEL ESTADO, MARTINOTICIAS, MARZO

12, 2015

13 ZACHARÍAS, Mª PAULA. TANIA BRUGUERA: “ESTOY SIENDO RESPONSABLE CON LAS CONSECUENCIAS DE MI OBRA”,

MARIAPAULAZACHARIAS.COM JUNIO 7, 2015

IMÁGENES:

IZQUIERDA: HANS HAACKE 'SHAPOLSKY ET AL. MANHATTAN REAL ESTATE HOLDINGS, A REAL­TIME SOCIAL SYSTEM, AS

OF MAY 1ST, 1971' (DETALLE), 1971, MACBA

DERECHA: EL GRAFITI, EN EL PUENTE DE LETÉINI DE SAN PETERSBURGO, JUSTO ENFRENTE DE LA SEDE DEL ANTIGUO

KGB, EL 14 DE JULIO DEL 2010. FUENTE: EL PERIÓDICO3

IZQUIERDA ABAJO: ANTONI MUNTADAS, THE FILE ROOM, CHICAGO CULTURAL CENTER, CHICAGO 1994. INSTALACIÓN THE

BANFF CENTER CANADÁ. FOTÓGRAFO: TARA NICHOLSON /MUNTADAS/DATABASE IMAGINARY (WALTER PHILLIPS GALLERY)

15 EXIT Nº8, 2002

16 OLIVARES, ROSA ESTO NO SE MIRA, ESTO NO SE TOCA, ESTO NO SE DICE, EXIT Nº8, 2002

"OBRAS FAMOSAS DE ARTE QUE HAN SIDO ATACADAS" SEMANA. OCTUBRE 9, 2012

acoso policial y/o enjuiciamiento a artistas fotógrafos por "pornografía infantil" caso de Jock
Sturges, Bill Helson o Paul Yore o como defensa contra unas becas artísticas (las de la National
Endownent for the Arts, NEA) por parte de un político (el senador estadounidense Jesse Helms)
en contra de una obra ("The Kiss" y "Still Life" de Joel­Peter Witkin).15

Otro típico caso de manipulación de obras es el de la utilización de las obras que se han
cedido para publicaciones en revistas o en uso publicitario a las que se les han añadido elemen­
tos tapando partes. Como la fotografía de Alberto García­Alix "Nacho Vidal y Michelle" del 2001
que fue utilizada en la revista "Rolling Stone" en Febrero del 2002. En esta publicación la foto­
grafía estaba mutilada con un rectángulo negro, tapando los genitales de Michelle, en el que
ponía "El hombre del pene de un millón de euros"7 y 8

Para referencias está el archivo web www.thefile­
room.org iniciado como proyecto artístico por Antoni Munta­
das en 1994 y mantenida por la National Coalition Against
Censorship desde 2001 en la que se pretenden indexar to­
dos los casos de censura del entorno artístico. Una base de
datos ampliable que recoge desde casos actuales hasta
históricos de la que se hacen exposiciones temporales en
forma de instalación con aspecto burocrático y oscuro. Instalación donde se puede ver el archivo
in situ.9
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"Not dressed for conquering" 2015 de la austríaca Ines Doujak:
Escultura en la que aparecen en posición sexual: 1 un pastor alemán, 2 Domitila Barrios,

una activista obrera y feminista boliviana y 3 el rey de España Juan Carlos I que es sodomizado
y tiene un ramo de flores en la boca.

En la exposición "La bestia y el soberano" en el Macba de Barcelona en la que era uno de
los ejes, se anunció su retirada por el director del museo tres días antes de su apertura y se
quedó gracias a los comisarios de la muestra. Valentín Roma "la figura de la que forma parte no
es más que una caricatura de los arquetipos del poder soberano y como tal debe ser entendi­
da."1. Esta exposición, por esta obra, tuvo una gran polémica y la presión, de lo que han nom­
brado como "desencuentro" más que censura, causó la dimisión del director del museo,
Bartomeu Marí junto a los comisarios Valentín Roma y Paul B. Preciado2. "Los curiosos se ha­
cen selfies delante de la escultura prohibida..."3 las visitas fueron un 48% mayores que un sába­
do normal2, "mientras que los comisarios denuncian que todo aquello que querían denunciar se
ha vuelto real" 3

Este caso viene precedido de otras polémicas del director del MACBA Bartomeu Marí
como:

"Diorama de abducción" 2008 de Enrique Marty
Instalación en la que el artista para que no censuren su obra, tapa la cara a las figuras de

los políticos Esperanza Aguirre y Alberto Ruiz­Gallardón. Tenía en ellas máscaras de animales,
las cuales el artista quitó en la presentación de la exposición. El revuelo de los medios de comu­
nicación provocó que durase un par de meses en vez de su inmediata retirada.4

Por otro lado está el hecho de que Bartomeu había defendido el no censurar obras de la
exposión "Un saber realmente útil" en el museo Reina Sofía de Madrid3 tras haberse querellado
contra esta una asociación de abogados cristianos por ofensivas e incitación al odio al tener
obras en pro del aborto y una en concreto "Contribuya! L'Internatioonale", una caja de cerillas
con una ilustración de una iglesia ardiendo y por el otro el mensaje "La única iglesia que ilumina
es la que arde ¡contribuya!"5

1EL MACBA MOSTRARÁ LA POLÉMICA ESCULTURA SEXUAL DEL REY JUAN CARLOS, CERESTV, MARZO 22, 2015

2 PRADO CAMPOS, TRAS LA POLÉMICA CENSURA, EL MACBA ACEPTA LA DIMISIÓN DE BARTOMEU MARÍ Y CESA A SUS

DOS COMISARIOS, EL CONFIDENCIAL, MARZO 23, 2015

3 OTERO, MIQUI, EL MUESO INAUGURA LA MUESTRA CON LA ESTATUA DEL REY, EL MACBA TRANSFORMA LA CENSURA EN

PELOTAZO, EL CONFIDENCIAL, MARZO 21, 2015

4 H. RIAÑO, PEIO, CÓMO BURLAR LA CENSURA EN UN MUESO ESPAÑOL, EL CONFIDENCIAL, FEBRERO 21, 2015

5 MORALES, MANUEL, LOS MUESOS DE ARTE MODERNO APOYAN AL DIRECTOR DEL REINA SOFÍA, EL PAIS, NOV 5, 2014

Imágenes:
IZQUIERDA: NOT DRESSED FOR CONQUERING HTTP://WWW.ELCONFIDENCIAL.COM/CULTURA/2015­03­21/EL­MACBA­

TRANSFORMA­LA­CENSURA­EN­PELOTAZO_732464/

DERECHA: DIORAMA DE ABDUCCIÓN HTTP://BLOGS.ELCONFIDENCIAL.COM/CULTURA/ANIMALES­DE­COMPANIA/2015­03­

21/COMO­BURLAR­LA­CENSURA­EN­UN­MUSEO­ESPANOL_731121/



75

"Piss Christ" de Andrés Serrano:

Andrés Serrano siempre ha utilizado para su obra temática, que se puede categorizar de
provocativa, cadáveres y fluidos varios entre otros, que pueden ser desagradables para el públi­
co. En 1987, “Piss Christ” de Serrano fue recibida, en la exhibición en la Galería Stux en Nueva
York, favorablemente.

Piss Chist es una fotografía de un pequeño crucifijo de plástico sumergido en un vaso de
orina de Serrano. Una fotografía premiada con el "Premio de las Artes Visuales" de "Southeas­
tern Center for Contemporary Art 's" patrocinada por "Fundación Nacional para las Artes", una
agencia del gobierno de EEUU.1

Serrano no ha declarado que fuese una denuncia religiosa y de hecho él se considera un
artista cristiano "Soy cristiano. Es más , soy un artista cristiano"2. Sin embargo fue fuertemente
respondida en las consecuentes exposiciones en el 89. Entre ellos se incluyen senadores de
Estados Unidos, Al D'Amato y Jesse Helms indignados por el dinero de los premios públicos re­
cibidos.3 y 4

En 1997, en Australia se intentó aplicar la ley de blasfemia por petición de los católicos
australianos al tribunal supremo, en contra de "Piss Chist", parte de la exposición de Serrano en
la Galería Nacional de Victoria. La última vez que se aplicó en Victoria esta ley fue en 1919 y no
se llegó a juicio. En este caso tampoco se llegó a aplicar pero unos días después de que la ex­
posición abriera y un adolescente la golpeó con un martillo mientras otro distraía causando unos
100.000 dólares en daños. Después de unos días los ataques provocaron el cierre de la exposi­
ción por peligro de seguridad ya que los funcionarios de la galería reportaron haber recibido
amenazas de muerte.5

En Francia, en 2011, fue atacado físicamente, frente a la galería Edward Tyler Nahem, por
un grupo de católicos en oposición a su obra. En la misma exposición, en la que el domingo de
ramos, también un grupo católico golpearon con martillos a la fotografía del "Piss Christ" y la de
una monja meditando. En 2010 Donohoe, presidente de la liga católica desde el 1993, junto con
su liga intentó eliminar esta imagen de la galería Portrait Gallery en Washington. Tras discursio­
nes con los agentes de seguridad y tres contramanifestaciones a las que asistieron dos perso­
nas vestidas de monja, la obra se quedó.6

Y de nuevo fue destruida por un grupo cristiano, esta vez en el Museo de Arte Contem­
poráneo de Aviñón, Francia en el 2011. Fue un ataque denunciado por el ministro francés de
cultura, Frédéric Miterrand, en contra del principio fundamental de la libertad de expresión y de
creación.7

El 27 de septiembre de 2012, "Piss Christ" estaba en exhibición en la galería Edward Tyler
Nahem en Nueva York, en el Salón Andrés Serrano "Cuerpo y Espíritu."

Massara, Kathleen (09/25/2012). "Piss Christ: Trabajo icónica de Andrés Serrano en la vi­
sión en Edward Tyler Nahem Galería". The Huffington Post. Consultado el 28 de septiembre
2012.

Los grupos religiosos y algunos legisladores pidieron que el presidente Barack Obama de­
nunciara la obra, comparándolo con la película anti­islámica "La inocencia de los musulmanes"
que la Casa Blanca había condenado a principios de ese mes. Barnes, Todd (09/21/2012). "WH
silencioso sobre las demandas para denunciar Piss Christ Obra de Arte". Consultado el 28 de
septiembre 2012.
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1 MOLINA NOE."ARTE, BLASFEMIA Y ATEÍSMO. EL "PISS CHRIST" DE ANDRÉS SERRANO."

2 ANDRÉS SERRANO: "SOY CRISTIANO. ES MÁS, SOY UN ARTISTA CRISTIANO" EL PAÍS, ABRIL 20, 2011 ATEISMOPARA­

CRISTIANOS.BLOGSPOT.COM ABRIL 21, 2014

3 CHIN­TAO WU. "PRIVATIZAR LA CULTURA" PAG. 317

4 FELLOW AND LECTURER IN LAW ALISON YOUNG. " JUDGING THE IMAGE: ART, VALUE, LAW" 11 DE ENERO DE 2013 PP.

144

5 HUNT, ELISSA. "ANDRES SERRANO 'PISS CHRIST' TRIGGERS RELIGIOUS FURY AND COURT BATTLE IN 1990S TRIALS"

HERALD SUN. MARZO 6, 2013.

6 HOLPUCH, AMANDA. "ANDRES SERRANO'S CONTROVERSIAL PISS CHRIST GOES ON VIEW IN NEW YORK", THE GUAR­

DIAN. SEPTIEMBRE 28, 2012

7"DESTRUYEN (OTRA VEZ) PISS CHRIST DE SERRANO" ESFERAPUBLICA.ORG ABRIL 13, 2011

DE LA COLINA, LAURA. "PROCESOS DE DES­MITIFICACIÓN EN RELACIÓN CON LA INSTITUCIÓN" GRUPO DE INVESTIGACIÓN

DE MITOCRÍTICA, UCM.

MASSEY, WYATT. "CONTROVERSIA POR RETRATO DEL PAPA BENEDICTO XVI HECHO CON CONDONES"

CNNESPANOL.CNN,COM JUNIO 29, 2015
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"Tree" de Paul McCarthy :
La escultura de plástico hinchable del artísta estadounidense se instaló en la Place

Vendôme de París en octubre de 2014. Era parte parte de FIAC, una exposición llamada "Hors
les murs". Oficialmente se describe como un árbol de Navidad.

En la plaza Vendôme, en la que se instaló esta escultura, está erigida una gran columna
conmemorativa de la batalla de Austerlitz por Napoleón I en el 1810, la columna Vendôme.
Erigida, derrumbada en la comuna de París, y vuelta a erigir.2 Las connotaciones sexuales
masculinas de las columnas conmemorativas asientan la obviedad sexual de la escultura de
McCarthy.

Después de numerosas quejas en París por la forma de la escultura, entre los que se
encontraba Jérôme Dubus, político local conservador.4 Los detractores ven en ella un juguete
sexual o incluso un pene de plástico. Actos vandálicos la pincharon (y por tanto la destruyeron,
ya que al ser un hinflable se desinfló completamente) y agredieron al propio artista por un
transeúnte indignado cerca del hotel Ritz. McCarthy admitió que la forma de la escultura era
deliberada, como una broma.1 El artista dio su opinión a Le Monde: "Todo comenzó con una
broma: Originalmente, pensé que el butt plug tenía una forma similar a las esculturas de

Brancusi. Después, me di cuenta de que se parecía a un árbol de Navidad. Pero es una obra

abstracta. Las personas pueden sentirse ofendidas si quieren referirse al enchufe, pero para mí

es más que una abstracción."5

Cortaron los cables de los 25 metros del inflable y escalaron la valla y cortaron el
suministro de energía que lo mantenía inflado. Quedó destrozada la obra sólo dos días después
de su instalación.

McCarthy decidió que el trabajo fuera reparado o reemplazado pero como respuesta creó
otra obra, 250 figuras de chocolate con la forma de Papá Noel con una réplica de la escultura
en la mano. En los medios de comunicación franceses les apodaron "Enanos fálicos". Estas
figuras fueron colocadas en salas asemejando un largo túnel con la reproducción de un vídeo
con sonídos agresivos3

1 JONES, JONATHAN. "SHOCKED BY PAUL MCCARTHY'S BUTT PLUG? YOU OBVIOUSLY HAVEN'T SEEN HIS PHALLIC

PINOCCHIO". THE GUARDIAN. OCTUBRE 20, 2014

2 WIKIPEDIA, "PLACE VENDÔME" CONSULTADO EL AGOSTO 30, 2015.

3 PENKETH, ANNE. "PAUL MCCARTHY HITS BACK AT FRENCH CRITICS OF HIS ‘BUTT PLUG’ SCULPTURE" THE GUARDIAN.

OCTUBRE 23, 2014

4 AGENCIAS DE PARÍS. "ATACAN LA OBRA DE PAUL MCCARTHY EN PARÍS QUE PARECÍA UN CONSOLADOR GIGANTE" ABC.

OCTUBRE 19, 2014

5 VARTANIAN, HRAF. "PAUL MCCARTHY’S XXXMAS TREE PLUGS UP PARIS" OCTUBRE 17, 2014

"CUANDO EL ARTE CONTEMPORÁNEO INDIGNA A LA EXTREMA DERECHA" CONTRAESFERA, WORDPRESS.COM NOVIEMBRE 2,

2014

IMAGEN: DERECHA­ PARTE DE LA EXPOSICIÓN "CHOCOLATE FACTORY" PAUL MCCARTHY,
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Exposición de Hermann Nitsch Museo Jumex de México

En México la obra del artista austriaco, asociando su obra con la violencia y con la muerte,
tiene variedad de opiniones. Es uno de los fundadores en los `50 del accionismo vienés, incluye
en la mayoría de sus obras sangre animal.5 Su exposición fue censurada con la cancelación.

Esta interpretación de su trabajo ha sido el argumento que ha sustentado el rechazo por
una parte de la sociedad1, más de cinco mil personas que firmaron una petición de change.org
por Carlos Silva Ronzón, activista de los derechos de los animales, para que “No se lleve a ca­
bo la exposición de la persona Hermann Nitsch por mutilar, degollar , asesinar y al final exhibir
cadáveres de animales”.2

Tras esto el Museo Jumex, la institución que organizó la muestra, a pesar de haber comi­
sionado la exhibición y programarla durante dos años, la canceló en el último momento, sin dar
explicaciones hasta ser presionado por la prensa, justificándolo como una decisión “sensible” a
las necesidades de la sociedad mexicana por el conflictivo momento social en el que estaban
inmersos.1

Hacía 5 meses de la desaparición de los normalistas de Ayotzinapa ( el secuestro de 43
estudiantes de un colegio rural detenidos en Iguala)3, la fundación JUMEX no cree que los me­
xicanos estén preparados para ver la obra del artista vienés y por tanto la clausuró. Días des­
pués de desatar la polémica, Charpenel, director del Museo, dijo “La gente es muy sensible
hacia cualquier expresión de violencia”; “Aunque apreciamos y valoramos el arte de Nitsch,
estábamos preocupados por la situación que está pasando el país en estos momentos”2. Negó
en su declaración que la decisión de cancelar la exhibición de Nitsch fuera resultado de la pre­
sión de las peticiones. Patrick Charpenel renunció a su cargo tras estos hechos.3

El artista de 76 años declaró que ninguna institución había cancelado una exposición de
su trabajo. Hasta ahora.3 La decisión fue condenada por coleccionistas, curadores y críticos de
arte, que la calificaron como un vergonzoso acto de censura,4 una falta de compromiso con la li­
bertad de expresión. El curador Cuauhtémoc Medina, uno de los principales de México, escribió
en Twiter al día siguiente “[La Fundación] debió mostrar a Hermann Nitsch, y dejar que nuestras
polémicas ocurrieran. Es un día muy triste para el arte en México".5

La embajadora del país centroeuropeo en México, Eva Hager, lamentó que siendo el Dis­
trito Federal una urbe “cosmopolita”, se haya suspendido la muestra del exponente del accionis­
mo vienés, tras realizar una “lectura errónea” de lo que el artista plantea con su obra. Hager
señaló que los mismos argumentos que esgrimieron quienes criticaron la obra de Nistch a Méxi­
co, son las mismas que el artista muestra. “La obra de Nistsch critica precisamente la utilización
industrializada de animales para consumo, así como la actitud de una sociedad que considera
los productos de animales como productos desechables”, señala la diplomática.7

En México ha habido antecedentes de censura en obras artísticas, por ejemplo el caso de
Robert Chiarito en el 2000, pintor estadounidense cuya obra fue denominada pornográfica, tras
tres protestas de grupos de mujeres estas obras fueron censuradas. Otro caso es el del pintor
Rolando de la Rosa por un collage donde aparecía la cara de Marilyn Monroe con el cuerpo de
la Virgen de Guadalupe. En este caso fue censurado tras presiones de grupos católicas cerran­
do así su exposición.4
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1 AMORALES, CARLOS. "CENSURA EN EL MUSEO JUMEX; EL PROBLEMA TAMBIÉN ES DE LOS ARTISTAS MEXICANOS" EXCEL­

SIOR. MARZO 2, 2015.

2 TORRES CARMELA. "EL MUSEO DE JUMEX DE MÉXICO CENSURA LA EXPOSICIÓN DE HERMANN NITSCH" LA IZQUIERDA

DIARIO. MARZO 3, 20015.

3 BURNETT, VICTORIA. "MUSEO JUMEX EN MÉXICO ES CRITICADO POR CANCELAR MUESTRA DE CONTROVERSIAL PINTOR

AUSTRIACO" THE NEW YORK TIMES. FEBRERO 26, 2015.

4 BURNETT, VICTORIA."MÉXICO: CRÍTICAS POR EL CIERRE DE LA MUESTRA DE HERMANN NITSCH" THE NEW YORK TIMES.

MARZO 5, 2015.

5 "LO QUE SUCEDE CUANDO SE INTENTA DOMESTICAR EL ARTE" CONTRAESFERA, MARZO 22, 2015.

6 DE LANO, PABLO. "NO HABRÁ SANGRE EN EL MUSEO" EL PAÍS. FEBRERO 28, 2015.

7 SÁNCHEZ, LUIS CARLOS. "“LECTURA ERRÓNEA” CANCELÓ EXPOSICIÓN DE NITSCH EN MÉXICO" EXCELSIOR. FEBRERO 7,

2015.

SIERRA SONIA. "MUSEO JUMEX CAMBIA DIRECCIÓN TRAS MOLÉMICA POR NITSCH" EL UNIVERSAL. ABRIL 2, 2015.

Joel­Peter Witkin.

Las fotografías de Witkins tratan a la muerte como uno
de los momentos en los que el humano vuelve a su inocen­
cia. Utiliza cadáveres para sus imágenes, por lo que se en­
frentó a varias dificultades ya que las escuelas de medicina
de Estados Unidos no vieron apropiado su acercamiento a
la muerte. Le declararon persona no grata impidiéndole utili­
zar sus cadáveres tras su obra "The kiss" 1982. Esta misma
obra es la que le otorgó el prestígio den dentro de los
círculos artísticos.

HTTP://REPOSITORIO.UCHILE.CL/TESIS/UCHILE/2007/FRANCESCHINI_C/SOURCES/FRANCESCHINI_C.PDF

FRANCESCHINI F., CARLA. "MEMORIAS OLVIDADAS JOEL PETER WITKIN UNA OBRA FOTOGRÁFICA CONTEMPORÁNEA

ACERCA DE LO OMINOSO" UNIVERSIDAD DE CHILE, FACULTAD DE ARTES, DEPARTAMENTEO DE TEORÍA. REPOSITORIO.UCHILE.CL,

2007

HAGEN, CHARLES. "REVIEW/PHOTOGRAPHY;HORROR AND CAMP IN WORK BY JOEL­PETER WITKIN" THE NEW YORK

TIMES. ABRIL 9, 1993
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"Exhibit B" del artísta sudafricano Brett Bailey:

"Exihibit B" es una obra en la que doce
personas de color enjauladas o encadena­
das,2 un "zoo humano" colonialista con acto­
res no profesionales.3 Una obra
manifiestamente en contra del racismo que al­
gunos consideran un espectáculo racista2.
Después de verse en una docena de ciuda­
des, empezaron las críticas.

"Quería analizar el racismo y la xenofobia en nuestra época y mostrar cómo esa visión se
origina en la historia", declaró el artista para el semanario Les Inrocks2. "Estoy criticando el ra­
cismo. Este es un trabajo acerca de cómo en el siglo XIX hubo una particular manera de repre­
sentar a los pueblos colonizados en formas de deshumanizar y objetivar ellos con el fin de
legitimar las políticas coloniales. Estos métodos fueron dando credibilidad científica, por lo que
las víctimas tuvieron que vivir con los estereotipos que se han creado para ellos. Eso es lo que
se trata."4

En diciembre de 2014 "Exhibit B" provocó manifestaciones en contra, acusándolo de racis­
ta. En septiembre, la magnitud de las protestas hizo que el teatro Barbican de Londres decidiese
que la seguridad de los performers no estaba asegurada, por lo que suspendió la muestra."Se
hizo imposible para nosotros continuar con el espectáculo debido a la naturaleza extrema de la
protesta y la grave amenaza a la seguridad de los artistas intérpretes o ejecutantes, el público y
el personal", dijo un portavoz.5 En París, en el Centro Cultural Centquatre, la obra, tras manifes­
taciones de unas 200 personas frente al centro cultural Centquatre en París, y una denuncia en
la Justicia hubo disturbios.1 Para la manifestación la policía había instalado una fuerte seguridad
fuera del área cultural y tras un inicio de calma, la situación se puso tensa y algunos manifes­
tantes trataron de forzar las puertas de la instalación. Fueron rechazados por la policía con ga­
ses lacrimógenos3.

El portavoz de las manifestaciones denunció que "Siempre se nos muestra en posición de
víctimas. ¿Dónde están las imágenes que nos representan de pie?" y calificó de "voyeurismo"
que se muestre "siempre a los negros en una posición inferior".2 Se difundió un comunicado titu­
lado "Debate sí, censura no" por parte de, Manuel Gonçalves, director de la exposición. “Esa
obra de arte denuncia sin ambigüedad toda forma de deshumanización, de racismo... no se
puede confundir al denunciante de una injusticia con sus ejecutores".1

1 "LO QUE SUCEDE CUANDO SE INTENTA DOMESTICAR EL ARTE" CONTRAESFERA, MARZO 22, 2015.

2 EFE. "EXPOSICIÓN DE PERSONAS NEGRAS METIDAS EN JAULAS CAUSA INDIGNACIÓN EN PARÍS" EXCELSIOR. JULIO 12,

2014.

3 LE GALL, PAULINE. "LA CONTROVERSIA EN TORNO ANEXO B CONTINÚA" LE FIGARO. AGOSTO 12, 2014

4 BAILEY, BRETT. "STATEMENT BY BRETT BAILEY ON THE CLOSURE OF EXHIBIT B IN LONDON" THIRD­

WORLDBUNFIGHT.CO.ZA SEPTIEMBRE 26,2014.

5 MUIR, HUGH. "BARBICAN CRITICISES PROTESTERS WHO FORCED EXHIBIT B CANCELLATION" THE GUARDIAN. SEPTIEM­

BRE 14, 2014

GORTON, THOMAS. "BRETT BAILEY: ‘I'M PISSED OFF’ WITH BARBICAN CANCELLATION" DAZEDDIGITAL.COM SEPTIEMBRE

2014

"BRETT BAILEY, THE BARBICAN AND BLACK BRITONS" AFRICASACONUNTRY.COM OCTUBRE 2, 2014
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ACUSADOS DE "PORNOGRAFÍA INFANTIL"

1 HUNT, NIGEL. BILL HENSON PULLS CONTROVERSIAL EXHIBITION AT ART GALLERY AFTER CALL FROM DETECTIVE TO JAY

WEATHERILL, THE ADVERTISER, SEPTIEMBRE 18, 2013

2 GREEN, ERICA. BILL HENSON WITHDRAWS PHOTOGRAPHS FROM THE 2014 ADELAIDE BIENNIAL HOSTED BY THE ART

GALLERY OF SA, THE ADVERTISER, SEPTIEMBRE 18, 2013

3 UNA GALERÍA DE AUSTRALIA RETIRA LAS OBRAS POLÉMICAS DE BILL HENSON TRAS LA VISITA DE LA POLICÍA, DIARIO

INFORMACIÓN

Imágen:
BILL HENSON UNTITLED #26, 2007­8 NH SH41 N11 TYPE C PHOTOGRAPH 127X180CM

Bill Henson estaba invitado a la bienal Adelaide de
artistas australianos 2014 por la galería SA ART, bajo la
presión de grupos de protección de la infancia y sobre todo
la opinión de un detective, sargento Newbury. Le preocupa­
ba la inclusión de imágenes con niños adolescentes desnu­
dos, por lo que decidió retirar sus obras de la exposición.
Esta decisión se relaciona con el hecho de que en la bienal
no fuese a haber ningún sistema de clasificación de las
obras por edades, similar al de las películas y el haber invertido en una zona infantil. Pero tiene
una dimensión más política y es que en una carta del sargento Newbury dice estar "profunda­
mente preocupado" por que el ministro de Arte, Weattherill, permitiera la exposición. Este mis­
mo agente, investigador de casos de pedofilia, afirma que las fotografías de Henson son
"extraordinariamente populares" entre los pedófilos y que sus obras solo contribuyen a la nor­
malización de la pedofilia. En 2008 Henson hizo otra exposición en Sydney con unas fotografías
de menores con el torso desnudo.1 La policía se llevó 20 imágenes tras una charla entre la po­
licía y la dirección de la galería, la Roslyn Oxley 9 de Sidney. Al final no se acusó de los cargos
de pornografía infantil ni al autor ni a la galería.3 Tras este suceso se modificó la ley para elimi­
nar el caso de defensa que se produce al ser una obra artística.1

A Jock Sturges el FBI le tenía en el punta de mira. Sus
fotografías incluyen imágenes de infantes desnudos en un en­
torno natural. Algunos críticos la determinan sus imágenes co­
mo pornografía infantil y otros como elocuentes, serias y
visiblemente humanas.2 El 25 de abril de 1990 el FBI y la po­
licía de San Francisco entraron en su estudio y se llevaron su
equipo fotográfico y todo lo relacionado con su trabajo como
fotógrafo. Tras el rechazo a las acusaciones de pornografía
por parte de la élite de la comunidad artística, el jurado de San
Francisco negó los cargos de los que se le acusaban.1 Aunque Sturges no quisiera hacer hinca­
pié en esta situación, le costó 100.000$ en horonarios legales y una situación "dramáticamente
mejor" que antes de sus juicios.2 La obra de este autor ya se ha quedado con el alo de todo este
proceso, incluido cómo afectó a sus modelos, como una niña con la que había estado trabajan­
do desde su nacimiento y que "tras la agresividad de los agentes que hablaron con ella...",
"...encontré una niña tan confundida sobre su físico que estaba nadando con su ropa puesta".3

1 EDITORES DEL ASX, AN INTERVIEW WITH JOCK STURGES (1994), ASX, JUNIO 20, 2009

2 STEINBERG, DAVID. AN INTERVIEW WITH JOCK STURGES, WEEKLY WIRE, ABRIL 20,1998

3 STURGES, JOCK. JOCK STURGES, EXIT Nº8, 2002

Imagen:
JOCK STURGES, UNTITLED, PEACH EDITION. FUENTE: ARTNET.COM
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Garry Gross, el caso de la pequeña modelo Brooke Shields:

Garry Gross realizó una serie fotográfica, para
el libro Sugar and Spice del sello Playboy, con la
modelo Brooke Shields, la cual tenía 10 años y fue
protagonista en la pelicula "Pretty Baby" de Louis
Malle. Shields aparecía desnuda y frontalmente ten­
tadora. La madre de la modelo en un principio esta­
ba de acuerdo por una suma de 450 dólares. Pero
poco tiempo después, cuando empezó la controver­
sia y la censura suscitadas, madre e hija terminaron
por demandar al fotógrafo.1

Tras diversos juicios, la corte decidió que el
contrato no podía romperse, por lo que autorizaba al
fotógrafo a seguir comerciando las imágenes excepto a publicaciones pornográficas.2

30 años más tarde siguen causando polémica. Tras mostrarse en los museos Metropolita­
no y Guggenheim de New York, fueron retiradas por la Tate Museum de Londres, de la muestra
sobre "la vida pop"3. Concretamente las instantáneas de la exposición Spiritual America, del es­
tadounidense Richard Prince2. Scotland Yard se negó a asumir que la exposición se abriera al
público con las polémicas imágenes. Declaraban que “atentaban contra las leyes de decoro
británicas” calificando los trabajos de pornográficos y pederastas.1

1 CLAVEL ANA. "FOTOGRAFÍAS POLÉMICAS" DOMINGOELUNIVERSAL.MX MARZO 22, 2015.

2 CHOUZA, PAULA."GARRY GROSS, FOTÓGRAFO, RETRATÓ DESNUDA CON 10 AÑOS A BROOKE SHIELDS" DICIEMBRE 9,

2010

3 WONG, ROBERTO. "EL ESCÁNDALO DE BROOKE SHIELDS" LAMEDIARUEDA.BLOGSPOT.COM ENERO, 2012

IMÁGEN: LAS DOS VERSIONES DE "SPIRITUAL AMERICA" DE RICHARD PRICE

Sally Mann

En la década de los 90 la artista fue fuente de
controversia, sobre todo por parte de ciertos sectores
conservadores de Estados Unidos, con su obra "Inme­
diate family". En esta serie fotográfica sus hijos son los
protagonistas. En una cabaña de verano cercana a un
río, sus hijos jugaban desnudos y ella les fotografió por­
que "estaban allí". Estas fotografías reflejan sus juegos y
sus inseguridades.1 Grupos cristianos conservadores
acusaron a la fotógrafa de crear pornografía infantil.

Jessie, artista y modelo, hija de Sally, declaró: “Hay muchos niveles en la infancia que ig­
noramos como sociedad, o no aceptamos. Ella (Sally Mann) fue capaz de capturarlos en foto­
grafías. Es fácil descartarlos a menos que realmente los veas reflejados en sus ojos, o en sus
acciones”

1 PARDO, REBECA. "EN LA RETAGUARDIA: IMAGEN, MEMORIA E IDENTIDAD EN EL ARTE" "SALLY MANN: LA MADRE DE LA

CONTROVERSIA FOTOGRÁFICA (EN HONOR AL PRÓXIMO DÍA DE LA MADRE)" RESUMEN DE REBECAPARDO.WORDPRESS.COM MAYO 1,

2012.

2 MARTINEZ ANIESA, LUIS. "SALLY MAN" CADADIAUNFOTOGRAFO.COM MARZO 12, 2010.

3 "SALLY MANN. FOTOGRAFÍA" AROCENABLOW.BLOGSPOT.COM ABRIL 23, 2011
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El de Valeriano Torres, trabajador de la galería de Romero Britto sí es un caso real de
pornografía infantil.

Los fiscales presentaron formalmente 15 cargos contra Valeriano Torres. Envió imágenes
ilegales a través de un correo electrónico de AOL con lo que se alertó a la policía. Descubrieron
numerosas imágenes de niños que tenían relaciones sexuales entre ellos. Torres afirmó que las
imágenes eran parte de su trabajo artístico. Con 28 años, trabajaba en el estudio de Miami
Beach del artista de fama mundial, Romero Britto.

TELEMUNDO LOCAL "EMPLEADO DE ROMERO BRITTO ACUSADO DE PORNOGRAFÍA INFANTIL" TELEMUNDO51 SEPTIEMBRE 2,

2014.

Paul Yore:
Las autoridades australianas retiraron su obra "Like Mi­

ke Now What??" de la expuesta en el Linden Centre for
Contemporary Arts de Saint Kilde, en Melbourne en el 2013,
por considerarla pornografía infantil. La obra es un collage
con la figura de un niño en cartón, la cara de Justin Bieber de
cuando el cantante aún era menor de edad pegada y un pe­
ne de goma haciendo parecer que está orinando.1

"Quiero que mi trabajo refleje las formas en la que uno
experimenta el mundo de manera, distorsionada,
fragmentada, fluctuando conjuntos de sistemas, de signos y
códigos..." "Yo quería hablar acerca de la naturaleza de
nuestra cultura falocéntrica..." "...sobre todo en relación con
el mundo natural, la forma en que nuestra sociedad
civilizada que tiene una relación muy destructiva con el
mundo natural "3

El gremio de artistas de Australia se movilizó en defen­
sa de su joven compañero. Tamara Winikoff, directora de la
National Association for the Visual Arts australiana, aseguró
que los visitantes eran advertidos de que algunas de las obras podrían resultar duras e inapro­
piadas para los niños, negando a su vez de tratarse de pornografía.

Heidi Victoria, la ministra estatal de las Artes, aseguró ante los exaltados que ni la colec­
ción, ni la obra ni el artista recibieron nunca el apoyo financiero del gobierno.1

Tras numerosas audiencias judiciales, expresaron que calificar esta obra de pornografía
infantil es algo difícil. A pesar de que la policía argumentara que era pornografía infantil el
magistrado desestimó los cargos de posesión y producción de pornografía infantil. La junta
consideró que las imágenes en las que aparecían prácticas sexuales eran parte de una obra de
buena fe y que aunque podría ofender a algunas partes de la comunidad no se le podría
calificar de X o para mayores de 18 años.2

1 DÍAZ CAVIEDES, RUBÉN. "CÓMO CONFUNDIR UNA OBRA DE ARTE CON PORNOGRAFÍA INFANTIL" EL CONFIDENCIAL, MAYO

6, 2013

2 "PORNOGRAPHY CHARGES AGAINST PAUL YORE DISMISSED" ABC ARTS ONLINE OCTUBRE 7, 2014.

3 TAYLOR, ANDREW. "SYDNEY ART FAIR REMOVES PAUL YORE WORK" THE SYDNEY MORNING HERALD. SEPTIEMBRE 19,

2013

NORMAN, JOMES. "PAUL YORE: EXCESS, FRENZY AND VIOLENCE" JUNIO 3, 2014

Imagen:
PAUL YORE, "BLESSED BE BIEBER" 2012, WESTSPACE. PAULYORE.COM
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ACUSADOS DE PORNOGRAFÍA:

Robert Mapplethorpe:
Parte de su obra fue de polémica por su contenido se­

xual, calificándola de pornografía.
Mapplethorpe buscó la presencia de temática homose­

xual, utilizando modelos del cine pornográfico y elementos
sado­masoquistas.1 Sus fotografías de connotaciones sexua­
les de hombres afroamericanos han sido objeto de críticas por
considerarlas explotación.2

En 1989 el museo de arte más antiguo de Washington
DC, "Corcoran Gallery of Art", aceptó hacer una exposición
individual de las obras de Robert Mapplethorpe poco antes de
su muerte “The perfect Moment”. Este decidió exponer su
nueva serie fotográfica "sexually suggestive" (sexualmente
sugestivas) . El museo se negó a continuar con la exposición
al indignarse ellos y ciertos miembros del Congreso al ver las
obras.1

En 1987, el 80 Langton Street, un espacio de arte de San Francisco, realizó una exposi­
ción de fotografía de Robert Mapplethorpe, "Censored". 19 fotografías de prácticas sadomaso­
quistas entre varones homosexuales incluyendo la penetración anal con un látigo, autorretrato e
imagen utilizada para promocionar la muestra. El nombre de esta exposición hace referencía al
estado de las obras de Mapplethorpe en ese momento ya que tenía muchas dificultades para
exponer. En la galería Simon Lowinsky tenía un acuerdo para exponer sus retratos y naturale­
zas muertas. Poco antes de la apertura, la galería decidió eliminar la imagen más explícita y al
final decidió exhibirla pero con la condición de que no se vendiera a través de la exposición.2

Gran parte de su trabajo a lo largo de su carrera se mostró en exposiciones financiadas
con fondos públicos. Por ello organizaciones conservadoras y religiosas, como la American Fa­
mily Association, se opusieron al apoyo del gobierno para lo que los opositores describían como
"no más que la presentación de material sensacionalista potencialmente obscena"3

La exposición individual de 1986 "Black Males" y el posterior el libro "The Black Book"
provocó controversia por su representación de los hombres negros en poses eróticas. Estas
fueron ampliamente criticadas por considerarlas explotadoras.

De hecho, en 1998 la Universidad de Central England estuvo involucrado el libro en una
controversia cuando fue confiscado. Un estudiante universitario escribía un artículo sobre la
obra de Robert Mapplethorpe. El libro llegó a la farmacia local y el farmacéutico alertó a la po­
licía de la naturaleza de las imágenes. La policía confiscó el libro de la biblioteca del estudiante
e informó a la universidad de que tenía el libro para ser destruido.

En el 2010 la red social facebook censuró la imagen del trasero del bailarín clásico Peter
Reed, fotografía de Mapplethorpe, portada del último disco de Scissor Sisters calificándola de
"inapropiada y excesivamente explícita" 4 y 5

1 GARRIDO, LOLA. "ROBERT MAPPLETHORPE. CON ÉL LLEGÓ EL ESCÁNDALO."PAULAJUAN.COM NOVIEMBRE 22,

2012

2 MAYER, RICHARD. "ROBERT MAPPLETHORPE", "IMAGING SADOMASOCHISM: ROBERT MAPPLETHORPE AND THE MAS­

QUERADE OF PHOTOGRAPHY" QUEERCULTURALCENTER.ORG JULIO 10, 1991

3 ROMAN, JC."ROBERT MAPPLETHORPE – AMERICAN PHOTOGRAPHER" MYARTISTSLIST.COM MARZO 31, 2015.

4 CUÉLLAR MANUEL, "FACEBOOK CENSURA UNA FOTOGRAFÍA DE ROBERT MAPPELTHORPE" EL PAÍS. JULIO 1, 2010

5 "FACEBOOK CENSURA UNA FOTOGRAFÍA DE ROBERT MAPPELTHORPE POR EXPLÍCITA" PUBLICO.ES JULIO 2, 2010
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Spencer Tunick:

Su trabajo consiste en fotografías de masas
de personas desnudas. Es una obra artística
controvertida por la que ha tenido deferentes
problemas legales.1

Fue arrestado en 1994 con una modelo
cuando posaba desnuda en el Centro Rockefeller
de Manhattan, Nueva York.2

En la ciudad de Santiago de Chile, en 2002,
fotografió a unas 4.000 personas desnudas en el centro de Santiago de Chile a una temperatu­
ra ambiente bajo los 6ºC. El debate moralista en torno a su trabajo duró casi 4 meses por la
ideología conservadora de Chile en ese momento entre los defensores de la moral representa­
dos por el clero. Como el cura Joaquín Leyva que declaraba que era "una escena repulsiva pa­
ra cualquiera que, siendo creyente o no, tenga algún sentido de la estética" y los que se
autodenominan librepensadores que hablaban de una "catarsis colectiva" y de una "explosión
lúdica que rompe con las ataduras de la Iglesia"3

En 2011 más de 1.000 israelíes (entre los que también había turistas), mujeres y hombres
adultos de todas las edades, desnudos flotando en el Mar Muerto para realizar una fotografía de
Tunick. Decidieron evitar revelar el lugar y el momento de la fotografía para evitar curiosos y
manifestaciones en protesta al evento. Numerosos rabinos y diputados están en contra de su
trabajo. El parlamentario Zvulun Orlev declaró "El Mar Muerto es el punto más bajo del mundo
pero Tunick lo ha bajado aún más con este vergonzante acto" y Nissim Zeev, ultraortodoxo, lo
llamó "prostitución disfrazada de arte".4

1 "CULT Y ENTRE 6" EL TIEMPO, 2014.

2 SAIZ, FERNANDA "¿EL TRABAJO DE TUNICK ES ARTE?" DICIEMBRE 7, 2007

3 RAMY, WURGAFT"LOS CHILENOS AL DESNUDO" EL MUNDO, CRÓNICAS DESDE LATINOAMÉRICA. MAYO 13, 2009

4 EMERGUI, SAL."TUNICK DESNUDA Y FOTOGRAFÍA EL MAR MUERTO" EL MUNDO. SEPTIEMBRE 17, 2011

IMÁGEN: EVENTO DE SPENCER TUNICK EN LA AVENIDA MARÍA CRISTINA, EN BARCELONA
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Manet desnudos controvertidos:

"Le Déjeuner sur l'Herbe" ("Almuerzo sobre la hierba") de Édouard Manet del 1863. Se ex­
hibe en el Museo de Orsay de París.

Cuando se mostró por vez primera en el salón de los rechazados, tras ser rechazado del
salón oficial, el desnudo femenino junto con caballeros completamente vestidos creó controver­
sia. Numerosos críticos consideraron vulgar la situación de la mujer desnuda junto a jóvenes
vestidos y rechazaron el estilo, desde el punto de vista cromático y compositivo innovador.1 Sin
embargo, tuvo un fuerte espaldarazo de los artistas jóvenes. Manet presenta un desnudo coti­
diano, sin necesidad de recurrir a mitología.2 El crítico Chesnau daría sus razones por las que
esta obra fue rechazada: “El señor Manet tendrá talento el día en que aprenda dibujo y pers-
pectiva; tendrá gusto el día en que renuncie a los temas que escoge con miras al escándaloB

No podemos considerar como una obra perfectamente casta el sentar en el bosque, rodeada de

estudiantes con boina y gabán, una joven vestida solamente con la sombra de las hojasB El

señorManet quiere alcanzar la celebridad asombrando a los burgueses.”

"Olimpia" de Manet, también del 1863 pero que no fue presentada y rechazada del salón
en el 1865, fue casi más polémica que la anterior mencionada. La razón: es una versión de cua­
dros renacentistas como "La Venus de Urbino" de Tiziano, y es una descripción de los hábitos
sexuales modernos y que la modelo que hizo de la pose tradicionalmente asociada a la diosa
veneciana del amor y la belleza fue reconocida como una famosa prostituta refinada de París.3

Con OBRAS YA CATEGORIZADAS DE CLÁSICAS, como las pinturas de Manet, pasó la
censura igual que actualmente pasa con las obras nuevas o incluso con las clásicas. Son nume­
rosos los casos de eliminación de obras que no gustaban a quienes las pagaban o tenían el po­
der en ese momento y por ello eran destruidas o retocadas. También que más adelante han sido
censuradas por una moral diferente al de su creación y las han escondido en almacenes o las
han modificado para "actualizarlas" al pensamiento de la época. La mayoría de estos casos las
he puesto en la categoría de Deteriorados / (no) restaurados o dentro del capítulo "Aproximación
a otras artes "no visuales"" y no aparecerán aquí, excepto dos ejemplos, por el único hecho de
no repetirme.

1 VON LENGERKE, CHRISTA. "DEL IMPRESIONISMO AL ART NOUVEAU", "LOS MAESTROS DE LA PINTURA OCCIDENTAL",

TASCHEN. 2005.

2 "MANET, EDOUARD" ARTEHISTORIA.COM CONSULTADO SEPTIEMBRE 3, 2015.

3"LA DESNUDEZ AL DESCUBIERTO" SEMINARIO CONCILIAR DE MADRID NOVEMBRE 27, 2013.

4 CALLEGARY, NADIA Y DÍAZ, LYLIA. "1933:GENIOS DE LA PINTURA: EDOUARD MANET". EDITORA 5 MILÁN.

Imágenes:
IZQUIERDA: "LE DÉJEUNER SUR L'HERBE" DE ÉDOUARD MANET, 1863

CENTRO: "OLIMPIA" DE MANET, 1863

DERECHA: "LA VENUS DE URBINO" DE TIZIANO, 1538
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"TENER LA CULPA", 2013­14 de Norman Mailer:
La exposición personal del artista cubano “Capital sin nombre” causó in­

dignación a los partidarios del gobierno de Venezuela. La instalación era un as­
ta doblada que iza la bandera venezolana “en el suelo”.

Una mujer se tropezó con la obra por lo que retiraron la bandera y por ello
plantearon trasladar la pieza, cosa que no se hizo. Se repuso la bandera y se la
encontró con una bolsa negra, "llovió el día anterior". Al retirar la bolsa, la ban­
dera había sido colocada al revés. El artista rectificó el “error”. Le informaron
que tenía que ir a una reunión con la directiva de la galería. Días antes de la inauguración reti­
raron la bandera por temor a probables requerimientos del gobierno y sus medidas. "Permití
que el asta se mostrara sin la bandera como vestigio del hecho, de la censura misma".

"LO QUE SUCEDE CUANDO SE INTENTA DOMESTICAR EL ARTE" CONTRAESFERA.WORDPRESS.COM MARZO 22, 2015.

HERNÁNDEZ­GÜERO, JESÚS. "DIARIO DE UNA CENSURA" ERDACCION.LAMULA.PE NOVIEMBRE 18, 2014

Censura al David de Miguel Ángel por parte de la televisión nacional china:

Para celebrar el centenario del Museo Nacional
de China, en 2012 , se organizó una gran exposición
(200.000 metros cuadrados) de arte renacentista
italiano, con obras de Miguel Ángel, Leonardo da
Vinci, Botticelli y Rafael entre las que estaba el 'David­
Apolo' de Miguel Ángel. La televisión nacional china
CCTV hizo un reportaje sobre el tema y los censores
decidieron emborronar los genitales del David. Esto
creó ciertas protestas en las redes sociales chinas.

EFE, "LA CENSURA CHINA 'PIXELA' A MIGUEL ÁNGEL" EL MUNDO, JULIO 10, 2012.

Colectivo 0100101110101101.org
"1pm, 54 Franklin" (2013), El trabajo para la exposición Postmasters Gallery, Nueva York,

fue robada y en su lugar colocaron el vídeo de las cámaras de vigilancia del momento del robo.

"Killing Zoe" (2008). A un admirador del trabajo del co­
lectivo no le gustaban sus impresiones, por lo que en el
Museo mambo, Bolonia, agarró una y la destrozó. Los cero
uno decidieron exponerla destrozada declarando: "Si alguien
que te admira va hasta el punto de entregar un mensaje de
qué es lo que debes tomar en serio. El trabajo parece más
interesante ahora que antes."

"The K Thing" (2001). Fue una acción para la Korea Web Art Festival que consistía en
cambiar las direcciones de acceso de las obras, unas por otras, de manera que al intentar acce­
der a una te enviaba a otra. No informaron de esta acción hasta que la hicieron y esto conllevó,
en contra de lo que pretendían, despido de la comisaria por el ministerio de cultura de Korea del
sur y la clausura del festival. Además de abrirse un debate sobre la propiedad, el arte web y la
censura.

0100101110101101.ORG

Para terminar este apartado añadiré unas obras de cuyos actos vandálicos no han sido
arregladas por los creadores.
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MÚSICA:

Los arreglos de las obras musicales clásicas modifican una pieza para adaptarla de un
instrumento a otro u otros y casi siempre modifican más que la própia fuente del sonido. Cam­
bian el ritmo y a veces un poco la melodía entre otros, más allá de las variaciones hechas por
cada músico en el acto de interpretar.

De la obra de Alessandro Scarlatti, compositor italiano del siglo XVIII, no quedan manus­
critos verdaderos: todo es obra de los copistas de la reina. Tal vez Scarlatti destruyó los manus­
critos una vez fueron copiados (quizás ésta sea la razón por la que hay tantas variaciones sobre
su obra).1 Por ejemplo de la Sonata en re menor (Aria) K32/L423 interpretada por Zhu Xiao­Mei
ha sido modificada para aprovechar los recursos de piano y es más lenta que la interpretación
de Pieter­Jan Belder o la Sonata K87/L33 en Si menor en la que Scarlatti no da referencia del
tiempo. La de Pieter­Jan Belder dura cuatro minutos y medio frente a los siete minutos de Mik­
hail Pletnev.2

Pero una obra musical no solo ha cambiado por adaptaciones a nuevos instrumentos o
intérpretes. También está el caso de las adaptaciones a la época. En 1839, Czerny editó dos­
cientas sonatas, adaptándolas al gusto de la generación que, por otra parte, las consideró sim­
ples ejercicios de técnica.

Algo similar es la adaptación que han sufrido las óperas con las reformas para los gustos
de diferentes países como el caso de la ópera de "Orfeo y Eurídice" de 1762, de Christoph Willi­
bald von Gluc. El autor trató que la poesía, el lenguaje y la acción dramática reflejaran la senci­
llez y el poder de la tragedia griega. Pero Gluc tuvo que modificar su obra en 1774 para
acomodarlo al gusto francés en las representaciones en Francia cambiando el nombre al
francés "Orphée et Eurydice" y modificando el reparto de voces y la orquesta.3 De hecho una de
las tipologías de cambios en la música vocal son las traducciones para su representación en un
idioma no original. Frecuentemente se ven acompañadas de polémica.4

"El lago de los cisnes" de Tchaikovsky, estrenada en 1877, sufrió múltiples cambios desde
el principio, empezando por un cambio en las escenas y la adición del segundo acto "acto blan­
co". La crítica tachó el estreno como de fracaso, para la representación de 1895, un estreno dos
años después de la muerte del autor. Él nunca pudo decir cómo debía ser realmente. Esta fun­
ción la llevó a cabo el coreógrafo Ivanov, Modest, hermano de Tchaikovsky revisó las notas ori­
ginales y les añadió sus propias ideas. Riccardo Drigo añadiría otras piezas de Tchaikovsky a al
ballet. Este extreno sí fue un éxito y tras éste le precedieron más cambios al ballet. A principios
del siglo XX se le añadió un Adagio de la obra "Ondine", que posteriormente algunas com­
pañias, como la English National Ballet, la cambiaron por dos bailarinas y llegaron a cambiar el
final. 5

Aproximación a otras artes "no visuales":

Esta parte es una muy breve aproximación a casos que han ido sucediendo en otras artes
no contempladas en el grueso del trabajo como son la música, la danza, el cine y la literatura.
Algunos de los casos que aparecen en este trabajo y son de estas disciplinas "no visuales"
están dentro de los diferentes apartados clasificatorios anteriores a esta parte. Estos casos
pueden nombrarse, sin embargo no habrá un texto específicos para ellos en este apartado ya
que ya están realizados en otra parte del trabajo.
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En cuanto a versiones de canciones, está por ejemplo el caso de la canción titulada "Go
west", de la que existen dos versiones conocidas. Una del grupo Village people y otra de los Pet
shop boys, que años más tarde copiaron a los Village people y que originalmente son versiones
de canon de Pachelbel6 O la pieza "Girl" que es una canción de The Beatles de 1965 supuesta­
mente compuesta por Lenon & McCartney que se incluía en Rubber Soul y que es muy similar
al Concierto Op. 16 "Io Sto Scherzando" (1707) de Antonio Vivalvi. De hecho según George
Martin "La gran mayoría de las canciones de The Beatles son plagios descarados de composi­
ciones de Música Clásica."7

Otro caso de plagio es "Loca" de shakira, denunciada de plagio, de violación de derechos
de autor del dominicano Ramón Arias Vásquez argumentando la similitud con su canción con la
canción "Loca con su tíguere" de "El Cata" un rapero Eduard Edwin Bello Pou versión de la obra
de Ramón Arias.9

Por otro lado están las utilizaciones de partes u obras musicales por compañias con
acompañamientos de anuncios comerciales como un anuncio de AXE en el que aparece la
Quinta de Beethoven, otro de Coca­Cola en el que aparece "Pedro y el lobo" de Sergéi Prokó­
fiev. De Coca­Cola también el "Canon" de Pachelbel o la superbowl con el "concierto de Bran­
denburgo nº2" de Bach.8

1 FUNDACIÓN JUAN MARCH. "CICLO DOMENICO SCARLATTI", RECURSOS.MARCH.ES, NOVIEMBRE 1985

2 ANCHA ES MI CASA. "DOMENICO SCARLATTI – UNA SONATA MUY CAMBIADA, OTRA TRANSFIGURADA… Y HOROWITZ"

ENERO 19, 2012

3 HAYES. "GROVE MUSIC ONLINE", HTTP://WWW.OXFORDMUSICONLINE.COM/

4 DE FRUTOS DOMÍNGUEZ, ROCÍO "EL DEBATE EN TORNO AL CANTO TRADUCIDO ANÁLISIS DE CRITERIOS INTERPRETATIVOS

Y SU APLICACIÓN PRÁCTICA" , "RECEPCIÓN: ACEPTACIÓN Y RECHAZO" WWW.EUMED.NET

5 VILLALÓN, CÉLIDA. "HISTORIA DEL BALLET EL LAGO DE LOS CISNES", TEATRO REAL – MADRID, JUNIO 10, 2006.

6 MARTINEZ SECO, AURELIO. "PLAGIOS ESCANDALOSOS DE OBRAS CLÁSICAS", BLOG.EDUCASTUR.ES, MAYO 19, 2009

7 ALBERTODIFRANCISCO. "GRANDES FARSANTES: THE BEATLES O EL "ARTE" DE PLAGIAR A LOS COMPOSITORES CLÁSI­

COS", BLOGS.CULTURAMAS.ES, DICIEMBRE 28, 2013

8 "ANUNCIOS DE TV Y MÚSICA CLÁSICA", BLOG.EDUCASTUR.ES, MAYO 23, 2009

9 GOMEZ, CATERIN. "SHAKIRA ENVUELTA EN UN PLAGIO.",""LOCA", DE SHAKIRA, EN CASO JUDICIAL POR SER UN "PLAGIO""

SOBREELPLAGIO.BLOGSPOT.COM.ES SEPTIEMBRE 9, 2014
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CINEMATOGRAFÍA:

El mundo del cine ha sufrido siempre de muchos cambios desde el original del autor, Unas
veces por las distintas censuras, como las institucionales. Un ejemplo claro es la caza de brujas
del macartismo norteamericano de los años 50. O la de la Unión Sovietica que retoca "Leviat­
han"y la estrena sin palabrotas en Rusia”, (es una película muy censurada por contener pala­
bras no autorizadas en algunos países)2. O la que hizo la censura franquista que cambió, cortó
o simplemente no dejó estrenar muchas películas. Utilizaré como ejemplo la censura franquista
por proximidad y obviedad pero podría ser la de cualquier estado en cualquier momento de la
historia del cine.

La censura es un medio muy utilizado en todos los estados y en todos los ámbitos de la
vida, haciéndose más palpable en los regímenes dictatoriales. Su función es la de alejar al
pueblo de ideologías contrarias a la propia. Esto es de importancia para la finalidad de controlar,
educar e influir a los ciudadanos.

En España la censura en las películas se aprobó en 1912 (reinado de Alfonso XIII) y en el
16 se calificaba al cine como "escuela del crimen". Ya en el 35 se crean normas prohibiendo to­
das aquellas que perjudiquen al gobierno o "que tranten de desnaturalizar los hechos históri­
cos". En 1938 ya es obligatorio en la España nacional tener la licencia de proyección,
asegurando que ha sido debidamente revisada por un censor acreditado. En el 39, (ya con la
victoria de los sublevados) la censura fue amplia y estricta.1

Por ejemplo la adaptación de la película “Por quién doblan las campanas” de Hemingway,
autor muy censurado en el franquismo por la ideología del autor calificando a su obra como
"una amenaza a la moral conservadora de España". En 1942 revisaron el guión de "Por quién
doblan las campanas", en el que se cambió la palabra "rebeldes" por "nacionales", mientras que
"leales" se sustituyó por "republicanos". EEUU decidió no hacerse enemigo del estado franquis­
ta en plena segunda guerra mundial por lo que decidió suprimir de la película una escena en la
que los falangistas violaban a la protagonista que estaba en el guión original según Laprade.
Curiosamente esta película no se estrenaría en España hasta el 68, treinta años después.3

Fueron muchas películas y guiones las que corrieron la misma suerte. Otros casos de la
censura franquista es la eliminación de la escena del apuñalamiento en la ducha de "Psicosis"
para eliminar el desnudo. La eliminación de la milicia republicana en la Guerra Civil española
del protagonista de "Casablanca". Convirtiendo en hermanos a la pareja de "Mogambo" (convir­
tiendo una infidelidad en un incesto). O la prohibición de "Con faldas y a lo loco" por tratar de
"homosexualidad", "Drácula" por excesivamente fantasiosa o "Desayuno con diamantes" por
una escena que consideraron "pornográfica".4

1 TRUJILLO LEÓN, Mª FERNANDA. "UNA APROXIMACIÓN A LA CENSURA EN EL CINE ESPAÑOL DURANTE

EL FRANQUISMO" INSTITUCIONAL.US.ES

2 ORTEGA ,IGNACIO (EFE). "UNA RETOCADA 'LEVIATHAN' SE ESTRENA SIN PALABROTAS EN RUSIA", EL MUNDO. FEBRERO

6, 2015.

3 EFE. "LA CENSURA FRANQUISTA OBSTACULIZÓ LA ADAPTACIÓN AL CINE DE OBRAS DE HEMINGWAY" EL PAÍS. MAYO 13,

2009.

4 GIL, ALBERTO. "LAS PELÍCULAS MUTILADAS POR FRANCO" EL MUNDO. OCTUBRE 10, 2009

ALVÁREZ, PEPE. "HOLLYWOOD EN LA GUERRA CULTURAL CONTRA FRANCO" SEPTIEMBRE 28, 2013.

ÁVILA, ALEJANDRO "LA CENSURA DEL DOBLAJE CINEMATOGRÁFICO EN ESPAÑA" BARCELONA EDITORIAL CIMS 1997

IKITRADUCTORLOGÍA, FACULTAD DE TRADUCCIÓN E INTERPRETACIÓN UNIVERSIDAD DE VALLADOLID. RESUMEN DE MARINA

GUTIÉRREZ DE LAS HERAS.
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Las actualizaciones a digital de las peliculas:
Han llevado a una mejor forma de conservar las obras fílmicas y una distribución más sen­

cilla. Sin embargo, esto conlleva un problema y es que se han llegado a manipular las películas
por retoques digitales, para "corregir" los fallos del proceso de digitalización y el deterioro de
material original.

De la mayoría del cine antiguo se destruyó ya la mayoría del material utilizado, la nitrocelu­
losa, utilizada hasta la mitad del siglo XX, era altamente inflamable y que en casos se autoinfla­
maba, y se descompone. Sobre todo esto ha ocurrido con la mayoría del cine mudo que se
almacenaba en los almacenes y se dejaba abandonada por la falta de interés que causaban al
aparecer el sonido. Después se empezó a usar el acetato de celulosa que ya no tan inflamable,
no se modificaba tanto con la humedad o la temperatura y no se rompía pero sí se retorcía y
quebraba.1

Estas digitalizaciones se hacen escaneando las bobinas, creando archivos brutos pesa­
dos. Posteriormente se procesan y convierten en formatos más asequibles para su distribución.
Pero existe un inconveniente al archivar este tipo de documentos, como dice Catanese, la obso­
lecencia programada de la industria limita los beneficios de la tecnología digital. Los sistemas
de archivo digital de cine son costosos y deben ser renovados por los riesgos de la obsolescen­
cia del hardware y software.2 y 3

THREE STOOGES (LOS TRES CHIFLADOS)

BEER BARREL POLECATS 1946

IZQIERDA: ORIGINAL EN BLANCO Y NEGRO

DERECHA: TRAS PROCESO COLORIZED

1 "LA RESTAURACIÓN DE MATERIALES FÍLMICOS I (COMPOSICIÓN Y PRESERVACIÓN)". ARTELIERESTAURACIO.COM NOVIEM­

BRE 3. 2011.

2 "LA RESTAURACIÓN DE MATERIALES FÍLMICOS II (LA DIGITALIZACIÓN)". ARTELIERESTAURACIO.COM NOVIEMBRE 14. 2011

3 CATANESE, ROSSELLA. "LA RESTAURACIÓN DIGITAL DE PELÍCULAS"BID, TEXTOS UNIVERSITARIS DE BIBLIOTECONOMÍA I DO­

CUMENTACIÓ, NÚMERO 33 (DICIEMBRE 2014)

FILMOTECA ESPAÑOLA "RECUPERACIÓN Y RESTAURACIÓN DE FONDOS FÍLMICOS" MINISTERIO DE EDUCACIÓN, CULTURA Y

DEPORTE, GOVIERNO DE ESPAÑA

Coloreado digital de películas clásicas en blanco y negro:
El proceso de coloración (colorization), proceso digital que da color a películas, es una

técnica creada en la década de los 70 que se ha estado utilizando para reestrenar clásicos co­
loreados. Las películas que se han sometido a este proceso han sido manipuladas en color y en
ciertos casos iluminación, un color intuido, inventado o retocado en los casos de que el original
fuese en color, como el caso de "La noche de los Muertos vivientes". Muchas de ellas sin con­
sentimiento del director, cambiando los entornos y las sensaciones que producen. Este es un
proceso caro pero rentable para la industria hasta los 2000, que se hizo más barato por el avan­
ce tecnológico. Hay películas que utilizan esta técnica para crear colores que no había en la fil­
mación, pero esto es como un efecto digital y prededitado.

Desde el principio se hicieron cambios para "mejorar" la técnica primaria como es el caso
de las películas coloreadas. Algunas películas del kinetoscópio de Edison eran coloreadas y por
medio de procesos como el pantecolor, 1905 o el proceso de color Handschiengl 1917, entre
otros. Pero estas películas fueron creadas pensadas para colorearlas.

ARTÍCULO WIKIPEDIA "FILM COLORIZATION" VISTO EL AGOSTO 30, 2015

THE NEW YORK TIMES "DIRECTORES DE FILMES HISTÓRICOS, EN CONTRA DE LA COLORACIÓN DE PELÍCULAS EN BLANCO Y

NEGRO" EL PAÍS, AGOSTO 7, 1986.
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Algunas versiones de la Biblia:

En cuanto a obras versionadas, son numerosas las versiones de la Biblia. Adaptadas a
cada momento, las traducciones hacían de su lenguaje poético, lleno de diferentes
significaciones y por tanto de diferentes interpretaciones, que se fuese modificando y perdiendo
su sentido. Algunas de las variaciones son totalmente diferentes de los libros originales que la
dieron origen, debido entre otras causas a la pérdida de los libros originales. Por ejemplo: Mateo
19:14 "Dejen que los niños vengan a mí y no se lo impidan", en la Versión Popular, que "Dejad a
los niños venir a mí, y no se lo impidáis", en la Reina­Valera.

El Dr. Daniel B. Wallace, postgraduado de griego y Nuevo Testamento en el Seminario
Teológico de Dallas, da tres razones por las que existen tantas versiones.

Primero: la publicación hecha en 1881 del Nuevo Testamento en griego basado en los
manuscritos más antiguos que estaban disponibles en ese entonces. Esta versión es la llamada
texto griego de Wescott y Hort o texto crítico, con grandes diferencias al texto griego que se usó
en la traducción de Reina. Ellos utilizaron manuscritos antiguos utilizados para el texto griego y
no para la versión de Reina­Valera. Estos textos no contenían pasajes que estaban en la versión
de Reina.

Segundo: los arqueológicos y de manuscritos antiguos descubiertos a partir de 1895 que
pusieron en duda algunos pasajes encontrados en la versión Reina­Valera. Los restos
encontrados que estaban escritos en un griego muy similar al del Nuevo Testamento. Esto
demostró que el Nuevo Testamento fue escrito en un lenguaje coloquial. Además ayudó a
comprender palabras que se tradujeron por conjeturas en la traducción Reina­Valera.

Tercero, las influencias filosóficas que modifican la forma de la traducción. Es decir, al
traducir los enfoques sobre cómo debe traducirse el texto bíblico, y esto es un factor que
promueve la aparición de nuevas versiones.

SERRANO, RAFAEL. "¿QUÉ HACEMOS CON TANTAS VERSIONES DE LA BIBLIA?" MONOGRAFIAS.COM

"EL ORIGEN DE LA BIBLIA" CSALAZAR.ORG AGOSTO 13, 2007

El Quijote de Cervantes:

De ésta obra también hay múltiples versiones o cambios en el original. Empezando por el
lenguaje hasta las diversas traducciones. Expertos que han escudriñado doce páginas han
encontrado errores de copista, licencias de editor o incoherencias. Del texto llamado original
hay un 5% que no corresponde con lo escrito por el autor, ya que desde el principio se cambió
incluso el título original. No es seguro si quiera que el comienzo sea realmente escrito por
Cervantes y no por algún corrector que creyó que era más adecuado.1 Se sabe que ciertos
renglones Cervantes tuvo que cambiarlos por la censura eclesiástica llegando a diferir el original
en partes importantes y en detalles. Por otra parte la edición original, de unos 1500 ejemplares
de 664 páginas, se realizó en imprenta de mala calidad (sabido por el papel del Monasterio del
Paular y la letra de texto) y fue realizada en dos meses. Esta edición tuvo números gazapos por
lo que los correctores tuvieron mucho margen de modificación.2

1MERAYO, PACHÉ. "EL 5% DEL QUIJOTE NO RESPONDE AL TEXTO ORIGINAL QUE ESCRIBIÓ CERVANTES" EL COMERCIO.ES

JUNIO 12, 2012.

2 "DON QUIJOTE DE LA MANCHA: EDICIÓN DE FRANCISCO RICO"

LITERATURA:
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CAMBIOS DEBIDO A LAS DIFERENTES CENSURAS

"Los sueños" de Quevedo 1627.

Quevedo fue uno de los escritores de su época que se negó a rehacer sus escritos. Escri­
tos que se deterioraron y esto añadido a las variaciones de la censura, modificó sus obras has­
ta no saber qué parte es original y cual no. Entre otros libros, "Los sueños" fueron sometidos a
la censura de la época. Los sueños fueron impresos, en ocasiones, sin algunos de ellos o con
modificaciones, cambios de los nombres... Circuló sin permiso y tuvo que ser después cambia­
do ya que, al enterarse Quevedo de estas modificaciones, pidió a la inquisición que las retirase
y este obligó al autor a corregir su obra eliminando las referencias bíblicas entre otros.

GONZÁLEZ, BEATRIZ. “HACIA UNA EDICIÓN DE LOS SUEÑOS: DESVELOS SOÑOLIENTOS”. 1999 UNIVERSIDAD DE SANTIAGO

DE COMPOSTELA. BIBLIOTECA.ORG.AR

Censura de Hemingway en la dictadura franquista:

En España, durante el franquismo, el régimen totalitario llevó a cabo numerosos actos de
censura en el campo literario de toda obra calificada como "disolvente", "cruda", "dañina" o "pe­
ligrosa". Este es el caso de la obra de Hemingway que fue prohibida por tener la etiqueta, pues­
ta por el estado, de rojo, de antifascista y fueron alterados por la censura franquista antes de
que circulasen por España

LARRAZ FERNANDO. "NUEVAS PUBLICACIONES: EL LIBRO Y LA CENSURA. LETRICIDIO ESPALOL. CENSURA Y NOVELA DU­

RANTE EL FRANQUISMO" GEXEL­CEFID/UNIVERSIDAD DE ALCALÁ 2013 REPRESURA.ES

HTTP://WWW.REPRESURA.ES/REPRESURA_8_FEBRERO_2013_ARTICULO6.HTML

Otros ejemplos de unos libros censurados son "Charlie y la fábrica de chocolate" de Roald
Dhl donde los oompa­loompas pasaron de ser pigmeos africanos en 1964 a seres fantásticos
de piel y pelo claros en 1973. "Los viajes de Gulliver" de Jonathan Swift, "Fahrenheit 451" de
Ray Bradbury, que en 1967 salió una versión censurada, sin conocimiento del autor, donde se
omitían las palabras "maldito" e "infierno". Otro es "El señor de las moscas" de William Golding.
Al igual que todas las obras del Index Librorum Prohibitorum, la listalos libros censurados por la
iglesia católica, entre las que se puede encontrar "El lazarillo de Tormes", "Juliette" de Marqués
de Sade o "Los miserables" de Victor Hugo.

"LIBROS CENSURADOS Y PROHIBIDOS" IBERLIBRO.COM

Adaptaciones de libros dirigidas al público infantil:

Son también un ejemplo de cómo cambiar una obra original. Sobre todo para las obras
clásicas, cierta literatura (sobre todo novelas) han sido adaptadas a una versión infantil para
que conozcan básicamente la historias clásicas y les interese la lectura. Peroa pueden llegar a
cambiar todo el vocabulario, con la intención de que lo entiendan, e incluso cambiar o eliminar
partes de las historias para hacerlas más atrayentes o intentar encontrar su gusto por la lectura
o puede que esas partes puedan considerar que les pueden afectar o no entender. Ejemplo de
estos casos son, de la Editorial Anaya, del cambio de vocabulario y expresiones, la selección de
"Fábulas" de Esopo de Manuel Yruela. De partes eliminadas es un claro ejemplo la novela "Las
mil y una noches"

"¿ ADAPTACIONES DE LOS CLÁSICOS PARA NIÑOS?" EDUCARGES.BLOGSPOT.COM.ES ABRIL 20, 2015

CATÁLOGO DE LIBROS CLÁSICOS ADAPTADOS PARA PÚBLICO INFANTIL HTTP://BLOG.ANAYAINFANTILYJUVE­

NIL.ES/WP1/?TAG=CLASICOS­ADAPTADOS
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“La isla del tesoro” de Robert Louis Stevenson :

La novela "La isla del tesoro" se ha interpretando en cines numerosas veces. En 1912
protagonizada por Mary Fuller, en 1934 de Victor Fleming, en 1950 de Disney, en 1972 de
Orson Welles, en 1990 con Charlton Heston, y una miniserie para la televisión en 2012. Todas
esas versiones diferentes a la novela original, por ello son versiones.

El traslado de un libro a un medio diferente como es el fílmico requiere una adaptación
intensiva del modo de contar la historia, como por la duración, eliminando detalles y partes del
guión que provocan incongluencias, así como una modificación por medio de licencias para
realizar una película más comercial.

Por ejemplo, en la de 1990, las escenas de acción eran de mayor duración y el
protagonista, Jim Hawkins, pasa de ser un niño a un adolescente. 1 Una versión completamente
diferente es la que hizo Walt Disney Pictures en el 2002 "El planeta del tesoro" que cambia su
contexto de piratas caribeños a uno en un tiempo futuro de piratas futuristas espacial de
tecnología avanzada.2

Otra, es las versión para ficción sonora que reduce la novela a hora y media eliminando
todo tipo de relación visual, más allá de las escuetas descripciones de los lugares que dan los
personajes y el narrador por no mencionar que elimina personajes, cambia diálogos y
situaciones entre otros 3

1 JAÉN, MIGUEL. "LIBRO VS PELICULA: LA ISLA DEL TESORO" PARAISO4.COM DICIEMBRE 9 2014

2 MERCADAL ORFILA, RAÜL. "EL PLANETA DEL TESORO" CENTRO DE COMUNICACIÓN Y PEDAGOGÍA. CENTROCP.COM

3 "FICCIÓN SONORA ­ 'LA ISLA DEL TESORO' (VERSIÓN REMASTERIZADA)" IVOOX.COM
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Diversas ideas para prácticas:
Formas para poder ver maneras de crear estos casos.

NNoottaass ddee iiddeeaass eenn bbrruuttoo <<<<ddiirreeccttaammeennttee ddeell ccuuaaddeerrnnoo>>>>::

Habitación Viva:
Idea para cuadro digital. Es una habitación realizada en 3d en un entorno de desarrollo

programable para poder ser interactivo.
En esta habitación se crean seres como arañas, musgo, moscas que tengan un microme­

dio. La idea es que sea un entorno pictórico cambiante: con el tiempo en esa pulcra habitación
van apareciendo telarañas, etc, pero a largo plazo. ­> Los días y estaciones deben estar en
concordancia con un lugar real ­> Meteorología.

Es la idea de lugar creado y dejado a otros seres y no tanto abandonado.

Sin título:
Alfombra de niños sonrientes mirando al espectador. Alfombra que, para acceder a donde

esté, hay que pisar.

Magdala de insectos:
Se recogen, duermen y colocan en una disposición típica de magdala. Vídeo de recolec­

ción, colocación y de cómo se despiertan y se comportan entre sí.

Sin título:
Poner pizarras en la calle, comunicación entre vecinos. Sería un ejemplo de una obra

versionada.

Cuadros desechables:
Cuadros o fotos en cajas negras repartidas por muros de carteles. copyleft. Por delante los

sellos del creative commons. Foto protegida por caja de cartón modificada. Precariedad. Dejar
las cosas a la sociedad. Que se lo puedan llevar tirar o cualquier cosa, eso ya será de todos.
(¿quizá la foto desde ese punto?, ¿con propuestas para el lugar? Puesto de enseñanza calleje­
ra, librería con terraza, puestos de dormir, comedor de calle, tienda de intercambio, etc.) En
principio serán solo los dibujos de las fotografías.

Reflexión: Los cuadros son de cartón, se colocarán en lugares de no colocar carteles y en
ellos estará dibujado a pirógrafo una foto modificada de ese sitio, puede ser una propuesta para
el lugar, propuesta que se irá deshaciendo por el agua o la gente que lo quitará. Esto está bien
pero no tiene utilidad, Otra cosa que se puede hacer es repartir cuadros y pegarlos donde sea.

Suena gota a gota:
Al caer una gota este artilugio provoca una nota. Si llueve y se ponen varios de estos se

creará un concierto donde el espectador puede entrar. Si a esto se le añaden más sonidos en
circulo y se pone el eje móvil se creará algo muy distinto. (¿con una corriente de agua?).

Sin título:
Poner una bandera blanca en una institución pública.

Sin título:
Cesta de fruta hecha como de mimbre pero con cicuta (siempre avisando para que nadie

salga mal parado). Puede ser una cuna en vez de una cesta.
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Cuadro público:
Cuadro modificable por el público, en un espacio público y a la intemperie. Habría que de­

jar materiales con los que modificarlo. Lo ideal sería un retrato de alguien muy polémico. . Algu­
na imagen polémica es necesaria para que la gente la modifique con las mínimas restricciones
posibles. Me encantaría que causara debate. (Puede que a no les importe este cuadro pero este
no es un pueblo dormitorio, la gente lo verá y seguro que al no quedarse indiferentes actuarán
de alguna manera) (Se desarrollaría como un niño al que la vida: la gente y la naturaleza a lo
largo del tiempo, le van cambiando).

Vídeo arbolado:
En página web, un sistema de organización de vídeos. Yo hago un vídeo "narrativo", para

empezar, por escenas (1, 2, 3, 4) pero lo interesante es que la gente puede añadir escenas a la
misma película o comenzar una nueva desde el punto que quiera. Puede empezar desde la 1 o
tomando la 1 y la 2 de otra persona. Para visualizarlo habría dos modos un recorrido aleatorio o
por un recorrido elegido por el visualizador. Yo no tengo la capacidad de almacenamiento de
una gran cantidad de vídeos. Por ello, lo más aconsejable sería que fueran enlaces a páginas
externas, como youtube o vimeo, que se puedan ver en la propia web del proyecto.

Zona segura o complejo alpaca:
Performance. Cada línea avisa de que si se sigue avanzando le escupirá el performer en

la cara. Si las va atravesando: en la primera línea estará por escrito, al atravesar la segunda el
performer avisa con un sonido, con la tercera lo dirá, con la cuarta lo gritará y si atraviesa la últi­
ma escupirá hasta que se valla.

Película infinita, alegoría a la cultura:
Es como un cinematógrafo (en realidad es una linterna mágica) que se activa por el públi­

co. Tienen que moverlo ellos y es una película que se va dibujando sola. Es una película que
empieza donde acaba. Pelicula autogenerativa, solo si la activa alguien y que solo lo puede ver
si se pone a ello, si tiene la intención. La luz es de una linterna que se carga con el giro de la
manivela que mueve el espectador que a su vez. La manivela hace mover el celuloide transpa­
rente y este se va pintando y limpiando por unos rotuladores y esponjas que se mueven por la
vibración del girar la manivela entre otros.

La altura ideal sería metro y medio para dar la manivela cómodamente para la mayoría de
la gente. El material sería de madera o algún otro material que se notase su origen y fuese rela­
tivamente sencillo de manipular para su montaje.
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Memoria sobre el proceso de este trabajo:

No encontré ningún texto que definiera formalmente una clasificación de este tipo. Por otro
lado sí que pude encontrar de cada una de las tipologías que fui enclasando.

La clasificación ha ido cambiando durante el proceso. Una vez vistos diferentes casos,
primero creé una lista de tipologías:

Hechos para su destrucción. Obras que no iban a sobrevivir y han tomado una nueva vida
por medio de los procesos de registro.

Deteriorados / (no) restaurados. Obras que por el paso del tiempo han ido cambiando y se
han restaurado o no.

Cambiantes por la exposición. Obras expuestas en un lugar que le da un significado dife­
rente o junto a obras que en su relación dan un carácter que no era el intencionado por quien
ha creado las obras.

Por información adicionales.
Referencias, citas, versiones. Obras que son descendencia de otra, o que se alimentan de

otras.
Censura y actos vandálicos. Eliminaciones y manipulaciones de obras que cambian su

historia y su forma.

Según fuí buscando obras y sobre todo redactando las diferencias entre cada clasificación
me dí cuenta de que solo eran dos diferencias generales y dentro de ellas estaban las otras cla­
sificaciones:

Las que cambian la materialidad de la obra: En las que se encuentran los deteriorados y
restaurados, los hechos sabiendo de su destrucción.

Las que cambian el sentido de la obra: Los cambiantes por las exposiciones, y otros don­
de estaba la información adicional

Y Separadas de estas dos están las mixtas donde ingreso las obras censuradas y que las
que han sido acto de vandalismo.

En cuanto a las obras prácticas, empezé eligiendo cinco: 1 "Habitación Viva"; 2 "Cuadros
desechables"; 3 "Cuadro público"; 4 "Vídeo arbolado"; y 5 "Película infinita, alegoría a la cultu­
ra". De entre estas empecé haciendo "Cuadros desechables" como trabajo para una asignatura
del máster. El proyecto "Habitación Viva" lo empecé y realicé los modelos 3d y algunos de los
movimientos que se realizarían por internet pero, aún, no he conseguido integrarlo en un
sistema web donde poder proseguir con él. El resto las haría unas para otras asignaturas y
otras tras terminar las asignarutas. Dándome cuenta de que no iba a tener tiempo para hacer
tantas obras en verano y que no realizaba los trabajos en las asignaturas decidí solo hacer 3: 1
La que ya tenía realizada, "Cuadros desechables", 2 Vídeo arbolado y 3 Película infinita.

Al final solo hay una obra práctica, realizada entre diciembre y enero del 2014­15. El resto
planeaba hacerlas tras finalizar las asignaturas, algo que no he podido realizar por ocuparme
todo el tiempo de este trabajo teórico. Por otro lado estos trabajos eran para refutar, aportar y/o
demostrar partes de la indagación, por esto no tiene sentido el hacer las obras antes de hacer la
indagación exploratoria. Esto es lo que ha sucedido con el único trabajo práctico que presento
aquí y se ve afectado de manera que, en la posición de haber terminado ya la parte teórica, no
hubiese hecho el trabajo de la misma manera. Ejemplo de ello es que no tiene sentido el haber
hecho solo 5 ejemplares si, entre otros, lo que se quería era ver cómo alguien participaba.
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Conclusiones:

Más allá de la intención del creador toda obra artística siempre tendrá una dimensión tem­
poral. Esta dimensión temporal causa que siempre esté sometido todo a las acciones, a los
cambios, a las transformaciones. Por otro lado están las relaciones con su entorno y con las
personas de su entorno, que son estos los que le dan significado y mantenimiento a la pieza.

Los objetivos que me propuse para este trabajo se han cumplido en parte. He aprendido
cómo las obras pueden cambiar más allá de lo que el creador haga, así como numerosos ca­
sos. Sin embargo, no he podido contrastar esta información con mi propia práctica artística. Es­
te último punto era el objetivo que realmente motiva al trabajo y que con el capital adquirido,
gracias a lo trabajado hasta el momento, podré realizar en un futuro próximo.
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Gracias por interesarse tanto por este proyecto como para llegar hasta el final.

Podrá volver al Indice desde el botón:
"Ir al Indice"

o si lo prefiere
podrá Ir al Indice general del trabajo "La vida de la obra" con el botón:

"Ir al Indice Principal"

MMuucchhaass GGrraacciiaass
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