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RESUMEN 
 

 

 

Esta memoria recoge una diversidad de proyectos que incluyen la realización de 

distintas series de collage además de prácticas artísticas relacionadas con la 

performance llevadas a cabo en colectivo que, aún con sesgos o intereses 

discursivos distintos, ejercen conjuntamente una mirada multidisciplinar y 

calidoscópica en torno a cuestiones tales como el excedente de material 

procedente de una sociedad capitalista y neoliberal en la que vivimos, la 

apropiación y postproducción como paradigmas de la creación artística, el 

cuestionamiento o redefinición del concepto de originalidad y autoría, y la inclusión 

del artista creador como un eslabón más en la cadena de apropiación y 

postproducción continua que implica, finalmente, la colectivización de la propiedad 

intelectual y de las formas estéticas.  

 

 

Palabras clave: collage, autoría, apropiación, postproducción, colectivización 

 

 

 

ABSTRACT 
  

 

 

This study includes a diversity of projects that include the realization of different 

series of collages as well as artistic practices related to performance carried out in a 

collective. All these different practices, jointly exercise a multidisciplinary and 

kaleidoscopic view on issues such as the excess of material coming from a capitalist 

and neoliberal society in which we live. Appropriation and post-production as 

paradigms of artistic creation, the questioning or redefinition of the concept of 

originality and authorship, and the inclusion of the artist, as another step in the 

chain of continuous appropriation and post-production which finally implies the 

collectivisation of intellectual property and aesthetic forms. 
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RESUM  
 

 

 

Aquesta memòria recull una diversitat de projectes entre les quals es troba la 

realització de diferents sèries de collage i la producció dΩuna serie pràctiques 

artístiques relacionades amb la performance que s'han dut a terme de manera 

col·lectiva. 

  

Encara que amb condicionaments o interessos discursius diferents, aquests 

processos exerceixen conjuntament una mirada multidisciplinària i calidoscòpica 

entorn de qüestions com ara l'excedent de material procedent d'una societat 

capitalista i neoliberal en la qual vivim, l'apropiació i postproducció com a 

paradigmes de la creació artística, el qüestionament o redefinició del concepte 

d'originalitat i autoria, i la inclusió de l'artista creador com una anella més en la 

cadena d'apropiació i postproducció contínua que implica, finalment, la 

col·lectivització de la propietat intel·lectual i de les formes estètiques.  

 

Paraules clau: collage, autoria, apropiació, postproducció, col·lectivització 
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INTRODUCCIÓN  
 
 
 
 
 

Los proyectos de este trabajo se han iniciado sin haber establecido a priori sus 

objetivos y su marco conceptual, dejando que la acción precediera a la reflexión y 

que fuera el proceso creativo quien los configurara.  

Inicialmente, la decisión de partir de material encontrado y trabajar en papel fue 

una solución práctica acorde con nuestras precarias opciones logísticas, de 

infraestructura y presupuestarias. Compaginar estudios con trabajo, una estrecha 

economía, la necesidad de trabajar en un espacio pequeño dentro del ámbito 

doméstico, no poder acceder a los talleres en horas libres fuera de clase, y menos 

aún en durante el encierro, nos ha inducido a trabajar desde tales premisas.  

Sin embargo, asumir estos condicionantes en nuestra producción nos ha conducido 

a algunas reflexiones que han ido construyendo un marco conceptual relacionado 

con el excedente de material fruto de una sociedad capitalista y neoliberal en la 

que vivimos, la apropiación y postproducción como paradigmas de la creación 

artística, el cuestionamiento o redefinición del concepto de originalidad y autoría, o 

la inclusión del artista creador como un eslabón más en la cadena de apropiación y 

postproducción continua que implica, finalmente, la colectivización de la propiedad 

intelectual y de las formas estéticas.  

La pluralidad de propuestas e intereses que expondremos tienen en común la 

aplicación de dichas cuestiones, presentando el reciclaje y el reprocesado como 

matrices en nuestro trabajo, así como la fragmentación y la multiplicidad (el yo 

múltiple). Veremos su formulación en diferentes series de collage y finalmente 

abordaremos la resignificación de obras icónicas de la Historia del Arte mediante su 

deconstrucción y reapropiación como estrategias que vehiculen la labor 

performática realizada en colectivo.  
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2. OBJETIVOS 
 
2.1. OBJETIVOS GENERALES 

 
Iniciar un proceso creativo que asuma la función de sujeto de exploración y que 

permita descubrir y conformar los objetivos de este trabajo y los aspectos 

conceptuales o discursivos que, de algún modo, subyacen en el desarrollo y 

resultados del proceso creativo. 

Hallar los puntos e intereses comunes dentro de nuestra producción para así 

elaborar un marco conceptual coherente que nos ayude a entender mejor nuestra 

metodología y sirva de guía para la realización de los próximos proyectos.  

 

2.2. OBJETIVOS ESPECÍFICOS 
 
Á Realizar una serie de proyectos gráficos a partir de material gráfico 

encontrado en puntos de deshecho mediante la aplicación de los conceptos 

de apropiación y postproducción divulgados por Nicolás Bourriaud y en el 

intento de reflexionar acerca del concepto de originalidad y evidenciar la 

cultura del remix.  

Á Buscar y seleccionar esos objetos o material gráfico en puntos de desecho 

de residuos urbanos, con preferencia al material fotográfico.  

Á Utilizar un lenguaje fruto de la utilización de las herramientas provenientes 

de la cultura del remix y las estrategias de cut-up. 

Á Hallar estrategias de creación que permitan ser desarrolladas en un espacio 

pequeño cuyo coste sea asumible y acorde con nuestras limitaciones. 

Á Presentar las relaciones existentes entre la producción individual centrada 

en el collage con el trabajo performático realizado en colectivo. 

Á Consultar y estudiar diferentes fuentes bibliográficas y referentes artísticos 

que nos proporcionen información acerca de los temas tratados, además 

de sugerir nuevos campos de investigación que puedan derivar en nuevos 

proyectos. 

Á Participar activamente en las actividades de Colectivo Cúpula asumiendo su 

programa, objetivos y metodología expuestos en el apartado 6.5. 
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3. METODOLOGÍA 

 

La inquietud de no saber, de encontrar, es un gran estímulo; te enfrentas al 

proceder para ver lo que ocurre, dejándote sorprender por el proceso y el 

material. Se podría decir que la obra ha ido en todo momento por delante de 

nuestras certezas, siendo el punto de partida para establecer posteriormente un 

marco teórico. Estableceremos una división entre el trabajo gráfico realizado de 

forma individual y las performances puesto que fueron realizadas en colectivo. 
 

3.1. METODOLOGÍA DEL TRABAJO GRÁFICO 
 

En primer término, hemos seleccionado de forma prácticamente intuitiva el 

material con el que proceder. Desde objetos encontrados en puntos de desecho a 

materiales provenientes de ámbitos no artísticos. Consideramos beneficioso evitar 

el exceso de pensamiento previo al proceder, pues en nuestro caso puede inducir a 

un bloqueo.   

 

Tras la selección intuitiva hemos buscado relaciones entre las imágenes, ya sea a 

través de las líneas, los colores, la tipografía, etc. Cuando encontramos una relación 

satisfactoria, la desarrollamos hasta intentar agotar temporalmente sus 

formulaciones. Llegado ese punto, por ejemplo, invertimos el proceso: si en un 

primer momento realizábamos roturas en el papel de forma orgánica y circular, los 

cortes pasan a ser rectos y perpendiculares. Introducir estrategias provenientes del 

pensamiento racional nos ayuda a otorgar un orden a las búsquedas iniciadas desde 

el proceso intuitivo. Gracias a asignaturas como Estrategias de Creación Pictórica, 

impartida por el profesor Javier Claramunt, hemos desarrollado herramientas que 

nos han permitido establecer una metodología que nos ayude a gestionar nuestro 

proceso creativo.  

 

Nuestra manera de proceder va indisolublemente ligada al caos y el desorden, 

otorgando gran parte del peso del proceso creativo al azar y su devenir. Un 

desorden que intentamos dirigir mediante directrices sencillas para no perdernos 

entre las múltiples opciones abarcables. 

 

Los proyectos recogidos en esta memoria han sido desarrollados de manera 

simultánea, retomando búsquedas estancadas e introduciendo elementos de 

proyectos anteriores para conjugar nuevas relaciones, siendo difícil establecer una 

cronología. 
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3.2. METODOLOGÍA DEL TRABAJO PERFORMÁTICO 
 

Las acciones que presentamos en esta memoria han sido realizadas como parte 

del Colectivo Cúpula y por ello hemos considerado pertinente realizar una división 

en este apartado.  Aun teniendo mucho en común con la metodología llevada a 

cabo con las series gráficas, puesto que se desarrollaron también de forma intuitiva 

y prácticamente espontánea, trabajar en colectivo supuso enfrentar el proceso 

desde un punto de vista coral, partiendo del diálogo y la comunicación entre los 

integrantes intentando mantener un sistema no jerárquico. Cada decisión con 

respecto a las acciones fue sometida a debate y votación, de igual modo 

remarcamos que surgieron de una manera orgánica y apenas premeditada.  

 

Como veremos más adelante en el capítulo 6 las acciones son de carácter 

revisionista, siendo uno de los nexos principales que poseen con el marco 

conceptual de esta memoria.  Los autores citados en las acciones fueron escogidos 

en función a la localización donde se desencadenaron, lo cual desarrollaremos en 

dicho capítulo.  

 
4. POSTPRODUCCIÓN Y COLECTIVIZACIÓN 

 
En este apartado desarrollaremos el eje conceptual vertebrador de los trabajos de 

este proyecto. Comenzaremos hablando de la cultura del sample y del remix, las 

cuales hacen uso de las estrategias creativas propias de la postproducción, como 

ello nos lleva a cuestionar la noción de autoría y por ende el concepto de 

originalidad. A continuación, introduciremos los conceptos de apropiación y 

postproducción divulgados por Nicolás Bourriaud. Explicaremos las figuras del 

prosumidor y el postprosumidor, término acuñado por Israel Roncero, hablaremos 

de la postproducción y sus antecedentes en el ready-made y el hipertexto de 

Barthes. A su vez incidiremos en sus implicaciones en el ámbito artístico: la 

devaluación y/o άmuerte del autorέ (Barthes)0F

1, y la colectivización de la propiedad 

intelectual y de las formas estéticas (ŦƻǊƳŀǎ ŘŜ άŎƻƳǳƴƛǎƳƻέ ŜǎǘŞǘƛŎƻ Ŝ ƛƴǘŜƭŜctual; 

Bourriaud) 1F

2 

 
4.1. LA CULTURA DEL SAMPLE Y DEL REMIX 
 

La incursión de las nuevas tecnologías en la vida cotidiana ha proporcionado a 

los usuarios el acceso a un banco prácticamente infinito de imágenes, sonidos, 

textos y datos. Esto ha propiciado el surgimiento de nuevos lenguajes y la 

 
1 BARTHES, R. (1987) άLa muerte del autorέ en El susurro del lenguaje, Barcelona: Ediciones 
Paidƽs. 
2  BOURRIAUD, N. (2004) Postproducción. La cultura como escenario: modos en que el   arte 
reprograma el mundo contemporáneo. Buenos Aires, Adriana Hidalgo editora. 
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asimilación de nuevas estrategias creativas en la práctica artística. El fácil acceso a 

las herramientas de edición ς Photoshop, After Effects, entre otrosΧ incluso el 

propio editor integrado en el dispositivo móvil ς ha ensalzado el valor del copia y 

pega. La labor de copiar y pegar va mucho más allá del mero hecho de apropiarse 

de material ajeno, como señala Juan Martín Prada: άNo tanto creación, sino 

diferentes formas creativas de absorción, de asimilación. O la digestión como forma 

de creación, si se prefiere. Sus acciones: cortar y pegar, mezclar, fusionar, derivar, 

filtrar, alterar, reelaborar material visual preexistente.έ 2F
3  

 
De esta manera, el usuario deja de ser un mero receptor y se convierte en un 

productor que ha asimilado la información que dispone, reformulándola y 

participando de forma activa en el ecosistema cultural.   

En el campo musical podemos encontrar la figura del dj, un consumidor que realiza 

una labor de búsqueda y selección de temas musicales o fragmentos y los combina 

generando nuevos códigos, convirtiéndose en productor de contenido. El dj 

reactiva la historia, actualizando composiciones de otras épocas e introduciéndolas 

en el panorama actual.  

En el sistema Web 2.0 podemos encontrar un ejemplo en el estallido de la cultura 

meme, un lenguaje nativo digital que combina imágenes procedentes del 

imaginario colectivo cuyo sentido se ve alterado, manipulándolas o añadiendo 

textos cortos. Partiendo de unas premisas cómicas y con un alto grado de ironía 

representan las emociones colectivas generando un sentimiento de unión entre los 

internautas/consumidores. Presentan una mirada crítica, utilizando personajes 

procedentes de la esfera social y política como protagonistas en sus 

composiciones.3F

4 Incluso podemos encontrar memes que reflexionan acerca de la 

construcción de la propia imagen, reflexionando sobre el meme en sí mismo.  

 

 

 

 

 

 

       

 
3  MARTÍN PRADA, J. (2009), άSampling-Collageέ. Revista EXIT,Madrid, pp. 120-143. 
4 ROWAN, J. (2018) άMemes y política raraέ, CCCBLAB. (En línea) Consultado el 7 de 
septiembre de 2020. Disponible en http://lab.cccb.org/es/memes-y-politica-rara/ 
 

Fig.1. Viktor H Studio. S/N, 2020. 

Fig.2. Autor desconocido, Meme. Vía @freud. 

intensifies 

http://lab.cccb.org/es/memes-y-politica-rara/
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A su vez los memes se presentan como un lenguaje construido de forma colectiva y 

orgánica, puesto que no existen autores concretos ς la mayoría son anónimos ς y el 

meme no es nunca un producto finito puesto que en su transcurso por la red se le 

van añadiendo significados o variaciones generando nuevas propuestas y visiones.   

Este carácter interactivo es el que nos despierta especial interés, puesto que ayuda 

a diluir los límites de la autoría y la originalidad, premiando la creación de nuevas 

relaciones sobre contenido preexistente; fomentando una cultura de uso donde los 

receptores asimilan la información que se les ofrece, reformulándola y generando 

una respuesta.  

En definitiva, los conceptos operativos ŘŜ ƭŀ ŜǎǘŞǘƛŎŀ άǎŀƳǇƭŜǊέ ƴƻ 

son, no podrían ser, el signo, el significante, el significado y la 

connotación, sino la apropiación, la repetición, el estereotipo, 

animados siempre por el placer que emana de la manipulación del 

cliché usado. Se opera por disecciones de imágenes encontradas a las 

que se somete a configuraciones y estructuraciones otras, a 

modulaciones adaptativasΤ ƘŀŎŜǊ άǎŀƳǇƭƛƴƎέ Ŏƻƴǎƛste siempre en 

efectuar movimientos seriales de desligamientos, superposiciones y 

variaciones entre los elementos apropiados. El resultado de ese proceso 

es, ante todo, la expresión - entendida como sedimentación 

estratificada- de una forma de navegación o deambulación inquisitiva 

por un mar de imágenes disponibles. 4F
5

 

 

 
4.2. EL ARTISTA COMO POSTPRODUCTOR 
 

Postproducción es un término que originalmente hace referencia a las estrategias 

de montaje y edición cinematográfico o musical, como el conjunto de procesos 

aplicados a material previamente grabado o registrado. El teórico francés Nicolás 

Bourriaud aplica este concepto al campo de la producción artística, puesto que 

numerosos artistas contemporáneos trabajan desde la reelaboración y 

reconfiguración de contenido cultural preexistente. Esta tendencia a la reutilización 

de contenido se ha visto impulsada por la asimilación de las herramientas digitales 

y la democratización de Internet. 

El arte de la postproducción responde a la multiplicación de la oferta cultural desde 

un punto de vista activo, generando nuevos itinerarios dentro de la cultura. 

Teniendo sus antecedentes en el ready-made de Duchamp, la reproductibilidad del 

 
5 MARTÍN PRADA, J. (2009), άSampling-Collageέ. Revista EXIT,Madrid, pp. 120-143. 

Fig.3. Marcel Duchamp. Ready-

made, rueda de bicicleta sobre 

taburete, 1913. 
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arte postproducido supone un estadio más en el proceso desauratizador de la obra 

de arte anunciado por Walter Benjamin. 5F

6 

La aplicación del concepto de postproducción en el ámbito artístico implica asumir 

y normalizar que el artista trabaja a partir de contenido apropiado, no habiendo 

ideado la totalidad del producto. Es inevitable pues, pensar que nos encontramos 

dentro de un proceso de reconstrucción de la definición de autor.  

La crisis de la autoría lleva en marcha desde finales de los 60 y principios de los 70 

de la mano de pensadores como Michel Foucault 6F

7 y Roland Barthes. Para Foucault 

el autor se disuelve en el texto y para Barthes cada obra está constituida por un 

tejido de citas donde el autor únicamente establece un nuevo orden. Barthes 

sentenció así άLa muerte del autorέ7F

8, arremetiendo contra la concepción romántica 

del autor y evidenciando que toda creación está relacionada con lo previamente 

creado.  

Las estrategias de postproducción hacen visible el entramado de citas existente, no 

necesariamente desde un punto de vista transgresor o crítico, sino naturalizado. 

Los postproductores se desenvuelven en el contexto cultural libre y activamente, 

ligando y tejiendo nuevas conexiones, reactivando el contenido y relegando a la 

obra de su carácter finito. Como señala Bourrriaud: άAtestiguan una voluntad de 

inscribir la obra de arte en el interior de una red de signos y de significaciones, en 

lugar de considerarla como una forma autónoma u original.έ8F

9
   

Por consiguiente, considerar la figura del artista como un postproductor, como una 

especie de dj que selecciona fragmentos de la cultura, nos invita a reflexionar sobre 

la fusión de los conceptos de producción y consumo. Israel Roncero9F

10, apunta que 

el artista se acerca cada vez más a la figura del usuario άprosumidorέ que navega en 

la red y genera contenido mediante reblogs, retwits, reposts, etc. Este proceso lo 

anunciaba Benjamin en άEl autor como productorέ (1934), donde se establece la 

relación arte-producto y artista-productor a modo de insertar la labor artística 

dentro de la cadena de producción proletaria, como defendían los postulados 

productivistas soviéticos. El interés de crear esta relación era la de eliminar el 

carácter sacral y mágico de la obra de arte, minorizando el carácter genial de la 

figura del artista. 

 
6 BENJAMIN, W. (1973) La obra de arte en la era de la reproductibilidad técnica, traducción 
de Jesús Aguirre. Madrid: Editorial Taurus. 
7  FOUCAULT, M. (1993) ¿Qué es un autor? Revista Creación nº9, Madrid, p 42-71. 
8 BARTHES, R. (1987) ά[ŀ ƳǳŜrte del autorέ Ŝƴ El susurro del lenguaje, Barcelona: Ediciones 
Paidƽs.  
9 BOURRIAUD, N. (2004) Postproducción. La cultura como escenario: modos en que el arte 
reprograma el mundo contemporáneo. Buenos Aires: Adriana Hidalgo editora. 
10 RONCERO, I. (2011) Producción, reproducción, postproducción La culminación de los 
procesos de desauratización de la obra artística en el contexto de las nuevas tecnologías. 
Revista de la Asociación Aragonesa de Críticos de Arte, nº16. 
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El concepto de άǇǊƻǎǳƳƛŘƻǊέ11F

11, sugiere que el usuario es un άproductor que 

consumeέ como señala Roncero, quién remarca a su vez que realmente es un 

άpostproductor que consumeέ y por ello acuña, de modo hipotético, el término 

postprosumidor el cual podría referirse también al artista, en sus propias palabras: 

άsi quisiéramos prescindir de la distinción artista/usuarioέ. Este término, que ofrece 

como un juego metadiscursivo (puesto que para referirse a las estrategias de 

reedición está reeditando el vocabulario preexistente), introduce un matiz que nos 

transporta de los procesos de producción a los de postproducción.  

Pongamos como ejemplo el proceso de trabajo del diseñador Viktor H Studio. 

Podemos ver como se apropia de una fotografía de un edificio de Zaha Hadid y lo 

convierte en una imagen propia, compartiéndolo además con sus seguidores: 

 

    
   

 
 
4.3. REPROCESADO Y COLECTIVIZACIÓN 
 
Mediante el reprocesado las obras pasan a pertenecer a todo el mundo, 

proponiendo una colectivización de la propiedad intelectual y de las formas 

estéticas; permitiendo a su vez relegar a la obra de arte de su carácter finito, 

teniendo la posibilidad de ser postproducida infinitamente. Esta actitud frente al 

contenido cultural le otorga un carácter vivo y accesible, corrompible, orgánico. De 

este modo la obra deja de ser un producto individual y pasa a formar parte de un 

eslabón más en la cadena, ya que como hemos señalado anteriormente la cultura 

funciona mediante una serie de injertos que establecen un juego de referencias y 

 
11 Término que surge de la fusión entre productor y consumidor. Dicho concepto fue 
anticipado por Marshall McLuhan en Take Today (1972). Sin embargo, Alvin Toffler 
introdujo formalmente el término, en el libro La tercera ola (1980). 

Fig.4.Viktor H Studio. Zaha Hadid Building process, 2020. 
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guiños culturales entre el consumidor y el artista, que se identifica a su vez como 

consumidor, quedando solapadas las dos figuras.  

Remarcando la figura del artista no únicamente como productor sino también como 

consumidor podemos contraatacar la norma de la autenticidad, trastocando la 

función creativa del arte y desmitificando a su vez la figura del artista como genio 

creador, normalizando su labor y mitigando los efectos del culto a la personalidad. 

Igualar dichas figuras supone admitir que todo artista o productor es también 

espectador y consumidor. De esta manera podemos propiciar una lectura de las 

obras menos ligada al concepto de originalidad y a los valores tradicionales del arte, 

generando a su vez un sentimiento de colectividad entre los que se dedican a la 

práctica artística. Pues todo artista construye su obra mediante injertos, referencias 

y citas que ha asimilado, digerido y reformulado pero cuyo origen no es propio, 

tampoco de sus referentes. No es pertenencia de nadie, lo cual sugiere a su vez que 

nos pertenece a todos.   

 

5. REFERENTES 
 

Nuestros trabajos se encuentran próximos a una relación de referentes artísticos 

que se muestran a continuación, tanto por su filosofía, temática, procesos de 

trabajo y materiales empleados, como por su resolución formal. Hemos intentado 

establecer conexiones con el marco conceptual y el desarrollo de la obra para 

vincular de la manera más clara posible sus aportaciones e influencias. Desde luego, 

podrían haberse citado muchos referentes más, pero hemos querido tratar aquí 

aquellos con los que hemos tenido una relación más directa y específica. 

 

5.1. DADÁ Y SURREALISMO 
 
Las aportaciones que el dadaísmo ha otorgado a la concepción actual que tenemos 

del arte son muchas, como ya se ha adelantado. Los ready-mades ideados por 

Duchamp sentaron la base para los discursos posteriores contra las nociones de 

autor y autoría, evidenciando que lo artístico no es más que una atribución mental 

otorgada al objeto y que para ello no se requiere más que el acuerdo entre artista y 

espectador. Las tendencias actuales de trabajar desde la postproducción podrían 

ser entendido como una fase más en la evolución de los postulados dadaístas en 

cuanto al ready-made.  

Los esfuerzos dadaístas por hallar un arte que no dependiera de la pericia técnica y 

no estuviera ligado a unos valores estéticos prestablecidos tuvo una de sus 

formulaciones en el fotomontaje, la que más nos ha influido. 

Destacamos los trabajos de Hannah Höch, Raoul Haussman y John Heartfield como 

grandes influencias en nuestra obra. De hecho, podríamos considerar a Heartfield 

Fig.6.Hannah Höch. El padre, 

1920. 

Fig.5.Autor desconocido, meme. Vía 

@semiotica_tumbada. 
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como uno de los primeros realizadores de memes de la historia con piezas como 

Adolfo el superhombre (1932) o No pasarán (1936), fotomontajes donde 

ridiculizaba al líder del movimiento nazi y parodiaba las estrategias publicitarias del 

régimen.  

 

 

 

 

 

 

 

 

El pensamiento surrealista deriva de los postulados dadaístas, y muchos artistas 

que son para nosotros referentes postularon en ambos movimientos. Frente a la 

destrucción de todo orden los surrealistas ofrecían uno nuevo: el automatismo 

psíquico. El pensamiento surrealista ligado a la improvisación, el automatismo y lo 

irracional nos ha servido de inspiración tanto a nivel teórico como estético. Sus 

investigaciones por conseguir un proceso de trabajo libre de cualquier 

razonamiento lógico y que estuviera ligado a un plano fantástico los llevó a crear 

imágenes deformadas, ilógicas y con yuxtaposiciones, que son para nosotros un 

referente formal y estético. Trabajos como los de Max Ernst, con sus criaturas 

híbridas, así como las fotografías de Man Ray y las composiciones de Francis 

Picabia han sido significativos en la construcción de nuestro imaginario.  

 

 

 

 

 

 

  

 

 

Fig.7.Raoul Haussman. El crítico de 

arte, 1919-1920.  
Fig.9.John Heartfield, No 

pasarán, 1936. 

Fig.10.Max Ernst. Edipo, de la 

serie άUna semana de bondadέ, 

1934. 

Fig.11.Man Ray. Dora Maar, 

1936. 

Fig.12.Francis Picabia. El ojo 

cacodilato, 1921. 

Fig.8.John Heartfield, Adolfo el 

superhombre, 1932. 
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Destacamos a su vez la práctica del cadáver exquisito, obras grupales mediante las 

cuales se doblaba una hoja de papel y cada participante dibujaba una sección 

partiendo del final del anterior, generando imágenes híbridas y colectivas. Esta 

técnica nos ha servido de referencia para realizar las obras de collage a partir de 

material encontrado, tomando como punta de partida la intervención del dueño 

anterior. 

5.2. ANNEGRET SOLTAU 
 

Annegret Soltau12 es una artista visual alemana nacida en Luneburgo en 1946. 

Trabaja la performance, el collage y la fotografía centrándose en la expresión del 

cuerpo y su propia identidad como mujer. Los vínculos familiares y la feminidad son 

recurrentes en su producción, así como las alusiones a sus vivencias personales. En 

su obra podemos encontrar reflexiones sobre el aborto, el embarazo, el parto y la 

maternidad. Su trabajo ha sido fuente de inspiración sobre todo a nivel formal y 

técnico, especialmente sus collages en los que genera cuerpos híbridos recortando 

y cosiendo fotografías. En su serie Generativ (1994-2005) combina mediante 

bruscas costuras fotografías de su abuela, de su madre, de su hija y de ella misma; 

simbolizando la unión de sororidad entre mujeres entre las generaciones, en 

contraposición al sistema patriarcal. Destacamos también la serie Grima (1986-

1997) donde crea unos retratos híbridos entre humanos y animales, también 

mediante costuras. 

 

 

 

 

 

 

 

 

 

 

 

 

 

 

 

 

 

 

 

 

 

 

 
12 Véase https://www.annegret-soltau.de/ (consultado el 24 de septiembre de 2020) 

Fig.13.Salvador Dalí, André 

Breton, Gala y Valentine Hugo, 

Cadavre exquis (Cadáver 

exquisito), 1932. 

Fig.15.Annegret Soltau. Kali - 

Daughter (Teeth II), de la serie 

Generativ, 2000.  

Fig.14.Annegret Soltau, Grima ς with lion and 

son, 269, 1989  

https://www.annegret-soltau.de/
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5.3. CARMEN CALVO 
 

Carmen Calvo12F
13 es una artista multidisciplinar nacida en Valencia en 1950. Su 

producción oscila entre la fotografía, el montaje, la pintura y la escultura, 

generando un lenguaje único. La diversidad de materiales empleados en la 

construcción de sus obras es uno de sus rasgos más característicos, utilizando un 

abanico de objetos encontrados o bien adquiridos en rastros que combina con 

cemento, mármol, cristal y barro entre otros.  

 

La manera tan peculiar que Calvo tiene de conceptualizar el fragmento ha 

influido fuertemente en nuestro trabajo, sobre todo sus retratos enmascarados 

donde combina imágenes encontradas con objetos que superpone. La tendencia a 

la acumulación y la repetición presente en su obra recuerda al trabajo de Kurt 

Schwitters14o Joseph Cornell15, influencias notables también en nuestro trabajo. Su 

imaginario está impregnado por una esencia de hallazgo, de encuentro, a la que 

nosotros nos encontramos próximos. Sus imágenes, grotescas a la par que 

delicadas, están impregnadas de una tipología arqueológica con alusiones a la 

reliquia, al coleccionismo y a la memoria; han servido de referente para desarrollar 

nuestra obra tanto conceptual como técnicamente.  

 

5.4. BRUCE NAUMAN 
 

Bruce Nauman16 es un artista multidisciplinar estadounidense nacido en Fort 

Wayne en 1941. Su variedad estilística es muy diversa, habiendo trabajado la 

pintura, la escultura, la performance, la instalación, el videoarte, etc. Nauman ha 

influido en nuestro trabajo principalmente en el sentido conceptual, no tanto a 

nivel técnico. Su obra es múltiple y prácticamente inclasificable, abarcando una 

gran pluralidad de conceptos. En piezas como Art Make Up (1967) y Clown Torture 

(1987) podemos observar un interés por trabajar la máscara y la identidad, lo que 

se muestra y lo que se oculta, bien aplicando pintura sobre su rostro o desde la 

enigmática figura del payaso. Encontramos también una tendencia a la repetición y 

a la reproducción, como se puede apreciar en su extensa producción de neones 

donde reflexiona en torno a los límites del lenguaje, 100 Live and Die (1984).  

 

Sus reflexiones en cuanto al proceso creativo y su visión ante cómo formular una 

obra son para nosotros una fuente de inspiración continua que tenemos presente 

en nuestro proceder. A continuación, expondremos unos extractos de la entrevista 

 
13 Véase http://www.carmencalvo.es/ (consultado el 24 de septiembre de 2020) 
14 Véase la obra de Kurt Schwitters en 
https://www.museothyssen.org/coleccion/artistas/schwitters-kurt  (consultado el 10 de 
noviembre de 2020) 
15 Véase la obra de Joseph Cornell en 
https:// www.museothyssen.org/coleccion/artistas/cornell-joseph 
(consultado el 10 de noviembre de 2020) 
16 Véase https://www.moma.org/artists/4243 (consultado el 25 de septiembre de 2020) 
 

Fig.16. Carmen Calvo. No es lo 

que parece, 1999. 

Fig.17.Bruce Nauman. Clown Torture, 

1987. Instalación de cuatro canales 

de vídeo, dos proyecciones, cuatro 

monitores, color, sonido. 

http://www.carmencalvo.es/
https://www.museothyssen.org/coleccion/artistas/schwitters-kurt
https://www.museothyssen.org/coleccion/artistas/cornell-joseph
https://www.moma.org/artists/4243
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que le concedió a Joan Simon y que apareció en la Revista Creación número 5 en 

mayo de 1992. 

 

 
άLo que tiendo a hacer es ver algo, luego rehacerlo y rehacerlo y rehacerlo e 

intentar toda posibilidad de rehacerlo. Si persevero lo suficiente, vuelvo a 

donde empecé. Creo que fue Jasper John quien dijo: άAlgunas veces es 

necesario declarar lo obvio.έ Aún ahora el misterio es siempre cómo 

proceder. Me recuerdo a mí mismo pensando que algún día resolvería cómo 

lo haces, cómo hacer arte (algo así como: ¿cuál es el procedimiento, 

amigos?) y entonces ya no sería nunca más tal combate. Más tarde me di 

cuenta de que jamás iba a ser así, de que siempre iba a ser una lucha. Me di 

cuenta de que nunca tendría un proceso específico; tendría que reinventarlo 

una y otra vez. Fue realmente deprimente.έ 15F

17 

ά(Χ) es usar la tensión entre lo que dices y lo que no dices como parte del 

trabajo. Lo que se da y lo que se oculta conforman la obra. Podría decirse 

que si haces una afirmación se eliminan las opciones; por otra parte, si eres 

lógico, lo contrario se convierte de inmediato en posibilidad. Intento hacer 

obras que dejen alternativas o que tengan, de alguna manera, un final 

abierto.έ 

 

5.5. ROGELIO LÓPEZ CUENCA 
 

La Historia del Arte hegemónica propone y defiende un relato construido 

a base de artistas singulares y de obras maestras. En torno a esos hitos 

pretendidamente geniales se elabora una jerarquía que oculta la 

condición forzosamente colectiva de la cultura y del arte.  La crítica 

feminista ha señalado esto claramente: más allá de la incorporación de 

mujeres autoras al canon, de lo que se trata es de cuestionar la propia 

existencia de ese olimpo de marcas de lujo, de impugnarlo por completo 

y plantear otros relatos posibles. 16F
18 

 
Rogelio López Cuenca es un poeta y artista visual nacido en Nerja en 1959. Su 

obra, de un alto grado de implicación política, aborda cuestiones tales como la 

memoria histórica, la crítica poscolonial, la instrumentalización del arte y la cultura 

en favor de intereses especulativos, etc. Su imaginario está repleto de 

apropiaciones de imágenes de la alta y baja cultura, que descontextualiza y 

 
17 NAUMAN, B. Entrevista con Joan Simon. Revista Creación nº5, Madrid, mayo de 1992, 36-
46. 
18 LÓPEZ CUENCA, R. Entrevista con Luisa Espino para la revista El Cultural, 29 de marzo de 
2019.  
 

Fig.18. Bruce Nauman, Art Make-Up: 

No. 1 White, No. 2 Pink, No. 3 Green, 

No. 4 Black. 1968. Película de 16 mm 

transferida a vídeo, color, sonido, 40 

min. 

 

Fig.19. Bruce Nauman. 100 Live and 

Die, 1984. 

Fig.20. Rogelio López Cuenca. 

Bienvenidos, 1998. 
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combina generando un lenguaje crítico que arremete contra la autoridad 

institucional.  

 

El uso consciente que hace de la reutilización de elementos se propone 

evidenciar la carencia de originalidad que posee la obra de arte, puesto que ésta no 

se podría entender sin su pasado ni su contexto. Nos encontramos muy próximos a 

su manera de entender la obra de arte como parte de una cadena de sucesión de 

obras precedentes, desligándola de su carácter singular, autónomo y único.  

 

En su texto J (Ŝ ƳύΩaccuse19 argumenta que aquello que conocemos como 

άcreación artísticaέ no es más que la desviación del uso de la norma lingüística, 

puesto que los recursos en los que se basa dicha άcreaciónέ no son otros que la 

parodia, la manipulación, la recontextualización, la cita y el intertexto. López 

Cuenca se sitúa dentro del diálogo permanente con la herencia cultural, a 

sabiendas de que la obra de arte forma parte de un tejido, de una red de citas, de 

un imaginario colectivo. Defiende a su vez que los lenguajes que utilizamos, ya sean 

plásticos, literarios, etc, conforman un patrimonio público dado que en su origen 

son todos actualizaciones de un mismo código común. Nos encontramos muy 

próximos a este parecer, puesto que como afirma el autor, cada obra es un 

resultado provisional de un proceso que debemos considerar colectivo. En el texto 

apunta también los peligros que se esconden dentro de las licencias copyright, 

puesto que la mayoría de los artistas no obtiene apenas beneficios y que su función 

verdaderamente es proteger y asegurar las ganancias generadas por la industria del 

ocio ς música y cine comerciales ς legitimando el control que poseen las grandes 

corporaciones del mercado de las comunicaciones. 

 

5.6. MARÍA CAÑAS 
 

María Cañas es una artista multidisciplinar nacida en Sevilla en 1972. Ella misma 

se autodenomina άcaníbal visualέ17F
20. Sus fotomontajes y videocollages se conjugan 

mediante estrategias apropiacionistas y de doble vínculo, generando situaciones 

comunicativas en las que se reciben mensajes contradictorios, como podemos ver 

en su pieza άCopy is rightέ dentro de su exposición NO NI NÁ18F
21 para Tenerife 

Espacio de las Artes (TEA) que tuvo lugar de febrero a junio de 2019. 

Dirige Animalario TV Producciones 19F
22, un espacio de creación y formación 

dedicado a la cultura del reciclaje, al apropiacionismo y a la experimentación 

 
19 LÓPEZ CUENCA, R. et al. (2009) Hojas de Ruta, Catálogo posterior a la muestra, Valladolid: 
Museo Patio Herreriano. 
20  Véase el statement de María Cañas (disponible online) 
https:// www.fundacionava.org/files/SYSentidades/Curriculum/dossiermayo010_ca_as1.pdf 
(consultado el 8 de noviembre de 2020) 
21  Véase https://teatenerife.es/exposicion/no-ni-na-contenga-multitudes/187# (consultado 
el 8 de noviembre de 2020) 
 
22  Véase el sitio web de Animalario TV http://www.animalario.tv/BASEFRAMESET_2.HTML 
(consultado el 8 de noviembre de 2020) 

Fig.21. Rogelio López Cuenca. 

Copyright, 2012. 

Fig.22. María Cañas. Los monstruos 

de la copla IV, 2011. 

https://www.fundacionava.org/files/SYSentidades/Curriculum/dossiermayo010_ca_as1.pdf
https://teatenerife.es/exposicion/no-ni-na-contenga-multitudes/187
http://www.animalario.tv/BASEFRAMESET_2.HTML
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artística. Presenta su trabajo a modo de resistencia frente la cultura pasiva de 

distracción, fomentando una cultura activa, mediante la asimilación, digestión y 

reformulación del contenido multimedia. 

 

Es defensora de la no privatización y la liberalización de la memoria histórica e 

iconográfica, denominándose activista de la cultura como construcción colectiva. 

Cree en la función del archivo orgánico y el detritus audiovisual como herramientas 

de desarrollo cultural y en su capacidad para generar sujetos críticos. Su método de 

trabajo recibe influencias de la filosofía άdo it yourselfέ proveniente de la filosofía 

punk underground y los movimientos contraculturales, tan presentes en las 

películas de Serie B, caracterizadas por ser llevadas a cabo con un presupuesto 

mínimo. Estas influencias están presentes también en nuestra obra, que se ve 

influenciada por la cultura pospunk latente en Valencia y parten a su vez de un 

presupuesto ajustado. 

 

5.7. WILLIAM BURROUGHS Y BRION GYSIN 
 
 

Works thank you for your collaboration, 

but they can also create themselves on their 

own; thus: 

Come to free the words 

To free the words come 

Free the words to come 

The words come to free 

Words come to free thee! 

 

The possible permutations are 

5x4x3x2x1= 120 lines. Therefore a 

120-line poem without an author. 

Where is the poet Brion Gysin? 
 

                                                                                    BRION GYSIN 20F

23 

Brion Gysin (Taplow, Londres, 1916 ς 1986) fue un pintor, poeta, escritor y 

músico experimental próximo a la filosofía surrealista, conocido principalmente por 

su redescubrimiento y exploración del cut-up. Desarrolló la técnica en profundidad 

junto con William Burroughs (San Luis, Misuri, 1914 ς Lawrence, Kansas, 1997), 

novelista y referente de la Generación Beat, movimiento contracultural surgido en 

EE. UU. en los años 50. 

 

El cut-up introduce en la literatura las técnicas de deconstrucción propias del 

collage, recortando las palabras de un texto para posteriormente reordenarlas 

 
23 BURROUGHS, W. GYSIN, B. (1978)  The third mind, Nueva York: Virking Press,  p 9 ς 10. 

Fig 23. María Cañas. Copy is right, 

2019. 
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aleatoriamente. Gysin y Burroughs describen el proceso en el libro La Tercera 

Mente24, publicado en 1978 por Viking Press. Este libro ha sido un referente para 

nosotros, sobre todo para el desarrollo de la serie Comunión. Tan solo el nombre ya 

nos sugiere una reflexión en cuanto a la autoría se refiere: mediante la técnica de 

recorte, una tercera mente irrumpe en el proceso de creación de los textos.  

 

Veamos cómo escriben los créditos autorales del primer capítulo del libro, 

incluyendo a sus referentes: 

 

 

Fig.24. Brion Gysin y William Burroughs, The Third Mind, Capítulo 1, 1978. 

A lo largo de este capítulo, entre otras cuestiones, se explica la necesidad que 

tiene la literatura de adquirir un sentido colectivo y relegarla de su condición 

solitaria y única. Exponen como ejemplo la escritura colectiva que se llevaba a cabo 

en el Japón Antiguo, los poemas colaborativos denominados renga 22F
25, cuyo objetivo 

consideran que era la disolución de la unidad mediante la integración de varios 

autores, lo cual suponía simultáneamente su desintegración. Citan también las 

palabras que Lautréamont escribió en 1860: άPoetry should be made by all, not by 

oneέ (άLa poesía debería de ser escrita por todos, no por uno solo.έ). Palabras que 

ellos mismos denominan una άverdadera consignaέ y apuntan que fueron tomadas 

por Tristan Tzara y reinterpretadas por los surrealistas mediante los cadáveres 

exquisitos.  

 

La aplicación de la técnica cut-up sirvió de referente a su vez para muchos 

artistas procedentes de la esfera musical ligados a la escena contracultural que 

citan a Burroughs como una de sus mayores influencias: David Bowie23F
26, Kurt 

Cobain, Ian Curtis, Genesis P. Orridge o Patti Smith, entre otros. 

 
24 BURROUGHS, W. GYSIN, B. (1978) The third mind,Nueva York: Viking Press. 
25 Véase http://mecanismospoeticos.blogspot.com/2018/06/la-poesia-del-renga-alberto-
silva.html 
26 How David Bowie used 'cut ups' to create lyrics - BBC News [Youtube] (consultado el 29 de 

octubre de 2020)  

https://www.youtube.com/watch?v=6nlW4EbxTD8&feature=emb_logo&ab_channel=BBCN

ews 

http://mecanismospoeticos.blogspot.com/2018/06/la-poesia-del-renga-alberto-silva.html
http://mecanismospoeticos.blogspot.com/2018/06/la-poesia-del-renga-alberto-silva.html
https://www.youtube.com/watch?v=6nlW4EbxTD8&feature=emb_logo&ab_channel=BBCNews
https://www.youtube.com/watch?v=6nlW4EbxTD8&feature=emb_logo&ab_channel=BBCNews
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6. DESARROLLO DE LA OBRA 

Las series que describiremos en este capítulo se presentan como un abanico de 

posibilidades vertebradas por un mismo eje. De forma caleidoscópica, múltiple, 

abarcan las cuestiones de la autoría, la identidad, la originalidad, la imagen 

sustraída y la colectivización del imaginario. Veremos diversas manifestaciones, 

desde collage a la performance, del trabajo individual a la experiencia en trabajo 

colectivo. No se han desarrollado como un suceso lineal, sino que han ido creciendo 

y construyéndose de forma simultánea, sin rango ni jerarquía. 

 

En las series que se muestran a continuación se pueden vislumbrar otros 

recursos e intereses alejados del marco conceptual fijado en esta memoria, pero no 

desarrollaremos en profundidad debido a la necesidad de mantenernos dentro del 

eje vertebrador de la memoria en cuanto a la apropiación, la postproducción y la 

colectivización de las formas estéticas. Veremos piezas centradas en la concepción 

de la identidad ς ligado estrechamente al cuestionamiento de la autoría ς así como 

la fragmentación, la rotura y el uso de costuras como material de adhesión dentro 

de la disciplina de collage.  También podremos observar un interés por la 

reformulación y reutilización de un mismo material ς dentro de las series 

Identidades Compuestas, Te veo y Doy gracias a la cebolla por esconder mi dolor 

destaca el uso repetido de un mismo carrete fotográfico. Esta última además se 

vertebra en torno a un álbum familiar encontrado en un punto de deshecho. Dicho 

proyecto fue el primer contacto con la utilización de material gráfico no original y 

donde surgieron y se plantearon las primeras reflexiones en torno a si era lícito o no 

su uso.  

 
6.1. IDENTIDADES COMPUESTAS 
          

Este trabajo sirvió como germen para desarrollar la producción artística que 

hemos desarrollado en los dos últimos años, tanto a nivel técnico como conceptual. 

Es un tapiz compuesto por gasas y vendas sanitarias tratadas con látex vinílico, látex 

prevulcanizado, esmalte, parafina y pintura acrílica; junto con fotografías analógicas 

de retratos desfigurados, las cuales fueron también tratadas con parafina. 

 

Los elementos que lo conforman fueron cosidos entre sí con hilo y aguja, al igual 

que las fotografías fueron tratadas a mano mediante su fragmentación y posterior 

recomposición con costuras. La motivación principal de esta producción fue la 

reflexión en cuanto a la identidad múltiple y fragmentada. El tapiz, fue desarrollado 

en la asignatura de Taller Interdisciplinar de Materiales, impartido por las 

profesoras Sara Vilar y Pilar Crespo.  En dicha asignatura de carácter práctico 

profundizamos en la introducción y experimentación controlada de materiales 

cotidianos dentro de la práctica artística. Durante el transcurso de la asignatura 

contamos con el acceso al taller donde se impartía, dentro del cual se generó un 

espacio de debate y trabajo en común, aspecto importante para el desarrollo de 

este Trabajo Final Grado.  
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Trabajando simultáneamente tres compañeros en un mismo espacio fuimos 

capaces de observar cómo nuestros proyectos iban solapándose, utilizando los 

mismos materiales o recursos similares. Automáticamente se generó un debate en 

torno a la autoría de dichas obras, ¿a quién se le ocurrió primero? ¿Quién tiene más 

derecho a usar cada material? ¿Eran obras individuales o colectivas? ¿Quién estaba 

copiando a quién?  

 

Aunque fuera difícil de asumir todos sentimos nuestra identidad mancillada, a 

los tres se nos generó un sentimiento de duda en cuanto a nosotros mismos y 

nuestro trabajo. En ese momento nos percatamos del impacto que existía en 

nuestro inconsciente de la figura del genio creador, del artista como poseedor de 

άun excedente de ser que perdura más allá de la existenciŀ ƘǳƳŀƴŀέ, como apunta 

Donald Kuspit.24F
27 Tal percepción, heredada en gran parte por el impacto del 

pensamiento romántico de finales del siglo XVIII y cuyo prestigio ha fomentado el 

sistema capitalista con la exaltación de la individualidad y la propiedad privada, 

establece unas bases competitivas que pueden llegar a ser nocivas y 

contraproducentes para el ejercicio artístico e, inevitablemente, para el desarrollo 

personal. Todos habíamos participado activamente en el proceso creativo del otro y 

realmente todos nos estábamos άŎƻǇiandoέ o, mejor dicho: influyendo.  

 

Debido a este debate alrededor de la autoría se fundó en noviembre de 2018 el 

Colectivo Cúpula, cuya labor desarrollaremos con mayor profundidad en el 

apartado 6.4. 

 

 
27 KUSPIT, D. άEl artista suficientemente bueno: más allá del artista de vanguardiaέ. Revista 
Creación nº5, Madrid, mayo de 1992, p 36-46. 
 

 Fig.26. Dámaris Sempere. Identidades 

Compuestas, técnica mixta, 2019. 120 x 100 cm. 
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Fig 26. 27. 28. 29. Identidades Compuestas, plano detalle, técnica mixta, 2019. 120x100 cm. 


