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RESUMEN

El presente trabajo pretende reflexionar sobre la posible disolución de la autoría en beneficio de una crea-

ción colectiva. Para ello, se tomará al Autor como una figura demiúrgica y se analizará paralelamente a la 

introducción de las comunidades digitales como un efecto o consecuencia de las innovaciones tecnológicas 

y la amplia accesibilidad a internet. A este cambio de paradigma en el mundo del arte le subyace un carácter 

subversivo a la realidad de la creación individual, reformulando las subjetividades, a partir de ahora interper-

sonales y colectivas. Un nuevo tipo de subjetividad traerá un nuevo imaginario colectivo inscrito en la red: 

un lugar con posibilidad de la toma de control y del desarrollo de narrativas emancipadoras.

Palabras clave: Autor, comunidad, digital, tecnología, emancipación, colectivo. 

ABSTRACT

The present work aims to reflect on the possible diffusion of authorship for the benefit of a collective crea-

tion. To do so, the Author will be taken as a demiurgic figure and will be analyzed in conjunction with the 

introduction of digital communities as an effect or consequence of technological innovations and the wide 

accessibility to the Internet. Underlying this change of paradigm in the art world is a subversive character to 

the reality of individual creation. A manner of reformulating the subjectivities, from now on interpersonal 

and collective. A new type of subjectivity will bring a new collective imaginary inscribed on the net: a place 

with the possibility of taking control and developing emancipatory narratives.

Keywords: Author, community, digital, technology, emancipation, collectivize.



6

A toda la gente que puso un poquito de sí en este trabajo.
A las compañeras de clase. A mi familia. Y a Clara.



7

“Ese hombre o mujer, está embarazado de mucha gente. La gente se le sale por los 
poros. Así lo muestran en figuras de barro, los indios de Nuevo México: el narrador, el 

que cuenta la memoria colectiva, está todo brotado de personitas.”

 Eduardo Galeano en La pasión de decir /2
(El libro de los abrazos, 1989)
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1  

PLANTEAMIENTO DE LA 
INVESTIGACIÓN

INTRODUCCIÓN

	 La persona que crea, parte de un relato colectivo. “La gente se le sale por los poros”. El autor-

narrador engendra en su discurso una estirpe colectivizada, es decir, cede su pensamiento a la comunidad. 

Un pensamiento ya contaminado de otras creaciones anteriores, ya hechas, ya dichas. Esto es lo que intenta 

transmitirnos el embarazado narrador de Galeano y lo que ocupará el interés de este trabajo: la desautorización 

del yo y por consiguiente, el beneplácito de la comunidad.

 

El resultado de la obra, brotado de personitas, es imagen de las tendencias de un lugar en concreto, de las 

personas que lo habitan, del momento desde el que hablan. Por ello, la identidad de la obra está salpicada de 

otras muchas identidades desplegadas que permiten su nacimiento. Este concepto es el que intenta reflejar la 

portada del presente trabajo: varias parcelas circulares en movimiento y diferentes entre sí. El frame, capta esos 

terrenos de conocimiento en los momentos antes de encontrarse, de solaparse los unos con los otros. Cuando 

estos se funden, los diferentes colores, las diferentes personalidades, se convierten en un negro astral, un negro 

que podría albergar varias galaxias. Esta conceptualización abstracta plantea el momento de iluminación, los 

instantes anteriores a la consolidación de la idea. Una idea que depende de infinitos estímulos en movimiento. 

 

La introducción de los new media en el proyecto se relaciona con esta idea. Remarca ese carácter galáctico 

debido a su disposición en red: estas parcelas pigmentadas serían un reflejo de los diferentes dispositivos 

interconectados, envolviendo a sus propietarios en una reciprocidad inmersiva. Como preludio a esta línea de 

investigación se hablará del punto antagónico: el Autor. Durante la oralidad, la difusión de la obra provenía 

del boca a boca, el relato mutaba —a modo de teléfono estropeado— con la experiencia del nuevo narrador; 

la comunidad enriquecía el relato. Así pasa con la música, una actividad prominentemente colectiva: en la 

mayoría de sus formatos, como el concerto, la sonata, la ópera, la coral… se involucra a un mayor número de 

personas como un hecho análogo al efecto que se provoca en el oyente. El caso de la música podría compararse 
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con el resto de las artes; la obra que involucre a más personas, reforzará su impacto. Por ello, se parte de la 

construcción del Autor, como un relato disociado de la naturaleza artística. Un planteamiento impuesto sobre 

la creación y la manera de abordar el arte. Puesto que esta figura autoritaria impone actitudes sobre la manera 

de recibir la obra: se podría pensar que si esta obra proviene de un ser elevado, el resultado será de corte divino. 

La elevación de esta figura, atrae hacia su eje de acción a un número de personas privilegiadas, las elegidas por 

la naturaleza para continuar su obra pausada. La elevación de los genios, trae consigo un acervo de sin voces. 

Excede la categoría humana, abandona la esfera terrestre mientras alcanza la inmortalidad. Mientras tanto, los 

sin voz soñarán con convertirse en eso algún día, objeto de oración. 

 

A lo largo de los capítulos, se hará un recorrido histórico sobre su construcción y las teorías posteriores 

que la contraponen. ¿Cuál es la ideología política del Autor?¿La construcción de su figura, tiene intereses 

individuales? El Autor, desde su atalaya de acción privilegiada, se relaciona con una alta cultura, cuyas raíces 

cimentan los demás sustratos, subordinados a la referencia inicial. Con el Autor, llegan las jerarquías de la 

creación. La obra será tasada bajo los criterios de valor institucionales, donde el nombre prevalecerá por encima 

del mensaje, y su análisis se decantará por los caracteres personales de su realizador. Ante estas posturas, se 

podrían establecer dos tendencias diferenciadas: las que defienden al creador individual y al colectivo. ¿Qué 

promueve cada uno de estos? ¿Cuáles son sus intereses adheridos?

 

Este trabajo pretende revisar cómo el arte se amolda a los ritmos de producción capitalista, puesto que dentro 

de su estructura, los ídolos también son bienvenidos. Asimismo, la producción cambiará en función de los 

intereses del mercado, y se adoptarán los requisitos necesarios para adquirir el deseado nombre propio. Este 

proceso no está exento de paradojas: las cantidades ingentes de información, imágenes, videos o música en la 

red, reclaman la vuelta al anonimato. La impersonificación digital propicia un diálogo ajeno a esas cuestiones 

individuales. Por ello, esta investigación oscila entre la vida y la muerte. Una continuación de la oración hacia 

el autor y una vela prendida por la creación silenciada. La luz al final del túnel, adivinará un nuevo comienzo 

porque desdibujar la autoría es afirmar la comunidad.
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METODOLOGÍA

	 Siblings pretende una aproximación teórica y práctica sobre las diferentes nociones de autoría. Para 

ello, se partirá de lo más específico a lo más general: del individuo creador a su inserción en una comunidad 

artística. El foco de atención se situará en las comunidades artísticas digitales insertadas en la red como un 

resultado de las innovaciones tecnológicas. Tanto la unión de voces como la inserción de la voz anónima en 

el espacio digital, serán planteadas como reacciones evidentes a las contradicciones y fisuras que presenta el 

estallido de internet y sus herramientas, determinantes en una democratización de su uso. Manifestaciones 

subversivas de un modo de creación demiúrgico, relegado a la figura individual del Autor. Estas figuras 

subversivas configurarán una nueva subjetividad, de formas diferentes a la inicial a pesar de tener ciertos 

puntos en común. 

El objetivo será contraponer la figura individual frente a la criatura de varias cabezas o voces: la comunidad 

en busca de consolidar nuevas narrativas colectivas y emancipadoras. Se valorará el carácter del arte como una 

manifestación de por sí colectiva, en la que la introducción de un mayor número de ejecutantes engrandece su 

efecto. La perspectiva que se tomará será la del Autor como una construcción social que se  ajusta a los ritmos 

de producción capitalista. Su imagen o marca certifica lo que es el producto en sí, y su firma será determinante 

en los juicios de valor. Esta hipótesis inicial, se pretende contraponer con un tipo de producción diferente, 

desarrollada con la introducción de nuevas herramientas: los productos de la revolución industrial, como por 

ejemplo la cámara, y la apertura de internet como un lugar accesible a una gran parte de la población mundial. 

El tema en cuestión choca de manera frontal con la falta de familiarización con cualquier corriente filosófica 

que pusiera en tela de juicio la figura del genio o la creación a través de una voz única inspirada y la tradición 

en historia del arte que forma parte del recorrido habitual de la carrera universitaria. Una disciplina que aboga 

por ese tipo de arte contemplativo y sujeto a análisis psicológicos que supone el Autor y de la que se hablará a lo 

largo del proyecto. Plantear este tema supuso una ruptura con las concepciones obtenidas durante ese período, 

hecho a su vez determinante en la selección del tema. Que fuera determinante radica en el desajuste advertido 

entre ambas figuras, antagónicas. El objetivo y justificación de esta investigación se basa en establecer las 

circunstancias que permitieron el desarrollo de ambas y la posibilidad de compartir lugar. 
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El segundo apartado de la investigación, Un elefante en la habitación, pretende reflexionar sobre el desarrollo 

histórico-teórico de la figura creadora individual. Para ello se tomarán dos posturas: la teoría de Immanuel 

Kant recogida en La Crítica de la facultad de juzgar (1790), donde se defiende que el talento es cedido por la 

naturaleza, y por consiguiente, privilegiado. Esta postura se acompañará del pensamiento de Roland Barthes 

en La muerte del autor (1968), donde el talento es planteado como un producto de la experiencia. Se finalizará 

con el desarrollo de la legislación de la autoría, apoyado de la teoría de Michel Foucault en ¿Qué es un 

autor? (1969). El francés defiende la era moderna como el momento más importante del prestigio individual y 

establece las causas que provocan la relación entre las categorías jurídicas y estéticas. A continuación Juguete 

roto intentará establecer los desencadenantes históricos —como la revolución industrial, la introducción de 

aparatos técnicos, la estandarización de la técnica— que difuminan el carácter divino del Autor. Para ello, se 

tomará de referencia la figura de Walter Benjamin con La obra de arte en la era de su reproductibilidad técnica 

(1935). Esto se acompañará del efecto que tuvieron las vanguardias artísticas en la concepción misma del arte, 

ampliando su espectro de connotaciones y la difuminación entre artista y público. En este apartado se sumará 

el estallido de los new media como un tornado cultural que dinamitará el panorama artístico conocido. De tal 

forma, que se posibilita una unión entre saberes: el apartado Ménage à trois protagonizado por Arte, Ciencia 

y Tecnología intentará establecer las consecuencias que a la comunidad le supone esta suerte de matrimonio 

civil. El cuarto capítulo, titulado Entre dos aguas, ¿politización del arte o estetización de la política? tratará de 

reflexionar sobre el debate filosófico producido con las tecnologías. Se tomarán las teorías de Vilém Flusser 

y Walter Benjamin como defensores de su introducción con posibilidad de progreso para las masas, frente a 

Günter Anders y Theodor Adorno, localizando consecuencias negativas en su introducción. De lo que se come 

se cría, intentará advertir que la posición entre una tendencia o la otra, dependerá del consumo que se haga de 

esas herramientas. 

A continuación, se expondrá el proyecto práctico: Siblings, Comunidades en red. Una página web, acompañada 

de un foro en la que se invite a las voces anónimas interesadas a ejercer su voz. En la página web se expondrán 

casos de estudio que recojan las obras de comunidades digitales con un carácter político. La idea es que esta 

plataforma sirva como un lugar de intercambio de impresiones, información, proyectos existentes y, tal vez, el 

desarrollo de proyectos expuestos por los miembros de la comunidad Siblings. El proyecto práctico se pondrá 

abiertamente en relación con la teoría desarrollada en la investigación, reflexionando sobre el desarrollo de 

estas comunidades en red a la vez una nueva trata de materializarse.
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2  

UN ELEFANTE EN 
LA HABITACIÓN. 
CONSTRUCCIÓN Y 
PRESENCIA DEL AUTOR

2.1  ANTECEDENTES TEÓRICOS	

	

	 En el siguiente apartado, se partirá de dos autores: Immanuel Kant y Roland Barthes, como pensamientos 

que encarnan dos maneras de entender la autoría. El idealismo alemán del s. XIX frente al estructuralismo 

francés del s. XX. El pensamiento de ambos teóricos, representa dos formas que conviven a día hoy, dos 

formas de entender la autoría y su relación con la recepción. 

 

En la Crítica de la facultad de juzgar (1790), Immanuel Kant analiza el concepto de arte bello, como un acto 

realizado para provocar placer y que no tiene una funcionalidad práctica. Su funcionalidad será de carácter 

intelectual, puesto que las sensaciones placenteras que provocan estas representaciones se transforman en 

conocimiento. ¿A qué se refiere este modo de conocer a partir del arte bello? Esta capacidad se relaciona 

tanto con el artista como con  el espectador. En este último, el conocimiento se alcanza con la reflexión que se 

produce durante la contemplación. A su vez, se provoca un sentimiento de libertad al obtener conocimiento a 

partir de la conciencia y conocimiento del artista. Por ello, estas facultades no se relacionan con la obtención 

del concepto de la obra, sino con la de una intersubjetividad; puesto que se comparte y difunde el conocimiento 

de forma interpersonal1. 

 

Pero, ¿qué tipo de intersubjetividad se consigue aquí? Es decir, el conocimiento del receptor se beneficia del 

producto que se le plantea, una manufactura procedente del genio productor. El conocimiento que se genera, 

nace de un imaginario individual, tratado como un tipo de conocimiento inimitable, único. Por lo que este 

tipo de subjetividad, basado en la belleza y el conocimiento a partir de ella, deriva de esa mente situada en un 

1 Kant, I. (1790), Crítica de la facultat de jutjar (2004), (Trad. J. Jaques Pi). 1º Edición. Edicions 62. Barcelona, España. pp. 44-45.
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estrato superior. Es decir, la mente productora, en este caso del genio, “instruye” de alguna forma a la mente 

situada en un estrato inferior, como un practicante. El espectador tendrá un papel activo en esta fase de inte-

lectualización de la belleza, otorgado por el intercambio entre sujetos y el conocimiento que se produce allí a 

través de la experiencia estética de ambos. Sin embargo, esta intersubjetividad será jerárquica, no equitativa, 

puesto que el receptor conocerá a partir de la representación dada por el genio.  

No se debe olvidar que este arte bello es intencional, aunque parezca no serlo. Con esta idea, se remarca su 

carácter natural; la obra parece una manufactura de la naturaleza más que de un simple mortal2. Aquí viene el 

punto que interesa de la reflexión del texto: el arte bello se piensa como un resultado de la naturaleza. Como, 

según Kant, el artista es capaz de representar la belleza de la naturaleza, se entiende que está dotado de un 

talento privilegiado que le otorga un crédito. Ese crédito viene dado por su capacidad de escoger y dominar la 

técnica para transmitir la belleza de la naturaleza: eso es el genio kantiano. A su vez, interviene el gusto, que 

es otro de los puntos fuertes del pensador ilustrado, porque determina la universalización de la subjetividad, 

presuponiendo que hay un contexto cultural que el genio conoce y domina. Es decir, que se da por hecho 

que el artista en cuestión tiene un conocimiento cultural prestigioso, una figura humanista, conocedora de 

todos los campos de conocimiento que permite su validación al público3. Estos estrictos requisitos limitan 

la accesibilidad al circuito artístico, y más todavía en época de Kant, en la que las condiciones y el acceso a 

la educación estaba más limitado. Del mismo modo el genio, a través de su acción, acota el ámbito cultural, 

subraya los límites del discurso artístico, aquello que es válido en cuanto bello, y bello en cuanto válido. Se 

cierra así un círculo: el genio recibe su capacidad creadora de la naturaleza, y a través del gesto bello del 

genio, la naturaleza ilustrada fortalece las murallas que la circundan: no cualquiera es capaz de expresar 

su esencia. En otras palabras: el universal dota al particular de las herramientas que permiten al particular 

justificar el universal. Un hecho equiparable a la situación del receptor, puesto que la accesibilidad al arte no 

era tan próxima como en la actualidad. El gusto, así como el instinto artístico, se veía ocasionado por una 

familiarización con el medio, relegado a las esferas aristocráticas. 

 

La responsabilidad del talento del artista, recae en mostrar sus cualidades al mundo. Mostrarlo, pero no en-

señarlo, porque se trata de una virtud connatural y no es posible adquirirla con el tiempo4. Como se puede 

observar, se vuelve a la relación entre arte y naturaleza como una forma de remarcar la originalidad de la 

2  Ibidem. Pp. 45-47.
3 Ibidem. P. 50.
4 Ibidem.
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producción. Durante el proceso, el espectador se verá involucrado en la observación, externa y activa: el co-

nocimiento y la experiencia estética de la belleza se amplía. Hay un esfuerzo por conectar sus conocimientos 

en una comprensión de la obra. Esta será la responsabilidad del que recepciona la obra; activo en parte del 

proceso, pero ajeno a tentativas por dotarse de una destreza artística propia. 

 

Una vez que le es concedida esta inspiración, se produce un ejercicio libre: el artista puede crear a su antojo. 

La fuerza sobrecogedora que ejerce la inspiración, se traduce en estímulos de libertad creativa. Una vez dotado 

de esta virtud, el artista se ve envuelto en una creación irrefrenable. El producto de todo esto, llega al receptor 

con la misma fuerza. Por lo que en él también se desarrolla un tipo de libertad reflexiva. Sin embargo, como 

se mencionó anteriormente, este juego parece estar subordinado al juego del genio. La reflexión del receptor, 

está sujeta a una lectura existente impuesta por el artista5, del que nacen las reflexiones “libres”. Se sostiene 

aquí que este objetivo dado por el creador, debe ser determinante sobre el juicio que se hace de la obra; su 

lectura se debe basar en la lectura inicial que aporta su creador. Por lo que el análisis o la experiencia del 

receptor partirá de ciertas exigencias. Este hecho es comparable a día de hoy con la inevitable limitación de 

ciertas programaciones orientadas al arte interactivo digital: seres humanos programando caminos posibles de 

experiencia. De momento, todos ellos finitos. 

 

Sin embargo, Kant afirma que se despiertan pensamientos, emociones, recuerdos… Es decir, acciones 

abstractas que llevan al espectador hacia otros lugares, expandiendo así sus capacidades. En el caso de la 

facultad de juzgar, se alcanza el conocimiento. Pero, ¿qué tipo de conocimiento? ¿Un conocimiento subyugado 

a la reflexión sobre lo bello? ¿Unas facultades desarrolladas a partir de un tipo de conocimiento impuesto por 

el artista? ¿A quiénes beneficia esta lectura? Como veremos a continuación, no todos los pensadores apuntan 

en la misma dirección. 

 

En el caso del teórico francés Roland Barthes, la creación deriva de las diferentes referencias de las que se 

apropia el sujeto, por lo que el talento, se desarrolla con el aprendizaje. Es decir, que el pensamiento que se 

plasma en la obra, deriva de una suma de influencias que ya se habían interesado por el tema. Por ello, la iden-

tidad del sujeto que habla en ese momento, es una identidad poliédrica, de diferentes caras. Este pensamiento 

engloba tendencias comunitarias, puesto que es el resultado de un estudio artístico colectivo, que finalmente 

5 Ibidem. pp. 47-48. 	
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se consagra en un solo nombre6.

 

Barthes analiza al autor desde una perspectiva histórica y sitúa su nacimiento en los albores de la era moderna. 

Con el fin de la Edad Media, se desarrollan nuevos movimientos por toda Europa: como el empirismo en 

Inglaterra o el racionalismo en Francia. Todos estos cambios, traen sus consecuencias: se inaugura una nueva 

mentalidad que confía en las cualidades del individuo. Es decir, se potencia una cualidad en particular: el 

prestigio de la persona humana, de la persona individual. A partir de ese momento, se realizan biografías 

y entrevistas en periódicos o revistas de la época. También se inaugura el género de la autobiografía, como 

una forma de aunar personaje y obra: un cóctel de ídolo. El artista como construcción social echa raíces en 

el imaginario colectivo sin olvidar su centro: el artífice que también asimila el concepto. Es así como este 

concepto se sitúa en los principales centros de distribución del arte del momento, tales como las instituciones 

o las galerías de arte. Es por ello que la crítica institucional persiste en “descubrir” la obra a partir de la 

psicología misma del productor, analizando la persona y todo lo que ella engloba: sus gustos, sus pasiones, sus 

tristezas y su historia conocida y consagrada a partir de relatos externos. Obviamente, esta idea no se inscribe 

en todos los contextos, sino que es un relato variable: en las sociedades indígenas o en la grecia helénica, esta 

personalidad era categóricamente un mediador entre la fuerza divina que aportaba la inspiración y el mundo 

terrenal. De este se apreciaba la destreza en el momento de transmitir los conceptos de un lugar a otro. Se 

valoraban sus capacidades con distancia hacia el concepto de “genio” creador. En Barthes, esta idea concuerda 

más que con la teoría de Kant, puesto que para él, el talento del Autor dependía de su destreza a la hora de 

mezclar ideas en la composición de un discurso propio7.

 

Paralelamente a este pensamiento que sitúa al individuo como el Big Bang del arte, diversas corrientes teóricas 

han intentado difuminar esta figura. Barthes apunta el caso del Surrealismo en la literatura, un movimiento 

que trató de burlar los sistemas establecidos, es decir, los códigos que los configuraban. En este caso, el len-

guaje. La técnica se basaba en una escritura rápida, buscando anticipar la acción de la escritura a la destreza 

mental (conocido como escritura automática). Además, otro de los recursos a este arte burlesco fue la compo-

sición colectiva; un intento por descentralizar las jerarquías artísticas, poniendo en su cúspide a un conjunto de 

individuos8. Con este caso paradigmático, Barthes ponía en la palestra una nueva forma de creación, donde se 

6 Barthes, R. (1984), La muerte del autor en El susurro del lenguaje, más allá de la palabra y de la escritura (2009), 1º Edición. Ediciones Paidós. 
Barcelona, España. p. 66
7 Ibidem. p. 66-69. 
8 Ibidem. p. 66-67.
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aunaba un intelecto comunitario y se daba un giro a la concepción convencional de autoría. 

Si se permite el excurso,un interesante ejemplo actual podría ser la obra titulada Los combatientes9 de la 

escritora Cristina Morales. Este libro, publicado por la editorial Caballo de Troya en el 2012, fue escrito 

durante el 15M, un momento de fuerte agitación social. En este, se incorpora un texto del cofundador de la 

Falange, Ramiro Ledesma Ramos, en el que los personajes de Los combatientes, de ideología casi opuesta, 

van recitando fragmentos literales del autor. Lo de Cristina fue una estrategia: se apropia del texto sin citación 

como una forma de abordar las disoluciones de la autoría. Su premisa parte de que, con internet como un 

mega archivo que recoge las innovaciones y creaciones diarias, se debería gestionar la información existente. 

Habla de la copia como un gesto plausible, puesto que relaciona la originalidad como una noción capitalista; 

una necesidad esclava de la novedad y la unicidad10. Esta apropiación de la escritora, se basa en solapar los 

gestos artísticos existentes como un arma de resistencia ante la rigidez de la autoría. Una forma de aprovechar 

lo ya dicho con la introducción de nuevos matices. Los combatientes tuvo un amplio reconocimiento por la 

crítica, abriendo algunas cuestiones sobre por qué la copia en sí suele generar el efecto contrario. Puede que 

la acostumbrada innovación que portan los modos de producción haya echado raíces, de tal forma que la idea 

sobre creación llegue a enfrascarse en lógicas capitalistas.

 

Retomando la cuestión desde Barthes, se sostiene que se debe olvidar el “yo” en ese supuesto momento 

de ensimismamiento creativo. Olvidar al “yo” es dar relevancia al acto creativo en sí mismo; una forma de 

descentralizar el eje de importancia de la persona al propio lenguaje artístico. ¿Qué efecto provoca esto en el 

espectador? Según Barthes, ésta sería una fórmula para “devolver su sitio al lector”11. Se genera una nueva 

forma de lectura. No se analizará el texto a partir de la visión de su artista, de una lectura prefijada, sino que 

se podrá realizar un análisis global de lo que es en si esa manifestación. El espectador se sitúa en un nuevo 

estadio de recepción, “en su sitio”, en un lugar crítico y equitativo. Negando la perspectiva antropocéntrica de 

la crítica, y alejando al sujeto como criterio decisivo en la interpretación, el espectador mantiene una relación 

directa con la manifestación artística en cuestión, lo cual puede beneficiar el uso y la lectura final que ejerce. 

Esto le añade responsabilidad, puesto que se realizará un análisis propio, y se le otorga creatividad durante el 

9 Obra galardonada con el Premio INJUVE de Narrativa en el 2012. 

10  <https://www.youtube.com/watch?v=DdneVT5ej-M&t=1204s>. No me parece diferente Pablo Iglesias a Abascal - Ernesto Castro charla 
Cristina Morales, Youtube, [https://www.youtube.com/?hl=es&gl=ES], [acceso el 20/09/20]. 
11 Barthes, R. (1984), La muerte del autor en El susurro del lenguaje, más allá de la palabra y de la escritura (2009), 1º Edición. Ediciones Pai-
dós. Barcelona, España. p. 67.
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acto. Será éste el que descifre las huellas unidas de otro tiempo, las referencias culturales que permiten que la 

obra exista.

 

Como se puede observar, y en contraposición a Kant, Barthes tiene otra perspectiva sobre el talento y el artista. 

El primero sostenía que el talento era cedido por la naturaleza, y por ello esta virtud no se podía aprender, 

sino mostrar al mundo. El teórico francés presenta la otra cara de la moneda: El mundo interior del sujeto 

que produce, está poblado de constelaciones culturales; una identidad de muchas caras. La creación es una 

difuminación de la experiencia, por lo que no existe un origen individual, sino una suma de réplicas culturales. 

En definitiva, el talento derivaría de la destreza que se presentase a la hora de componer un discurso propio a 

partir de ideas ya dichas. Aún así, la construcción del Autor se fundamenta en estrictas reglas jurídicas, que 

respaldan su existencia. Se analizará más profundamente a continuación. 
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	 Michel Foucault continuaría en la línea teórica francesa, señalando la construcción del Autor como un 

momento clave en la historia de las ideas; éstas comienzan a ser individualizadas. A partir de aquí, se genera 

un cambio fundamental. El Autor generará propiedades; en esa figura prestigiosa su obra pesará más como 

un producto de su intelecto que como un acto artístico por sí mismo. Por lo que a partir de ahora las ideas 

artísticas formarán parte de una serie de bienes dentro de un circuito de propiedades12.  El término propiedad, 

en general, alude a un ente físico, ya sea un objeto o un terreno, y como tal, la propiedad es uno de los primeros 

elementos que prendieron la chispa de la comunidad, y de ahí, de la sociedad. Para vivir unos con otros se hizo 

necesario en algún momento marcar los límites de la propiedad de cada uno. Así pues, el término “propiedad 

intelectual”, siendo lo intelectual relativo al campo de la ideas, genera todavía más debate del que podría 

generar el mismo concepto de propiedad.

A finales del s. XVIII y a comienzos del s. XIX, se decretan reglas estrictas sobre los derechos de autor, sobre la 

reproducción y sobre la relación que se debe dar entre autor y editor. Bajo este punto de vista, la obra moderna 

será la relación entre las categorías estéticas y las jurídicas13. ¿De qué modo se le pueden poner límites a una 

idea, para intentar acotarla, darle una forma clara, hacerla, en última instancia, parecer un objeto, para así 

poder otorgarle su pertenencia a alguien en concreto? Durante la revolución industrial y la época dorada de 

los inventores —la velocidad acelerada de nuevos medios, técnicas y tecnologías— comienza a plantearse el 

debate de si ello se ha vuelto necesario. En realidad, el debate anticipa algo que hoy en día puede parecer de 

lo más obvio: las ideas también producen capital, es decir, poseen un valor, y como tales, son susceptibles de 

ser robadas, en este caso, copiadas. Así que es necesario generar todo un aparato legislativo que ampare al 

“dueño” de la idea.

Esta es una cuestión de nuestra civilización, no un principio regulador que necesita de su efectividad para 

funcionar. Antiguamente, las disciplinas artísticas y con ellas, las ideas, eran valoradas sin el reconocimiento 

de su productor y puestas en circulación. En el tipo de circulación primaba el anonimato, puesto que el criterio 

de valor se basaba en la antigüedad. Actualmente, y con la figura del artista arraigada en el sistema, si un texto 

12  Foucault M. (1969), ¿Qué es un autor? (2010), 1º Edición. Ediciones Literales. Córdoba, Argentina. p.10.
13 Ibidem. p. 23.

2.2  LEGISLACIÓN DE LA AUTORÍA



20

parte del anonimato, de un autor que todavía no tiene el reconocimiento para ser denominado Autor, pronto 

se usan las herramientas en la construcción de su alter ego. Durante su construcción, se llevan a cabo una 

serie de estrategias para poder llamar al mismo por su nombre propio. A su imagen, se le atribuyen diferentes 

características que lo diferencian del resto; se le suman proyecciones de lo que éste debería ser, y una forma de 

mirarlo a través del escaparate14. Una vez que este nombre propio se diferencia porque viene validado por un 

trabajo continuado y ratificado por la comunidad, su obra e intelecto se convierte en propiedad. Pero ¿estamos 

seguros que este aparato legislativo defiende al productor de la idea? Actualmente, entidades como SGAE, 

CEDRO o VEGAP nos muestran que el aparato legislativo ha producido agrupaciones de artistas que velan 

para que se cumpla la normativa, pero a la vez para existir necesitan producción de capital. Así que de nuevo 

la pregunta del por qué de la propiedad intelectual tiene sus pros y sus contras. ¿Es la defensa de la propiedad 

en realidad una capitalización de lo intelectual? Y, en términos más ideales: ¿convertir la idea en un valor es 

realmente posible? 

 

La crítica moderna comienza aquí su propio juego discursivo. Utiliza al autor como una marca personal, y al 

que se le atribuyen resultados de valor de forma sistemática y un nivel de coherencia invariable, tanto desde el 

punto de vista conceptual, como teórico o estilístico: todo lo que produce es digno de estudio. Para conseguir 

al autor, bajo la perspectiva de la crítica, sus características no se deben salir de esta ceñida estructura. Esta 

marca, debe permitir explicar el por qué de sus movimientos artísticos. Y esta explicación se da a partir 

de la propia psicología del autor15. No se permite que el autor sea variable, cambie de estilo, experimente 

con sus instintos artísticos. El discurso totalitario de su obra debe tener un desarrollo plano, la variación 

no está permitida. Es decir, este discurso es filtrado por un proceso de contención, que puede provocar una 

autocensura en su artífice al intentar no salirse de los marcos categóricos de lo que es su propiedad, o de lo que 

debe ser. La introducción de una posible novedad, podría hacer al producto irreconocible a ojos del espectador 

acostumbrado. Por lo que la falta de identificación, dificulta su compra. Un ejemplo relacionado sobre la 

rigidez que estas estructuras ejercen sobre el artista, es el de Julio Iglesias. Después de años colaborando con 

la SGAE, solicitó su baja para el 1 de enero del 2020. Sin embargo, esta fue denegada, aplazando la resolución 

hasta finales de año. La solicitud fue presentada ante la la situación de “insostenibilidad”, un reparto que 

consideraban “injusto e inequitativo” y una SGAE gobernada por las televisiones y la “rueda”16.

14 Ibidem. pp. 23-25.
15 Ibidem. pp. 26-27.
16 <https://www.galiciapress.es/texto-diario/mostrar/1667976/gallegos-ivan-amaro-ferreiro-otros-autores-editorales-pidieron-baja-sgae-que-
dan-entidad>. Los gallegos Iván y Amaro Ferreiro y otros autores y editoriales que pidieron la baja de la SGAE se quedan en la entidad, Galicia 
Press [https://www.galiciapress.es/], [acceso 13-10-20].



21

 No son pocas las corrientes de pensamiento que afirman que ninguna idea es genuina, o cuanto menos, que 

la misma idea puede brotar en momentos y situaciones diferentes, sin que hayan interactuado entre sí. Y 

más aún, si el objetivo de la propiedad intelectual es el de defender a la idea de ser plagiada, ¿qué otra forma 

de producción de nuevas ideas nos queda? Las ideas, ya sean pictóricas, mecánicas, musicales, políticas, 

etc., son el sustrato de ideas nuevas. En el plano artístico-digital es fundamental: la copia, la repetición, el 

plagio, la sátira, la caricatura, la invocación, son elementos capitales en la producción de un sentido —en su 

acepción más literal: una dirección, un avance—. El material huérfano en la red, se presenta potencialmente 

maleable para ser intervenido a gusto del consumidor. La variación de la imagen, de la variación, de la anterior 

variación, se internacionaliza en la web: podríamos decir que recursos como la copia o el  apropiacionismo 

permiten la democratización de la idea, la ponen al alcance de la comunidad. Este hecho se evidencia en los 

debates originados en la red, donde se reclama un acceso libre al conocimiento que es generado en el contexto 

de las comunidades digitales. Un reflejo de esto sería el meme, como una imagen velocísima cuya idea va de su 

concepción original hasta su completa tergiversación atravesando todos los estados en poco tiempo. Es decir, 

que el meme original acaba siendo meme de sí mismo, y este proceso tan rápido se puede asimilar al que viven 

las ideas a través de los años.

Así pues: la propiedad intelectual, cuyo origen seguramente radique en la voluntad de los autores de sentirse 

protegidos ante el robo intelectual, y de sentirse reconocidos por su labor —siguiendo esa mistificación 

del yo creador, el artista endiosado—, puede haber sido fagocitada por cierto afán capitalizador, donde los 

intermediarios obtienen beneficios económicos sin ser ellos mismos productores de ideas. El final es casi 

paradójico: el artista deja que un tercero saque beneficio de su idea, con tal de que nadie pueda “meter mano” 

al fruto de su genio. 
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	 Entre  las  muchas  consecuencias  provocadas  con  los  medios  de producción artística, —como es 

el caso de la fotografía, el cine o la radio— se podrían destacar sus efectos sobre la percepción. Los formatos 

recién nacidos generaron una superficie epistemológica distinta, lo que llevó a muchos pensadores a afrontar 

las mutaciones establecidas. El pensador alemán Walter Benjamin (1892 – 1940) plantea que lo perceptivo se 

configura históricamente, de tal modo que la nueva percepción deriva del desarrollo tecnológico17, donde la 

mirada se reajusta y expande.

La obra de arte en la época de su reproducibilidad técnica (1936), surge durante el auge incipiente de los nuevos 

medios de comunicación de masas. El estallido de la revolución industrial, hizo que al periódico y las revistas 

ilustradas, se le sumaran el cine, la fotografía o la radio, cobrando cada vez más presencia en el panorama 

cultural y social. El tornado cultural, advirtió la potencialidad de estos nuevos medios como herramientas de 

transformación de los modos de experiencia conocidos, puesto que inauguran una sensibilidad insólita, una 

reconfiguración de la estructura conocida a causa de la amalgama entre percepción, experiencia y técnica18.

Benjamin lanza una mirada crítica hacia el desarrollo de los medios del momento, puesto que estos aparatos 

y su configuración de serie, consiguen la acción simultánea en el gesto de su ejecutor; un gesto y una mirada 

determinada por el aparato. Sentencia que “a la reproducción masiva favorece de manera especial la reproducción 

17 Benjamin, W. (1936), La obra de arte en la era de su reproductibilidad técnica (2003), 1º edición. Editorial Ítaca. Colonia del Mar, México. 
pp. 46-47.	
18 Ibidem. pp. 73-78.
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de las masas”19. ¿Puede la técnica condicionar la construcción y desarrollo de la identidad cultural de las 

masas? Este tema será abordado más adelante, sin embargo, lo que le interesa al alemán, es cómo se modifica 

el concepto de arte y de representación. ¿Cómo se moldea la experiencia con la introducción técnica y artística 

de la mirada, por encima del gesto? Por supuesto, la rapidez de la mirada, captada por el aparato fotográfico, 

cinematográfico, o la espontaneidad de la voz recogida en la radio, se antepone en términos de captación, a 

la representación del gesto que recoge la mano humana20. Un gesto meditativo y confrontado con el instinto 

automático. A partir de ese momento, el momento de la fotografía y el cine, se abre una nueva historia del arte: 

aquella relativa a la mediación entre el gesto humano y el técnico.

¿Cómo se apreciaba el arte antes de los mecanismos técnicos de reproductibilidad? La obra de arte, físicamente 

única, sólo se podía apreciar en el momento y el espacio de su exhibición. Y con ello, el valor de la pieza se 

confería por su unicidad: el hecho de ser una pieza única que sólo se podía apreciar in situ le otorgaba un 

carácter mágico, casi espectral en su recuerdo21. El recuerdo de los privilegiados que pudieran asistir al ritual 

físico. Pero, ¿es que la copia nace con los mecanismos de reproducción?  Antes de existir los medios que 

permitieran la acción, la obra ya era susceptible a la réplica, estaba dotada de una potencial reproductibilidad. 

Se podría decir que el nacimiento de la copia nace con el ser humano y sus primeras manifestaciones artísticas. 

La mímesis es ya, desde las primeras pinturas rupestres del arte prehistórico, una representación que busca ser 

copia de la realidad, en aquel caso apoyada en la naturaleza. Se configuraba con un carácter votivo, como una 

ofrenda a los dioses en un reclamo por la caza provechosa. Con el transcurrir histórico se mantiene ese carácter 

de ofrenda, como un llamamiento a la inspiración o un agradecimiento a ella.

Con la aparición del cine o la fotografía, la reproducción técnica ha devenido su elemento característico: ¿Cuál 

es el original, si es que existe? A partir de ahora, el proceso artístico se beneficiará de la copia y del montaje en 

la composición de un discurso, una burla de lo único e irrepetible. Según el relato urbano, cuando La llegada 

del tren a la ciudad (1895) de los hermanos Lumière fue proyectada por primera vez, el cine se desalojó de 

inmediato. Sus espectadores, atemorizados, abandonaron las instalaciones con la inminente llegada de la 

imagen en movimiento, a la vez que el tren llegaba a su estación. En una primera instancia, se pensó que la 

imagen podría traspasar la textura visual de la proyección al espacio de recepción; el cine. A partir de ese 

momento, la recepción de la obra conocida no volvió a ser la misma. 

19 Ibidem. p. 112.
20 Ibidem. pp. 92-95.
21 Ibidem. pp. 60-62.
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Poco permanece de ese aura que declaraba Benjamin: “la manifestación irrepetible de una lejanía (por cercana 

que pueda estar)”22, definición referida a la experiencia desarrollada frente a la obra de arte. Ésta remite a ese 

sentimiento indescriptible, hallado en los adentros del receptor (por eso es “cercana”), pero de una intangibilidad 

emocional que remarca  su “lejanía”. La experiencia frente a la obra produce lejanía y cercanía a la vez, un 

climax aurático, que Benjamin traduce como su “aquí y ahora”. Un sentimiento difícil de explicar, que tan sólo se 

puede experimentar. Sin embargo, la eclosión de la reproductibilidad técnica fluctúa los cimientos del momento 

aurático. Se da pie a pensar sobre el propio sentido del arte y su aura: ¿Puede que la obra fuese concebida 

como el símbolo de una creencia, más que arte en sí mismo? Para Benjamin, el aura es lo característico del arte 

burgués, un arte para ser contemplado por unos pocos, más que un arma de transformación y liberación para 

el resto, es decir, para las masas. Éstas se incluirán en el circuito artístico y con ello, en la experimentación 

de las innovaciones técnicas. Con ello, se provoca una nueva forma de imaginar: una subjetividad creativa y 

colectiva23. 

El escrito del alemán, encriptado, plantea una perspectiva ambivalente para poner un punto y aparte a este 

tipo de arte de la mera contemplación. Al multiplicar las reproducciones se antepone la presencia masiva 

a la presencia irrepetible y a un tipo de contemplación burguesa. ¿Puede la relación entre arte y sociedad 

transformar la realidad? A la experiencia y la percepción, se le suma la metamorfosis en la praxis: su antigua 

fundamentación ritual se bifurca en beneficio de otros caminos posibles24. Los conceptos románticos de 

genialidad o singularidad sufren un alejamiento25 en el imaginario técnico. 

No se considera la obra de arte como un testimonio del creador, sino como un hecho artístico con posibilidad 

de progreso para la masa. Esto se debe a la implicación del arte como lenguaje e instrumento de difusión y 

conocimiento. Su vinculación con el aparato modifica la concepción del mismo y asocia la creación al gesto 

técnico. Es decir, la creación a partir del aparato mediador podría asentar una nueva connotación sobre esta 

acción; no será tanto una relación con la inspiración o con la genialidad de su productor, sino una creación a 

partir del aparato y su gesto automático26.  Pero esta automatización no está exenta de responsabilidades por 

parte del productor. Como se verá más adelante, el ojo que mira a través, elige qué es objeto de representación.

22 Ibidem. p. 47. 
23 Ibidem. pp. 49-51. 
24 Ibidem. 
25 Término tomado del vocabulario de Bertolt Brecht (1898-1956), dramaturgo alemán.
26 <http://www.alejandralopezgabrielidis.com/la-funci%c3%b3n-autor.html>. La funcion-autor como gesto técnico (2015), Alejandra López 
Gabrielidis, filosofía_arte_tecnología [http://www.alejandralopezgabrielidis.com/index.html], [acceso el 23-02-20].
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Conceptos tales como originalidad, autenticidad y perduración en el arte se distancian de los nuevos conceptos 

en desarrollo con las brechas generadas en la percepción. Incisiones que rompen a la vez que reparan. En el 

plano teórico provocó mucho debate sobre los efectos de la nueva relación entre humano y máquina. Este 

panorama convulso trajo sus consecuencias en la práctica artística. Como se verá en el siguiente apartado, 

muchos artistas y colectivos siguieron la línea benjaminiana sobre la exploración de las innovaciones como un 

distanciamiento de la rigidez planteada por las estructuras artísticas auráticas.
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	 Walter Benjamin, en su atalaya cultural de inicios del siglo XX, es de los primeros teóricos en analizar 

las implicaciones que tuvo para el arte y la experiencia estética los “nuevos medios” y técnicas de su tiempo. 

En el contexto artístico alemán de la década de 1910, Benjamin descubrió los movimientos rupturistas de 

las vanguardias artísticas. En ellas, se generaba una fisura en relación a los valores tradicionales del arte: la 

negación del Autor con un papel demiúrgico en la creación, la relación de la creación como una acción social, 

evidenciando la inscripción del arte en una determinada economía e ideología27.

La ruptura vanguardista hizo repensar la capacidad del arte como una práctica potencialmente revolucionaria 

y subversiva de las formas convencionales de exhibición y recepción. Una nueva condición de producción, trae 

consigo una nueva construcción social. Este anclaje permite considerar las relaciones productivas entre arte 

y sociedad, acortar las distancia entre artista y proletariado y cambiar la concepción burguesa del arte como 

modo de conocimiento y reflejo de sensibilidades distintas acordes con los nuevos medios de producción.

La introducción de un agente externo hasta el momento, no tiene por qué traer consecuencias inmediatas. En 

el terreno de lo social sus manifestaciones más significativas se dieron a principios de los años ’70, momento 

de fuerte cuestionamiento de los mass media. Teóricos como Gunter Anders o Theodor Adorno, entre otros, 

cuestionarían el uso de las nuevas tecnologías en el ámbito laboral y vital, con el desarrollo de formas de 

vida alienadas a causa de las tecnologías dominantes. Sus detractores consideraban que el avance tecnológico 

se seguía sin agencia, de forma sonámbula. Además de la perfección y agilidad de estas máquinas, capaces 

de superar la eficacia humana28. Por otra parte, se comenzó a analizar las funciones de los dispositivos en 

liderazgo: ¿Generan reflexión o transmiten una opinión preestablecida por ciertos intereses? A partir de ese 

momento se abre la pregunta que abordaremos más adelante: ¿qué efectos reales provocan estos avances en la 

cultura y el individuo? ¿Estas innovaciones posibilitan un estado de bienestar o por el contrario provocan una 

acomodación pasiva en el individuo?

27  <http://www.cccb.org/rcs_gene/fullma_web_xcentric_3_cast.pdf>. Fuera de formato: Fluxus I, Centre de Cultura Contemporània de Barcelo-
na [https://www.cccb.org/es], [acceso el 28-09-20].
28 Anders, G. (1956), La obsolescencia del hombre, Sobre el alma en la época de la segunda revolución industrial (2011), 1º Edición. Editorial 
Pretextos. Valencia, España. pp. 31-35.
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Paralelamente, la reacción en ciertos entornos artísticos fue diversa. Frente a la actitud de sus detractores, 

muchos artistas se valieron de los avances del momento como objeto de investigación, llevando a cierto 

grado de realidad las que luego fueron predicciones de Benjamin. Dentro de este marco, fue significativa 

su influencia en los miembros del grupo Fluxus. Fluxus, del latín fluir, nace informalmente con la figura de 

George Maciunas a principios de los ’60, quien lo categorizó como “Neo-dadá”. Desde sus primeros aleteos, 

Maciunas fomentó la experimentación sobre la colectividad y, con ello, la negación de la individualidad y la 

subjetividad. Con esta idea, en sus obras no se distinguía entre artista y público; ambos actores se integraban 

en una misma práctica. Esto se beneficia por la naturaleza del grupo, integrado por poetas, músicos y artistas 

visuales. Tal era la diversidad de sus componentes como la de sus prácticas: conciertos, performance, la 

edición de libros, revistas de artistas… En ellas, se quería vincular todas las disciplinas en un mismo discurso 

artístico. Se reclamaba un arte producido por cualquiera y con la menor cantidad de recursos. Esta integración 

de disciplinas buscaba invertir la idea de introducir el arte en la vida cotidiana, sino a la inversa. Algo así como 

hacer que las experiencias cotidianas e incluso los objetos de los que nos valemos diariamente, se revaloricen 

de forma estética29. 

Este “arte divertido”, según Maciunas, justamente se apoyaba en el juego de niños como lanzadera de 

experimentación. El juego como una herramienta de aprendizaje, a partir de lo espontáneo, lo efímero y lo 

banal30. El foco de atención en lo infantil, buscaba traspasar la alta cultura con fuertes tintes contestatarios. 

Entre sus recursos se encontraba la experimentación colectiva del cuerpo, del espacio y del tiempo, de la 

presencia y la inmediatez. Una obra referente en el ámbito del cuerpo, fue Cross Dressing Ballet (1967) de 

George Maciunas. A partir de una serie fotográfica, el propio artista aparecía vestido de mujer mientras 

realizaba un irreverente striptease. Más tarde sería apodado como Cross Gender Ballet por el comisario Jon 

Hendricks31. 

Años antes, en el 1965, Maciunas publicaba el Manifiesto Fluxus Arte-Diversión, contraponiéndolo con el 

Manifiesto del Arte, desarrollado por él mismo como una definición de los valores de ese arte burgués. En el 

primero, sentenciaba que este manifiesto, “establece el estatus no profesional del artista en la sociedad, debe 

29 Estella-Noriega, I. (2017), Negociando la colectividad, negando la subjetividad. George Maciunas, el travestismo y los debates fluxus sobre el 
cuerpo. Arte, Individuo y Sociedad, 29(2), 283-298.
30 <https://www.letraslibres.com/mexico/revista/fluxus-y-la-experiencia-estar-vivos>. Fluxus y la experiencia de estar vivos, Letras libres [ht-
tps://www.letraslibres.com/], [acceso el 28-09-20].
31 Estella-Noriega, I. (2017), Negociando la colectividad, negando la subjetividad. George Maciunas, el travestismo y los debates fluxus sobre el 
cuerpo. Arte, Individuo y Sociedad, 29(2), 283-298.
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demostrar la dispensabilidad e inclusividad del artista, debe demostrar la autosuficiencia del público, debe de-

mostrar que todo puede ser arte y cualquiera puede hacerlo.” Que se contraponía a la definición del manifiesto 

contrario: “Para justificar el estatus elitista, profesional y parasitario del artista en la sociedad, debe demostrar 

la indispensabilidad y exclusividad del artista, debe demostrar la dependencia del público con respecto a él, 

debe demostrar que nadie más que el artista puede hacer arte. (…) Para elevar su valor (el ingreso del artista 

y la ganancia de sus patrocinadores), el arte se hace para que parezca raro, de cantidad limitada y por lo tanto 

obtenible y accesible sólo para la élite social y las instituciones.32”

Como se puede observar, en el contexto del s. XX el arte sufre una transfiguración, de la que habló Arthur 

Danto en Embodied Meanings, isotypes and Aesthetical Ideas. Esta transfiguración en el arte se refiere a un 

cambio tanto en su estructura como en la concepción del valor. A partir de ahora, la pregunta sobre qué es y 

qué no es arte generará una fuerte polémica ante la llegada de nuevas representaciones y conceptos. La fuerte 

transformación en ciertos contextos se valdrá de nuevos objetos de culto: Lavadoras, aspiradoras y todos los 

objetos ordinarios venidos de un fuerte proceso de globalización, se convierten en idolillos cargados de ironía 

y belleza estética33. 

Serán susceptibles a la contemplación, puesto que funcionan como reflejo de una sociedad globalizada, donde 

se muestran los productos creados para ser usados. Esta idea se relaciona con conceptos preexistentes dentro 

del circuito: el objeto se equipara a los idolillos votivos de época helenística. Este gesto trae a colación el 

discurso de Benjamin: “el arte de la reproducción mecánica ha adquirido, a través de la transfiguración, un 

aura, y en virtud de que las imágenes pueden adquirir un interés estético que hasta ahora no tenían.” Con su 

muestra llegan las dudas: ¿por qué se expone este urinario34? A partir de este momento, se comienza a apreciar 

al objeto diario, banal, con un interés estético del que carecía fuera del circuito artístico. ¿Tiene el arte que 

contener una belleza a la fuerza?

Danto se refiere al nacimiento de un “arte plural”. Las problemáticas que esta genera, disocian de la teoría 

kantiana en ciertos aspectos. Kant afirmaba que el arte está sujeto al placer y a la idea de una contemplación 

desinteresada. Por ello, la belleza no es conceptual, sino universal, y el gusto personal y diferencial no entra en 

32  <http://www.cccb.org/rcs_gene/fullma_web_xcentric_3_cast.pdf>. Fuera de formato: Fluxus I, Centre de Cultura Contemporània de Barcelo-
na [https://www.cccb.org/es], [acceso el 28-09-20].
33 Danto, A. (2006), Embodied Meanings, Isotypes, and Aesthetical Ideas, Figures del’art, volumen (10), pp. 121-122.
34 Guiño a la obra de Marchel Duchamp realizada en 1917: La Fuente.
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esta categoría. Con este discurso, el filósofo remarcaba la idea de difuminar los bordes entre arte y realidad, 

dada la belleza de ambas. Esta concepción dejó de ser tomada como un manual a finales de los años 50, 

momento tentativo por separar los bordes entre arte y vida35. El momento de la estética de las artes plurales: 

donde la belleza cohabita con otros motores estéticos, como la fealdad o el asco. A partir de los ’60, con 

movimientos como el pop y el minimalismo, la belleza quedó relegada a un segundo plano, estando por 

encima la investigación y la crítica. Los artistas comenzaron a preocuparse por los asuntos filosóficos, como 

Duchamp, Warhol o Eva Hesse. ¿Son las cajas brillo (1964) de Warhol meritorias de contemplación? ¿Tienen 

una carga estética, en el sentido de belleza? ¿Por qué esto es arte? Se inaugura así una filosofía del arte, un arte 

con mensajes integrados, “significados encarnados”: cualidades estéticas que sobrepasen la recepción pasiva. 

Para ello,  su belleza interna debe contribuir al significado de la obra. “Si la belleza no es interna en una obra 

de arte, lo es, estrictamente hablando, sin sentido, lo que significa que es, en términos de Kant, “belleza libre” 

y mera decoración”36. Un ejemplo de esto son los ready made de Duchamp. Obras que carecían, primeramente, 

de una belleza externa, pero que contenían una belleza interior elevada. 

A partir de este momento, que Danto define como el momento de las artes pluralistas, se abre un camino hacia 

la estética interna, hacia el interior de la obra como un patrón que rebasa la belleza evidente y plana. En este 

momento, arte y filosofía se juntan dando lugar a “significados encarnados”, que habitan con esa “belleza 

libre” de la que hablaba Kant. Se produce el fin del arte; el conocido, el —simplemente— bello, el relativo a 

la superficie. Este final abre nuevos horizontes que en la actualidad no alcanzan a ver su fin. Estos se enlazan 

con el desarrollo de un nuevo arte vinculado con la tecnología y la ciencia. Este ménage à trois será objeto de 

estudio del siguiente apartado.

35 Ibidem. p. 123.	
36 Ibidem. p. 126.
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	 Las nuevas herramientas tecnológicas han traído grandes cambios, también a nivel estructural de la 

cultura. Es lógico que la introducción de una fuerza externa, por pequeña que pueda ser, ejerza una  influencia 

en eco y réplica. En el caso que nos atañe, una fuerza huracanada que tambalea el panorama sociológico-

artístico conocido. 

Siguiendo el vocabulario informático del que se apropia José Luis Brea en cultura_RAM (2007), los cambios 

acarreados por la era digital, implantan de forma paralela dinámicas propias de lo electrónico, como por 

ejemplo la memoria de ordenador. “La cultura, está empezando a dejar de comportarse como, principalmente, 

una memoria de archivo para hacerlo en cambio como una memoria de procesamiento, de interconexión de 

datos —y sujetos— de conocimiento.37” La nube, se caracteriza por el cuidado de su procesamiento, enfocada 

en la interconexión activa y productiva entre los datos, las máquinas y sus propios usuarios. Aquí, se plantea 

la primera diferencia frente a la antigua memoria.  Una memoria basada en la preservación de datos y su 

posterior lectura aislada, destinada a la preservación de lo conocido. La cultura dejará de ser archivística, para 

pasar a ser una cultura en red, ramificada38.

La eficacia de las nuevas herramientas tecnológicas permite nuevas formas de gestión cultural. Éstas podrían 

ser las culpables de un cambio en la cultura39: una cultura urbanita, que nunca duerme. Es decir, una cultura 

en permanente actividad y accesible en cualquier momento. Asimismo, adopta características orgánicas, 

erigiéndose como un organismo vivo, un hábitat propio40. En él, cada uno de sus elementos se diversifica y 

distribuye hacia el resto de componentes activos que lo conforman. Esta distribución se caracteriza como una 

desjerarquización de la información; una vez dentro, carece de propiedad o lugar específico. Forma parte de la 

37 Brea, J.L. (2007), cultura_archivo / cultura_red, en cultura RAM_, mutaciones de la cultura en la era de su distribución electrónica,  1º edi-
ción. Editorial Gedisa, Barcelona, España. p.13.
38  Término derivado del título acuñado por José Luis Brea en 2007: cultura_RAM. Ibidem. p. 13.
39 Ibidem.
40  Brea, J.L. (2007), memorias de archivo, memorias de red, en cultura RAM_, mutaciones de la cultura en la era de su distribución electrónica, 
1º edición. Editorial Gedisa. Barcelona, España. p.17.
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nube, de ese organismo vivo fácilmente accesible y en permanente expansión. 

Las innovaciones tecnológicas, caracterizadas por la constante actualización, provocan el mismo efecto en 

los tejidos culturales: se toma el presente como objeto de estudio. Se deja relegado el carácter nostálgico, de 

rememoración de un modus operandi cultural de mantenimiento y de reivindicación constante por lo que ya 

fue41. Como puede ser el caso de la historia del arte y su estudio, donde los diferentes movimientos artísticos 

se engloban en x personalidades, en diferentes mentes privilegiadas. Pero, ¿qué quiere decir esto? Si bien la 

cultura deja de mirar tanto hacia su propia raíz, se denota un interés por garantizar el establecimiento de un 

nuevo conocimiento y de poner en duda aquello de que cualquier tiempo pasado nos parece mejor —aunque 

sea meritorio de estudio—. Además, dada la propia naturaleza del soporte, se asegura la interacción entre 

los sujetos dialogantes dentro de las diferentes comunidades de conocimiento. Esto ayuda a la consolidación 

de unas condiciones que permiten vivir en comunidad y, lo que es más interesante, permite que cohabiten 

la diversidad y la complejidad42. El hecho de que “cohabiten” es importante, porque implica una presencia 

activa en el marco cultural, mientra antes, la comunidad no podía figurar en dicho marco más que como 

“representación”.

Esto no implica que el desarrollo de estos cambios culturales hayan desbancado a las dinámicas culturales 

“pasadas”. Unas dinámicas generadoras de una cultura ataviada de una identidad predefinida; una identidad 

90-60-90. Si no que la nueva cultura digital, se desarrolla en paralelo, generando un nuevo discurso a medida 

que se establecen las herramientas tecnológicas de forma protésica en la sociedad; una segunda piel de corte 

metálica y virtual. Esta no caminará simplemente hacia la preservación, sino hacia el continuo tránsito, 

buscando que lo nuevo habite con lo establecido.

En conclusión, las dinámicas de la cultura digital, basadas en la permanente actualización de datos y activi-

dad, se establecen en paralelo a la resolución de la cultura escrita, basada en la preservación de la información 

y de la historia, una cultura archivo que homenajea las tradiciones pasadas. Un hecho que se puede comparar 

con el tratamiento que se hace de la historia del arte, desarrollada a partir de mentes artísticas genuinas, esen-

cialmente masculinas. Ciertamente, el homenaje a tradiciones pasadas es muy interesante; el desarrollo de una 

41 Brea, J.L. (2007), cultura_archivo / cultura_red, en cultura RAM_, mutaciones de la cultura en la era de su distribución electrónica, 1º edi-
ción. Editorial Gedisa. Barcelona, España. p.13.
42 Brea, J.L. (2007), memorias de archivo, memorias de red, en cultura RAM_, mutaciones de la cultura en la era de su distribución electrónica, 
1º edición. Editorial Gedisa. Barcelona, España. p.18.
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identidad personal clama por su conocimiento para, a partir de él desarrollar un nuevo pensamiento o iden-

tidad nacido de su aprendizaje. Es decir, que sirva de apoyo al progreso y al avance cultural, más que una 

obstrucción académica y una fijación, en sentido amplio, por el retorno analógico. Así bien, el entorno digital, 

abierto a interacciones con otros organismos, juega a ser Dios con la creación de nuevas formas de vida. Como 

una figura extraída del bestiario medieval, la unión entre Arte, Ciencia y Tecnología se personifica en una 

criatura de tres cabezas. 



33

	 El cambio en el panorama cultural permite a su vez la generación de un nuevo humanismo que alberga 

la unión entre arte, ciencia y tecnología43. Al más puro estilo de los Montesco y los Capuleto, estas áreas de 

conocimiento se vieron privadas de relación, siendo separadas como organismos externos los unos de los 

otros. Privadas de una mezcolanza fructífera entre sus diversas características. De nuevo, Kant formó parte de 

esta ruptura de un saber integrado por varias disciplinas. En su Crítica de la razón pura (1781), determinó que 

ciencia y filosofía eran opuestas. Según esta perspectiva, la ciencia era la única capaz de generar y ampliar el 

conocimiento, mientras que la filosofía debía tratar de mimetizarse a ella44.

Sin embargo, las experimentaciones en el panorama cultural digital permiten demostrar que la intersección 

producida entre arte, ciencia y tecnología genera un espacio fértil para el desarrollo de la creatividad. Un sector 

productivo del que emergen nuevas sociedades de conocimiento y se configuran diferentes comunidades de 

investigación, artísticas, etc. Estas comunidades se configuran como entidades que rebasan al sujeto individual, 

donde la investigación se vuelve más organizada y con una estructura diversificada en diferentes entes de 

recepción. La unión entre prácticas artísticas, tecnologías y electrónicas es muy provechosa  debido a su 

amplia distribución y el aumento de las posibilidades de expresión45. Hasta tal punto que se abre la pregunta: 

¿Podremos pensar un arte (actual y venidero) que no esté atravesado por las tecnologías? Eso no quiere decir 

que la práctica artística tradicional pura se vea extinguida, sino que la fertilidad del trío artístico moldea 

nuevos escenarios —físicos, performativos, simbólicos, psíquicos— que se prestan a una mayor concordancia 

con los movimientos culturales actuales, en constante desarrollo. 

Además, la forma de recepción en la red, constantemente activa, hace que sea directa, por lo que cuenta con un 

impacto muy potente y más extenso sobre el público, en relación a los soportes tradicionales. Esto incrementa 

43 Brea, J.L. (2007), Intersección entre Arte, Ciencia y Tecnología, en cultura RAM_, mutaciones de la cultura en la era de su distribución elec-
trónica, 1º Edición.  Editorial Gedisa. Barcelona, España. p.171.
44 Kant, I. (1781) Crítica de la razón pura (B IX), (2007), 1º Edición. Ediciones Colihue. Buenos Aires, Argentina. p. 16.
45  Brea, J.L. (2007), Intersección entre Arte, Ciencia y Tecnología, en cultura RAM_, mutaciones de la cultura en la era de su distribución elec-
trónica,  1º Edición. Editorial Gedisa. Barcelona, España. p.171.
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la formación e influencia de un imaginario colectivo46: el pensamiento comunitario se establece con la misma 

rapidez que se difunde la información. El propio soporte de creación es la lanzadera de difusión de la obra, por 

lo que la transmisión a un público es directa, sin necesidad de mediación.

La creación de nuevas narrativas se acentúa con la retroalimentación entre disciplinas. Las prácticas científicas 

alimentan a las artísticas, al igual que las tecnológicas. Dentro de este “triángulo amoroso”, cada uno de sus 

focos inspira al otro, beben los unos de los otros. Es así como la astronomía, la robótica o la Inteligencia 

Artificial están a la orden del día en el contexto del arte digital. Puede que la tendencia que más obvia esta 

nueva unión, ahora indisoluble, sea el transhumanismo por estar a la búsqueda de la transformación de la 

condición humana, tanto a nivel físico, psicológico como intelectual, con la fabricación de tecnologías para la 

interacción con el cuerpo humano. El individuo, actor y a la vez objeto de la reflexión en el mundo del arte, 

puede mutar su propia esencia, lo cual comportaría cambios en la reflexión que él mismo practica. Un ejemplo: 

un gran tema en el arte es el tempus fugit o el carpe diem. Pero, si se lograse descargar una conciencia en una 

realidad virtual eterna, ¿qué idea tendríamos del tempus fugit o el carpe diem? Del mismo modo, la ciencia 

se beneficia del arte. Prueba de ello son los medialabs y las amplias capacidades de comunicación pública 

proveniente del carácter social de lo artístico. En cierto sentido, se incrementa la capacidad de mediación, así 

como la creación de una imagen social47.

La esfera pública se ve potenciada por la multiplicación de los instrumentos de comunicación, con herramientas 

como blogs, wikis o redes sociales, que permiten incrustar diferentes voces, dando paso a la permisión del 

anonimato: estos escenarios están abiertos a la opinión pública, y por consiguiente, a voces desconocidas. Se 

reivindica la acción de compartir, materializada en estos espacios con el botón share. Con un sólo click, se 

puede compartir no sólo información académica o noticias de actualidad, sino los pensamientos provenientes 

del mundo interior del usuario y sus experiencias cotidianas a modo de diario público. Esto conlleva un 

planteamiento interesante, puesto que lo cotidiano se estetiza48. ¿Lo cotidiano puede convertirse en un 

escenario proclive a la representación y a la inspiración mutua? Parece que sí, y ello respalda la idea de que 

con las nuevas herramientas tecnológicas el usuario adopta una actitud activa y de recuperación del espacio 

público-digital. 

46 Ibidem. pp. 169-171.
47 Ibidem. p. 170.
48 Ibidem. p. 171-172.
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Por pensarlo con  Brea, involucrar las herramientas tecnológicas en los discursos artísticos - estéticos favorece 

y potencia la involucración del público en los temas de actualidad. —Ahora que mi voz es escuchada, ¿por qué 

no usarla?—. La ubicuidad digital permite un tipo de diálogo público, donde el alzamiento de la voz es posible 

junto a la reivindicación de espacios comunes con otras comunidades digitales afines. Dicho en otras palabras, 

este nuevo humanismo, abre un camino en la democratización de la palabra, el pensamiento y la creatividad. 

Este sería un punto positivo dentro del campo de acción de estas herramientas. Asimismo, no todo son ventajas. 

La apertura de estos espacios está atravesada por manipulaciones y por todo tipo de opiniones, que no tienen 

por qué ser beneficiosas para el enriquecimiento social. Pero estas desventajas provocan una responsabilidad en 

el usuario, dada la necesidad de selección de la información que le pueda ser útil. Asimismo, podrá interactuar 

con el resto de usuarios dialogantes que practiquen intereses afines. La agrupación en grupos de intereses, 

advierten la posibilidad y necesidad de un diálogo público, que puede generar esferas de resistencia, a su vez 

creativa, de forma paralela a las narrativas mediáticas preestablecidas49. En este punto, se anticipa de forma 

incipiente el tema que se abordará en el siguiente capítulo: el carácter político de las comunidades digitales.

La generación de nuevos discursos, diversos y alejados de una única identidad preconfigurada, atisban las 

fisuras provocadas por la historia única. Ello podría remitir al escrito de Chimamanda Ngozi Adichie, en su 

obra titulada El peligro de la historia única (2018), donde habla de la construcción de una única identidad en 

todos los campos del arte debido a un emisor que a pesar de tener muchas caras, aporta un mensaje idéntico, es 

portador de la historia única que limita el discurso del lector. En su ensayo, se reflexiona sobre las problemáticas 

de reducir una persona, un país o una cultura al relato común, puesto que la infinitud de historias, aquellas 

que nos conforman, abren un espectro de acción y desarrollo personal distintivo50:  la renovación de la esfera 

pública manifiesta la riqueza de la diversidad y el reclamo de una expresión identitaria diferencial. 

El contexto contemporáneo de fuerte globalización, provoca que la transmisión identitaria dependa de los 

intereses de los estados más poderosos y las grandes corporaciones multinacionales. Con esto, la generación 

de espacios alternativos de acción pone en activo los procesos de creación de políticas culturales de resistencia 

ante la mercantilización de las ideas y del conocimiento51. Se abre un camino paralelo: el de una cultura de 

la excepción, es decir, una cultura que integre categorías subversivas y libertarias que se opongan a dictados 

49 Ibidem. p. 171.
50 Ngozi Adichie, C. (2018), El peligro de la historia única, 1º edición. Random Books. Barcelona, España. pp. 6 -17.
51 Brea, J.L, (2007), Intersección entre Arte, Ciencia y Tecnología, en cultura RAM_, mutaciones de la cultura en la era de su distribución elec-
trónica, 1º Edición. Editorial Gedisa. Barcelona, España. p.171.
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limitantes; resultado de una sociedad atravesada por la unión entre arte, ciencia y tecnología. 

Todo este escenario abre muchas preguntas, puesto que este paradigma, aquel del free knowledge, colisiona 

frontalmente con la convencional estructura mercantil del Autor. ¿Es el conocimiento una propiedad? ¿A 

quién benefician las regulaciones jurídicas tradicionales? ¿Será posible establecer una ‘propiedad compartida’? 

¿Podrán el derecho de autor y el derecho al libre acceso y la libre circulación del conocimiento cohabitar 

amigablemente?52 Una vez más, la intersección citada podría fundamentarse como un laboratorio donde probar 

la esperanza de vida entre la hibridación de ambas tendencias: tanto el derecho de autor como el derecho 

al libre acceso del conocimiento. Por el momento, contamos con modalidades activas de licencia para el 

software libre, como es el caso de Creative Commons o la labor de la comunidad hacker o la Free Software 

Foundation. ¿Todo esto, augura la consolidación de una economía cultural? ¿El objeto dejará de ser el eje de las 

transacciones? ¿Será sustituido éste por el libre conocimiento? Estas preguntas pueden resonar utópicas. Ante 

este panorama poblado de preguntas sin resolver, quizás lo único que parece firme es que en algunos sectores 

hay un matrimonio civil entre arte, ciencia y tecnología que supone un escenario proclive para la investigación, 

el desarrollo y la generación de innovación en nuestras sociedades digitales en desarrollo.

52 Ibidem. pp. 172-173.
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	 Como se ha ido comentando a lo largo de este escrito, los cambios acarreados por la reproductibilidad 

técnica, así como los de la era digital, han despertado sentimientos tanto positivos como negativos. Walter 

Benjamin reflexionó sobre esto, en la medida en que la reproductibilidad acerca el arte a las masas como una 

oportunidad para crear caminos diferentes y alejados de una recepción pasiva de la obra53. Esto propone el 

levantamiento de otras formas de vida, en el sentido en que la mirada activa moldea la experiencia, no sólo con 

la obra, sino en la forma de desarrollarse ante el mundo. 

 

Tal vez esto se entienda mejor con la teoría paralela de Willen Flusser, con puntos similares a la del escritor 

marxista. Éste realiza una reflexión sobre el cambio en la sociedad, cuando ésta se establece de forma 

tecnocéntrica. Es decir, el cambio producido cuando los aparatos tecnológicos del momento se asientan en la 

vida diaria generando nuevas dinámicas y, consigo, otros modos de ver. El pensador checo llega a entender 

este cambio como un hecho análogo al paso de la cultura oral a la cultura escrita. En este caso, un cambio de 

la cultura escrita a una cultura técnica dominada por los aparatos. Los nuevos modos de ver del momento, 

según Flusser, derivan de una nueva imaginación, definida como “la capacidad específica de crear y descifrar 

imágenes”54 a la que denomina tecnoimaginación por su capacidad de descifrar las imágenes nacidas a partir 

de la técnica. Este proceso requiere distancia entre el objeto y el sujeto para poder desvelar el significado. El 

lugar de discernimiento se sitúa en el interior del individuo, en su propia consciencia, donde los significados 

53 Benjamin, W. (1936), La obra de arte en la era de su reproductibilidad técnica (2003), 1º edición. Editorial Ítaca. Colonia del Mar, México. 
pp.58-59. 
54 Flusser, V. (1983), Una filosofía de la fotografía (2001), 1º Edición. Editorial Síntesis. Barcelona, España. p. 80.
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se interrelacionan y se produce la acción de imaginar. En este punto es donde se desarrolla la percepción de lo 

desconocido hasta el momento55. 

 

En este contexto, la fotografía es una de las primeras manifestaciones de la tecnoimaginación. En su ejecución, 

se antepone el pensamiento táctil al pensamiento lineal escrito. Puesto que se realiza una verbalización gráfica 

que tiene cabida a partir del gesto del aparato56 y de la decisión humana. A partir de este momento, se inaugura 

una relación con el objeto diferente: éste será un elemento a tener en cuenta a la hora de crear. Se podrá 

añadir a los discursos artísticos debido a su carga expresiva. La expresión a partir de la escritura o del habla 

se acompañará a partir de ahora de otras técnicas relacionadas con el aparato. Estas técnicas, adheridas a las 

capacidades innatas del ser humano, se verán pobladas por recursos técnicos, como es el caso de la fotografía 

en ese momento, o del video y el montaje posteriormente. El espectro de acción expresiva se ve potenciado, 

puesto que a las formas convencionales de creación, se le suman nuevas tácticas de las que el individuo se 

puede beneficiar. De nuevo, cuando un elemento del conjunto —en ese caso, el mundo del arte— muta su 

posición, los demás elementos se ven obligados a reubicarse y ello comporta un cambio de la estructura. 

 

Paralelamente, en su teoría de la caja negra, Flusser advierte ciertos efectos negativos en estos aparatos. Por 

ejemplo, la cámara se dota de un mecanismo automático que permite captar la imagen. El desconocimiento de 

su funcionamiento interno así como las técnicas de captación automática, podrían favorecer el efecto análogo 

en su propietario: un automatismo inscrito en la sociedad técnica57. Sin embargo, advertir ciertas amenazas no 

tiene por qué ser negativo, puesto que posibilita y advierte la necesidad de reacción y resistencia sociocultural. 

Además, aunque se desconozca el funcionamiento interno de estas máquinas, el individuo sí que tiene una 

responsabilidad en ese acto. Será el sujeto el que decida qué captar y el modo de hacerlo. Por lo que se 

desarrolla un discurso a partir del gusto que lo emite, se desvela así el mundo interior del que ejecuta. 

 

Esta idea que dibujaba Flusser sobre la adaptación pasiva del individuo hacia los medios técnicos y tecnológi-

cos, fue caldo de cultivo en la teoría filosófica. A pesar de tener muchos defensores que señalaban los benefi-

cios de incluir nuevas herramientas en el imaginario social, sus detractores problematizan la fuerte diferencia 

entre los ritmos de ambos mundos. Siguiendo esta línea, Günter Anders publicó en 1956 el primer volumen de 

55 Flusser, V. (1990), La imaginación técnica en Vilém Flusser y la Cultura de la Imagen (2016), 1º Edición. Ediciones UACh. Valdivia, Chile. 
pp. 120-124.
56 <https://riuma.uma.es/xmlui/bitstream/handle/10630/8829/Soto%20Calder%C3%B3n.pdf?sequence=1>.  Las imágenes en el pensamiento de 
Vilém Flusser [En línea], [acceso el 27-09-20].
57 Ibidem.
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La obsolescencia del hombre: Sobre el alma en la época de la segunda revolución industrial. Con tono ácido, 

Anders señala que la proliferación de imágenes de forma global genera un simulacro de participación y una 

recepción pasiva. La razón de esto se debe a que las imágenes producidas por los aparatos técnicos, muestran 

un pequeño extracto del mundo, tomados de forma estratégica y personal. Se muestra una pequeña parte se-

leccionada por el fotógrafo en este caso y, a diferencia del texto, carece de contexto. Por ello, señala que esta 

época de la reproductibilidad técnica, en realidad es una época de pasivización de las masas58. Sin embargo, 

¿carecen las imágenes de contexto? ¿Carecen de un estilo, propio de la época en la que se realizan? Esta afir-

mación se debe revisar, puesto que toda obra es efecto de la época en la que se inserta y, por ello, se podría 

decir que toda obra tiene un contexto. Además, el extracto que se recoge en la imagen, puede provocar en el 

espectador un deseo por el análisis: ¿Qué habría al otro lado del plano? Incluso, podría despertar un interés 

crítico al cuestionarse, ¿por qué se recoge este extracto y no otro? 

 

Siguiendo en esta línea sobre el posible adormecimiento del individuo, Anders advierte que esta amenaza no 

sólo afecta a quienes trabajan en la fábrica y que puede verse sustituido por un nuevo trabajador mecánico; el 

problema es interclasista, puesto que las máquinas pasan a formar parte de la vida progresivamente, más allá 

de la fábrica. Por lo tanto afecta tanto al usuario de la máquina, como al consumidor que recibe el resultado, 

Con esto, su crítica se vuelca hacia el resultado de la producción: el consumo constante de imágenes y la re-

lación que se establece entre usuario y máquina, establece una nueva opinión de carácter industrial, es decir, 

una opinión influenciada por las consecuencias de los instrumentos y difusión técnica masiva. Esto provoca, 

que el usuario se convierta en un producto más59. A esta idea se suma Theodor Adorno, filósofo marxista pero 

con una teoría contrapuesta a la de su compañero Benjamin. Adorno defiende que el consumo constante de los 

productos de la técnica —imagen en movimiento, estática, voz recogida por la radio...— provoca una estan-

darización en la personalidad del espectador que abarca tanto la forma de expresarse, la gesticulación como 

la forma de imaginar, limitada a las referencias de los ídolos en cuestión como un reflejo de sus gustos. Sin 

embargo, los gustos son seleccionados dentro de un rango de opciones limitadas y preestablecidas por los inte-

reses de la industria, del que el espectador elige “libremente”60. “El Pato Donald en los dibujos animados como 

los desdichados en la realidad reciben sus puntapiés a fin de que los espectadores se habitúen a los suyos”61. En 

58 Anders, G. (1956), La obsolescencia del hombre, Sobre el alma en la época de la segunda revolución industrial (2011), 1º Edición. Editorial 
Pretextos, Valencia, España. p. 21.
59 Ibidem. pp. 23-24.
60 Horkheimer, M. y Adorno, T. (1994), La industria cultural, iluminismo como mistificación de masas, en Dialéctica del iluminismo. [En línea] 
<https://www.infoamerica.org/documentos_pdf/adorno_horkheimer.pdf> [acceso 09-10-20] pp. 24-26.
61 Ibidem. p. 11.	
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esta frase, advierte la violencia de la industria como un reflejo de lo que le espera a quien lo recepciona, una 

violencia comparable, según Adorno, a las mutaciones automáticas e imperceptibles que sufre el espectador. 

Sin embargo, puede que la fuerza positiva de esta influencia radique en su carácter interclasista. La influencia 

que ejerce no es selectiva, se incrusta en el imaginario de forma genérica y desjerarquizada. La categoría usua-

rio, bajo esta perspectiva, pesa más que el oficio o la clase. Por ello, la afluencia constante de imágenes, afecta a 

todos y a todas, porque se da por hecho que forman parte del mismo circuito. Esto puede ser muy provechoso; 

se genera una democratización de las herramientas y la información. Independientemente de la lectura que se 

haga, esta influencia masiva se ejerce de forma equitativa entre sus receptores. Quizás, a partir de este mo-

mento, en el que la influencia se recibe de una forma igualitaria, se pueda comenzar a generar un cambio en la 

forma de dialogar con estas imágenes. Puede que la línea de los autores citados, subestime al público y sufra 

una fuerte generalización: la estandarización existe al igual que las identidades peculiares. Como se verá en el 

siguiente subapartado, esta cuestión podrá depender del tipo de consumo que se ejerza. 

 

Los ritmos de la producción se confrontan con la ejecución humana y esto es algo que preocupa mucho al 

escritor de La obsolescencia del hombre. La producción constante de innovación, provoca un sentimiento de 

inferioridad en el que contempla el avance. De alguna forma, evidencia la dificultad de permanecer actualiza-

do frente a estos aparatos, perfectos, capaces de desarrollarse con la mayor eficacia. Esta diferencia de ritmos, 

entre la máquina y el humano, muestra una de las brechas que los separa. Anders concibe esta brecha como 

una elevación de las capacidades de la máquina por encima de las del sujeto, planteadas como capacidades 

disociadas, imposible de ser adaptadas las unas a las otras. Según esta perspectiva, se señalan los límites de 

las capacidades humanas y, por ello, se fuerza al ser humano a adaptarse constantemente al ritmo de la inno-

vación62. Pero, ¿y si se juntan ambas capacidades? ¿Y si es el ser humano el que se beneficia de las capacidades 

maquinales? ¿Por qué no dar lugar a una suerte de hibridación entre ambas? Como se ha señalado en el apar-

tado “Ménage à trois”, este hecho se ha empezado a desarrollar. Disciplinas como el transhumanismo, buscan 

incrementar las capacidades físicas y cognitivas de la especie humana a través de la aplicación de nuevas tec-

nologías. Esto da pie a fantasear sobre una nueva especie humana: una especie sin sufrimiento, enfermedades 

e incluso la muerte63. Es el caso de la genética computacional, rama de la biología computacional. Esta ciencia 

se encarga de desarrollar algoritmos y modelos matemáticos que estudian y desglosan los sistemas biológicos. 

62 Anders, G. (1956), La obsolescencia del hombre, Sobre el alma en la época de la segunda revolución industrial (2011), 1º Edición. Editorial 
Pretextos. Valencia, España. pp. 31-35.
63 <https://www.bioeticacs.org/iceb/seleccion_temas/transhumanismo/EP_Transhumanismo_y_Post.pdf>. Transhumanismo y Post-humano: 
principios teóricos e implicaciones bioéticas, [En línea], [acceso el 26-09-20].



41

La genética computacional estudia el material genético de un organismo y se ha llegado a aplicar al estudio del 

cáncer, para predecir el desarrollo de la enfermedad y así tratar de frenarla64. En el plano artístico, se podría 

citar la sociedad de cyborgs con personalidades como Neil Harbisson, Moon Ribas o de Manel de Aguas. Este 

último, un artista cyborg catalán, se implantó un nuevo órgano que le permite percibir la temperatura, hume-

dad y presión atmosférica a través de sonido por conducción ósea65. Estos casos muestran cómo es posible 

hacer de los avances tecnológicos nuevas herramientas que ayuden a desarrollar e incrementar las capacidades 

de la especie humana. Por ello, se defiende que es posible aunar las tendencias humanas junto con las tenden-

cias técnicas y tecnológicas. 

 

En cierto sentido, la problematización del automatismo concuerda con algunos puntos señalados por Flusser. 

Sin embargo, este advierte que a partir de la experimentación con las cajas negras, se pueden otorgar mayores 

capacidades que aquellas para las cuales fueron programadas. En este sentido, el juego con la técnica, puede 

potenciar las capacidades del ser humano. Se plantea que el juego permite acceder a los adentros del aparato, a 

modo de burla hacia ese lugar que no se prevé conocer66. ¿Puede esto suponer una liberación? ¿Una resistencia 

ante la supuesta rigidez del aparato? ¿Puede esta rigidez ser quebrantada? Esta idea permite la apertura de un 

campo de acción, de juego. Se autoriza de forma indirecta a sobrepasar ese camino establecido, y generar otras 

vías de acción alternativas, fijadas por el propio usuario. Para explicar mejor este concepto, podríamos valernos 

de los casos citados en la genética computacional y el transhumanismo. Modos alternativos de establecer un 

discurso, bien relativo al genoma humano o al discurso artístico. El enfoque del juego, determina el producto 

final y su posible transgresión frente a la supremacía de la máquina.

 

Como se puede observar, fueron muchos los que se adentraron en esta discusión. Una discusión que llega a 

nuestros días, sobre un posible adormecimiento o una potenciación en el individuo. Todavía no hay consenso  

sobre el efecto que la técnica y la tecnología tiene sobre  el ser humano. Algunos pueden seguir la línea 

de Benjamin y Flusser, entendiendo que el juego con las máquinas pueden favorecer su autonomía. Una 

demostración de la curiosidad y la imaginación del individuo, capaz de burlar la perfección y hermetismo de 

la máquina. Mientras que los detractores de esta idea dirán que la inserción de las herramientas tecnológicas, 

64 <https://www.xataka.com/investigacion/biologia-computacional-asi-como-esta-ciencia-aspira-a-resolver-algunos-grandes-problemas-huma-
nidad>. Biología computacional: así es como esta ciencia aspira a resolver algunos de los grandes problemas de la humanidad, Xataca [https://
www.xataka.com/], [acceso el 26-09-20].
65 <https://i-d.vice.com/es/article/xwnkwk/manel-de-aguas-ciborg>. Manel de Aguas, el artista ‘propioespecie’ que se implantará un órgano para 
percibir el clima, Vice [https://i-d.vice.com/es], [acceso el 26-09-20].
66 <https://riuma.uma.es/xmlui/bitstream/handle/10630/8829/Soto%20Calder%C3%B3n.pdf?sequence=1>. Las imágenes en el pensamiento de 
Vilém Flusser, [En línea], [acceso el 27/09/20]
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provoca un atontamiento de forma colectiva. Frente a estas posturas, la pregunta cae por su propio peso: 

¿Estamos dominados o liberados por la técnica? ¿Puede el individuo despertar de su letargo? ¿Tiene esta 

pregunta, acaso, una respuesta? Posiblemente no. Existen tantas respuestas como formas de vida. Los amplios 

modos de ver que se desbordan a partir de estas introducciones, permiten que ambas tendencias cohabiten. A 

continuación, la idea sobre la potenciación del individuo será abordada como una posible politización en el 

arte. 
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	 En el plano teórico, estas preguntas han sido recurrentes: ¿Puede dotarse el arte de una carga 

revolucionaria? ¿El arte en comunidad tiene un carácter político? ¿La introducción de la tecnología, nos 

adormece o nos despierta? Estas preguntas podrían ser demasiado generales como para responderlas de forma 

inmediata. Por ello, a lo largo de este apartado, se tratará de afinar sobre esta cuestión.

 

En primer lugar, es interesante retomar de forma superficial el concepto de imaginación flusseriana. A partir 

de su idea sobre la retención de la información en la consciencia del individuo, en un lugar privilegiado y 

personal67, se pueden desarrollar otros conceptos que conviven con la capacidad de imaginar. Se podría decir 

que esta idea va implícita en la potenciación del ser humano. La asimilación de la información requiere de 

una apropiación para llegar al entendimiento. Necesita ser estudiada y relacionada para llegar a conclusiones 

propias. Por lo que a ese contenido se le añaden capas de información nuevas, introducidas por el usuario. 

Un pensamiento crítico en potencia, que se puede desarrollar usando las herramientas de forma adecuada. El 

desarrollo de este depende del consumo que se haga de los avances técnicos y, en la temporalidad que se atañe, 

de los tecnológicos. En la red, las cantidades ingentes de imágenes pueden hacer que el individuo caiga en 

la procrastinación diaria. Es decir, visualizar estas imágenes de forma mecánica y superficial, sin un análisis 

posterior. Sin embargo, existe otro tipo de consumo. 

El formato digital provoca una recepción diferente en la que el emisor ejerce una fuerza diferente en su 

receptor. Ante las cantidades ingentes de información, el lector deberá seleccionar aquella que le es útil y le 

interesa, y ello debería implicar un acto crítico en el discernimiento de las capacidades y los beneficios que 

esa información tiene para su nuevo usuario. Este cambio que afecta a la información también es interesante. 

En su camino del emisor al receptor la información puede ver la estructura que el primero le ha otorgado 

quebrada a la voluntad del segundo. En efecto, el receptor tiene el poder de transformar la información que 

recibe, renovando su estructura: puede variarla, destruirla, incluso ignorarla en parte. ¿Puede este acto, aparte 

67 Flusser, V. (1990), La imaginación técnica en Vilém Flusser y la Cultura de la Imagen (2016), 1º Edición. Ediciones UACh. Valdivia, Chile. 
pp. 120-124.

4.2  DE LO QUE SE COME SE CRÍA
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de crítico, calificarse como creativo? 

De alguna forma, se inaugura una creación conjunta: el emisor y el receptor compartirán espacio de producción. 

De forma elegante, Brea enuncia que “el lector también produce”68. Puesto que el resultado siempre es 

diferente, dependiendo de la atmósfera del espacio en la que se desarrolla. Siguiendo con la teoría de este 

filósofo, Brea llega a afirmar que en este espacio de producción colectiva, “no hay una recepción pasiva, 

consumo que sea meramente consumo. Pues en efecto toda idea —todo conocimiento— se produce de nuevo, 

y como por segunda vez, en el propio espacio del receptor donde (...) ha de ser —para conocido, pensado— re-

creado.69” Por lo que ya no habrá un consumo como tal, sino un consumo creativo. Interesa el giro que el acto 

creativo protagoniza. Éste dejará de ser unidireccional, para ser pluridireccional. Se produce una polifonía: 

una producción colectiva y distribuida en la red, salpicada por los diferentes ecos que se involucran en el 

pensamiento comunitario. 

La posibilidad de expresarse grupalmente en la red genera una consciencia sobre la importancia de la voz 

anónima. Aquí no hay jerarquías sobre el peso de los diferentes emisores. Bajo esta perspectiva, se produce 

una emancipación sobre la idea de individualidad productora, y con ello, un empoderamiento de la expresión, 

tanto personal como artística. Es muy difícil hablar de libertad: ¿hasta qué punto las acciones son libres? 

¿En qué medida podemos afirmar que las decisiones nacen de uno mismo? Sin embargo, cuando las acciones 

se desarrollan de forma colectiva, se abre un terreno potencialmente fértil en la toma de control. Es decir, 

agruparse en comunidades afines, evidencia la necesidad de diálogo y de intercambio de intereses.  En el 

contexto virtual, se permite una comunicación sin intermediarios, y los sujetos, distantes solamente en el 

plano físico, pueden desarrollar estrategias personales de comunicación, artísticas e incluso de resistencia 

hacia ciertas situaciones consideradas como opresivas. Es el caso de Code of Conscience (2019) (Figura 5) un 

software de código abierto que restringe el uso de vehículos pesados en las zonas terrestres protegidas. Este 

será uno de los casos de estudio abordados en el proyecto curatorial. 

Esta reflexión, redirige las preguntas hacia las premisas iniciales: ¿Es la creación producto de la inspiración?¿Un 

talento cedido por la naturaleza? Si el autor kantiano, se relaciona con la creación de la belleza y la contemplación 

ensimismada, su antagonista, el creador colectivo, ¿a qué se podrá relacionar? Tal vez, ¿a la producción crítica 

68 Brea, J. (2007), Mind Economy en cultura_RAM, Mutaciones de la cultura en la era de su distribución electrónica, 1º Edición. Editorial 
Gedisa. Barcelona, España. p. 27.
69 Ibidem.
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en grupo? El mecanismo resultante de la unión entre arte, ciencia y tecnología, más amplio y participativo, 

¿puede crear un tipo de inteligencia colectiva? 

Como se vio en los antecedentes teóricos sobre la figura del Autor, la concepción de la creación se relacionaba 

con la inspiración divina. Por ello, la visualización de la obra portaba una actitud frente a la misma —¿Por 

cuánto tiempo se tendrá que permanecer frente a La obra?— ¿Es que hay una respuesta a esto? Incluso, 

una actitud fetichista a causa de compartir espacio con el producto de ese artista como forma psicológica 

particular. Esto puede ser un efecto de la idea de genio creador. Es decir, cuando se piensa que la obra y su 

aura70 merecen cierto homenaje su vinculación es estrictamente emocional. Por ello, se restringe la libertad 

durante la contemplación, debido a una actitud que se aspira alcanzar: una búsqueda por emocionarse, de 

alcanzar el éxtasis aurático debido al estado de ensimismamiento que provoca la obra fascinante. Con el 

estallido del pop, los nuevos idolillos a admirar pueden mutar en favor de los objetos que se reiteran en la vida 

diaria:  como el packaging en el caso de las Cajas Brillo (Warhol, 1964) o la belleza de lo cotidiano con My 

Bed (1998) de Tracey Emin. En este caso, el carácter votivo, casi religioso del que se hablaba en un inicio, 

comienza a solaparse con otros caracteres, caracteres en los que se involucran cuestiones relativas al gusto 

personal del individuo. 

En este punto, la naturaleza del arte digital se contrapone a ciertas cuestiones. Siguiendo la propuesta de 

forma literal, ¿el arte digital podría ser aurático? En relación a su “aquí y ahora”, difícilmente. Muchas veces, 

se requiere de un mediador, un dispositivo. Además, en el contexto pandémico actual, a causa del Covid 19, 

se privilegia una lejanía en la recepción de la obra, remarcando una distancia contemplativa. Esto se junta con 

otras de sus premisas: los ya citados desencadenantes históricos y movimientos artísticos que lo precedieron,  

originaron diversas variantes que disocian con la idea de que el arte debe ser bello. El propio formato digital, 

se presta al juego, a la experimentación de la que hablaba Flusser. Un anhelo por desentrañar al aparato en 

beneficio del individuo. 

La amalgama entre arte, ciencia y tecnología provoca una reivindicación de lo cotidiano, algo así como una es-

tetización de la misma. Esta puesta en escena, reivindica formas de habitar diferentes que pueden albergar todo 

tipo de connotaciones: la suciedad de lo cotidiano, el desorden, lo feo… Se reclama una identidad diferencial, 

70 Como se ha mencionado a lo largo del texto, Benjamin se refería al aura en relación a una contemplación burguesa del arte. Una contempla-
ción que se tenía que efectuar in situ para poder alcanzar el aura de la obra. Por ello, esta idea se alejaba de un tipo de arte accesible a más gente, 
y beneficiaba a un tipo de receptor determinado. Según Benjamin, un receptor dentro del circuito contemplativo burgués. 
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que puede alejarse de la belleza estándar de los contextos institucionales y académicos. Esto se acompaña de 

herramientas que permiten su desarrollo: el selfie es un instrumento recurrente como una forma de entender el 

contexto en el que se enclava su protagonista. A la comprensión del contexto, le acompaña la puesta en prác-

tica, como puede ser el autorretrato, en este caso, o la representación de un espacio personal como un elogio 

de lo propio.

¿Y si la contemplación es la verdadera ensoñación? Se podría decir, que el estado bucólico que se pretende, 

deja absorto a aquel que lo atraviesa y esto puede olvidar temas que afectan directamente al individuo.  Con la 

apertura de las RRSS, como twitter o blogs personales o la pulsión del free knowledge, el individuo se puede 

involucrar con los temas de actualidad. Esto supone una apertura de miras, un intercambio entre diferentes 

mentes e ideas, y un posible inicio para acabar con esa actitud impuesta frente al arte y, por consiguiente, 

la vida. Con la apertura de los espacios personales digitales, la denuncia está permitida; la voz anónima se 

puede expresar hacia aquello por lo que no se siente representada. Esta idea de la voz anónima se consigue 

en la red. A su vez, muta en una voz polifónica, colectivizada, frente a las influencias de las que se nutre. El 

anonimato está directamente relacionado con la denuncia. El hecho de inscribirse en la red como una persona 

indeterminada, puede favorecer la enunciación de un problema. A su vez, tener el ejemplo de esas voces que 

se pronuncian, provoca un efecto dominó e inspira al resto de la comunidad. Es el caso de Be Water (2019) 

(Figura 2), una comunidad digital originada en China, que nació con la aprobación de una ley de extradición 

la cual originó una gran indignación pública. A partir de campañas crowdsourcing, peticiones en línea, uso de 

las redes sociales o transmisiones en vivo de varios eventos, que influyó en la retirada de esta ley. 

Llegados a este punto, cabría preguntarse por qué la colectividad tiene un carácter político y por qué en la idea 

de grupo va implícita la protesta. A pesar de concordar en afinidades, cada individuo es diferente a pesar de 

tener rasgos comunes inscritos a concordancias de lugar, tiempo o pensamiento. Esto evidencia una riqueza 

cultural y con ello, genera un debate interno en la nueva comunidad sobre ciertas problemáticas que se puedan 

advertir en el contexto común. La puesta en común de un problema, puede evidenciar que esa preocupación 

afecta a más individuos: Agruparse en sensibilidades afines permite la puesta en práctica de soluciones. Este 

sería el tipo de consumo —creativo, activo y colectivizado— que entraña un carácter político. ¿Este consumo 

en red puede despertar a los usuarios de su letargo automático? El arte digital supone una herramienta 

favorable para la resolución de ciertas problemáticas: une a personas, independientemente de la distancia, 

la comunicación es directa y el propio formato de creación permite una difusión directa e internacional. Es 
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el caso de Ghana Think Thank (2006) (Figura 6), proyecto lanzado por un colectivo artístico internacional 

y donde la comunicación se realiza a través de la web. Este proyecto (explicado más detalladamente en el 

desarrollo práctico del proyecto), promueve que el denominado tercer mundo, intervenga en la vida y las 

posibles problemáticas de las personas que viven en el llamado mundo desarrollado. Se cuestiona quién es 

“necesitado” a la vez que se superan estereotipos.

La polifonía que se genera en red, advierte los diferentes matices que un discurso puede albergar, tintes de 

diferentes usuarios. Como se ha ido reflexionando a lo largo del escrito, el adormecimiento de la tecnología 

coexiste con la autonomía intelectual que las mismas herramientas permiten. Sin embargo, el camino a seguir 

será responsabilidad del usuario. Un consumo creativo exigirá que la recepción de información libre en la red 

provoque una reflexión posterior y, tal vez, un posible diálogo con comunidades dirigidas a esas reflexiones. 

Acción contrapuesta a una contemplación pasiva, planteada como la posible ensoñación. Esto nos redirecciona 

al título del subapartado, puesto que de lo que se come se cría.
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	 La investigación que se ha ido desarrollando a lo largo de estas páginas, es la justificación teórica de un 

proyecto similar: un reflejo teórico del proyecto curatorial final. A lo largo de este escrito se reflexiona sobre la 

autoría, o la construcción de la misma, y su relación con las circunstancias tanto sociales como de producción 

como las desencadenantes de un alejamiento hacia este concepto. ¿De qué forma muta el ente productor en el 

contexto de los medios digitales y en red? ¿Qué ocurre cuando el arte y la información es accesible a una gran 

parte de la población mundial? Tomando los dos polos de reflexión, tanto los que defienden su pervivencia como 

los que la niegan, se ha pretendido considerar la figura que cohabita con el hasta ahora, ente monopolizador; 

el Autor o artista institucionalizado. Esta nueva figura, evidenciada en nuestro contexto actual, se refiere a las 

comunidades generadas en red. El resultado es una amalgama artística entre usuario y artista o la colaboración 

entre diferentes usuarios. Puesto que el espacio digital se presenta como un lugar enriquecedor en la creación 

de nuevas narrativas y en el desarrollo de una comunicación colectiva y anónima, el ‘espectador’ abandonará 

esta categoría de naturaleza restrictiva en beneficio de una co-creación.

En el desarrollo de la presente investigación, se revisan alguno de los debates que han sido objeto de estudio 

en torno a este tema. Puede que uno de los derbies más sonados en la historia de la filosofía contemporánea 

fuera el de Walter Benjamin y Theodor Adorno, si se me permite formularlo así. ¿Se produce una politización 

del arte o una estetización de la política? La postura de este escrito respalda la existencia de ambas formas 

de relación: la pasivización a causa de los dispositivos convive con la emancipación que dichas herramientas 

permiten. Sin embargo, la tendencia desarrollada defiende esta última como un proceso necesario en el 

establecimiento de un arte politizado. Así bien, esta emancipación, se referirá a una toma de control sobre 

5  

DESARROLLO PRÁCTICO:
SIBLINGS, 
COMUNIDADES EN RED

5.1  CONCEPTO Y JUSTIFICACIÓN
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las formas preestablecidas de diálogo público y de reflexión. Puesto que la existencia de plataformas como 

blogs, o RRSS como twitter o Instagram, benefician una intercomunicación personal, que puede generar un 

proceso recíproco en el que la conciencia y el conocimiento de las personas activas en la red se retroalimenta. 

La perspectiva se amplía; se reconoce la alteridad, se tiene en cuenta el punto de vista de quien opina, y se 

reivindican identidades diversas, identidades solapadas, identidades no normativas. Este proceso evidencia la 

necesidad de diálogo y de aunar puntos de vista frente a temas afines. Por lo que la materialización de este 

proceso, tanto física como intangible, es accesible a través de la politización del arte. 

Siblings (https://siblingscommunity.wixsite.com/siblings) pretende explotar este concepto. El proyecto práctico 

intentará ir más allá de la mera contemplación artística y de una ejecución por amor al arte. Se basará en una 

página web en la que se integre un foro. El foco de atención será el resultado creativo de las comunidades 

digitales en la web 2.0. Uno de los apartados de la página web, se basará en los casos de estudio. Es decir, se 

mostrará una selección de obras de producción comunitaria y con tintes políticos, realizadas en los últimos 15 

años. Estos ejemplos sobre el tema serán el punto de partida en la investigación. A parte de la documentación 

previa, esta será la parte curatorial del proyecto práctico: la selección de obras, creación de un espacio de 

(Figura 1)
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diálogo y la mediación entre la información recogida en la red. Esta mediación se refiere a la revisión del 

material escogido por los usuarios, con el objetivo de que los nuevos casos de estudio o los debates generados 

no se salgan del marco del proyecto: arte generado por comunidades digitales con tintes contestatarios. Con 

estas referencias, la idea es provocar un pensamiento crítico y alentar la creación de proyectos nuevos, tal vez, 

generados dentro de Siblings. Los casos de estudio se acompañan del foro, con la que se pretende evidenciar 

la capacidad comunicativa en comunidad e invitarla a ejercer su voz. Cualquier usuario interesado podrá 

compartir nuevos ejemplos artísticos, proyectos personales, inquietudes, reflexiones internas… con el fin de 

generar una comunidad digital de investigación y de puesta en práctica de proyectos.  

¿Cómo es posible convertirse en miembro? En la página web se ceden los datos de admisión: en la pestaña

“members”, se encuentra el email de referencia y la contraseña. La razón de usar una página web, en vez de 

una wiki, es por una cuestión estética. La plataforma wix ofrece accesorios dinámicos (cajas contenedoras, 

efectos...) que se ajustan más al carácter del discurso y facilitan la lectura y una interacción dinámica. Tener 

los datos de acceso, permitirá que la página sea editable por cualquier usuario de la nueva comunidad Siblings. 

Ellos podrán crear, modificar o añadir contenido. Además, en este apartado se incluirán las instrucciones sobre 

cómo añadir entradas o comentarios. 

El término anglosajón Siblings, se traduce al castellano como hermanas y hermanos. Es interesante incidir en 

el concepto de fraternidad como uno de los objetivos a desarrollar. Además, la selección del mismo se debe a 

su carácter asexuado, puesto que uno de los objetivos es que cualquier persona interesada se vea involucrada, 

independientemente del género, raza o nacionalidad. Esta última se evidencia con el uso del anglicismo 

Siblings, y remarca la ambición por configurarse como un portal de investigación y diálogo internacional. 

 

Entre los objetivos principales, destacaría ejercer el derecho a la denuncia. Un espacio de debate, intercambio 

de información, de conocimientos y de material artístico. Con esto, se busca reforzar la empatía, reconocer la 

alteridad, no sólo con el propio formato que beneficia este concepto, sino con el discurso que se promueve, tanto 

político como fraternal. Siblings quiere configurarse como un lugar de intercambio y lanzamiento de acciones 

emancipadoras, en las que delimitar lo que se quiere como sociedad y lo que no. Esto se pretende conseguir 

en el foro, donde se lanzarán una preguntas de base, que den las referencias sobre el carácter de la plataforma. 

Un carácter establecido que también pretende ser moldeado hacia los intereses de los usuarios. En este punto, 

al usuario interesado se le pide responsabilidad y seriedad con el tema. En el caso de que el tono desbordase 

la temática planteada, la información se mantendría como testimonio: una vez que la plataforma forma parte 
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de la nube, ésta pierde su propiedad y la forma que adopte será resultado de sus nuevos “propietarios” y el 

ejercicio curatorial que realizan. 

La elección de este formato se debe a su adecuación con el discurso teórico: el proyecto se desarrolla en red 

y está permanentemente activo. Además, encaja con la situación pandémica actual y permite el desarrollo de 

la investigación de forma segura. El formato de la mayoría de las obras, desarrolladas en la red, incitaron a 

materializar el proyecto de la misma forma en la que nació la reflexión. Resulta paradójico: reflexionar sobre 

comunidades digitales mientras el proyecto se convierte en una. Aún así, la explicación se completa con la 

selección de obras, detallada a continuación. 
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BE WATER (2019)
Hong Kongers. Activismo Digital.

Una ley de extradición aprobada en Beijing había provocado una gran indignación pública. Por ello, cientos de 

miles de personas salieron a las calles, protagonizando semanas de protesta y desobediencia civil haciéndose 

eco en todos los noticiarios del mundo. El proyecto de ley finalmente se retiró en septiembre de 2019, pero 

esto no frenó la fuerza de la protesta. La tentativa de ley fue el detonante de una fuerte reivindicación social, 

la demanda de una serie de reformas y una investigación exhaustiva de varios casos de presunta brutalidad 

policial.

Las tecnologías digitales jugaron un papel clave en este movimiento de protesta. En poco tiempo, se formó una 

“comunidad digital”, que apoyó a los manifestantes en primera línea, organizó campañas de crowdsourcing y 

peticiones en línea, usó las redes sociales para la verificación de hechos y la presentación de informes, realizó 

transmisiones en vivo de varios eventos, puso sitios web en línea, etc.

De esta forma, los “hongkoneses” tratan de establecer nuevos estándares para el accionismo digital. Las 

lecciones son difundidas para iniciar un diálogo necesario sobre cómo la cultura digital configura nuestra 

práctica de responsabilidad ciudadana, ahora y en el futuro.

(Figura 2) 
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BITSOIL POPUP TAX & HACK CAMPAIGN 
(2019)
LarbitsSisters. Instalación y sistema de impuestos alternativo.

La Campaña de Impuestos y Hack de BitSoil Popup es una obra de arte digital que toma Internet como 

plataforma de difusión. En esencia, la obra es una campaña digital que despliega su actividad tanto en línea 

como fuera de línea. El proyecto se basa en una interacción entre unos mecanismos robóticos situados en 

Twitter que rastrean los datos y, por consiguiente, la cantidad de trabajo ejercicio por los usuarios en la red. 

La extracción de estos datos, dialoga con una instalación interactiva fuera de línea que transforma esos datos 

en impuestos. Esta serviría como una herramienta crítica que trata de restablecer el equilibro en la economía 

digital y sus tendencias por concentrar la riqueza en las manos de grandes empresas tecnológicas.

 

(Figura 3) 
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La campaña reclama un impuesto sobre los datos de los usuarios para dar forma a una nueva visión de 

redistribución de la riqueza. El proyecto trata de entrenar a un ejército de robots recaudadores de impuestos 

para detectar, recolectar y minar los bitsoils —estos datos que generan riqueza y a los que el usuario puede 

acceder— en los datos producidos por los usuarios en Twitter. El término bitsoil (un poco de tierra), jugará con 

el término bitcoin o moneda virtual, como una forma de hackeo y recuperación del espacio y economía virtual. 

 

Cuando uno de estos bitsoil es detectado, un tweet con un video aparece en la cuenta del usuario y lo redirige 

a la plataforma online de la campaña. Allí un bot le invita a participar en la redistribución de la riqueza: podrá 

crear su propio bot recaudador de impuestos que se unirá al ejército de robots fiscales dedicados a engañar a 

las empresas de tecnología fiscal. Este procedimiento puede repetirse sin cesar.

 

En el sitio web bitsoil.tax se invita al participante a iniciar varias acciones, desde reunir información sobre la 

campaña del impuesto sobre el bitsoil, hasta la minería de bitsoils, para generar sus propios robots recaudadores 

de impuestos equipados con un conjunto de acciones a realizar. Estas acciones pueden incluir el envío a 

intervalos regulares de una tarjeta postal de reclamación de impuestos a los directores generales de los 10 

mayores empresas de la tecnología o al Primer Ministro de su elección, o invitar a sus amigos a unirse a la 

campaña. 

(Figura 4) . Instalación del proyecto Bitsoil Popup Tax & Hack Campaign.
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CODE OF CONSCIENCE (2019)
Colaboración entre ONGs. Software de código abierto

Actualmente y a pesar de su condición como “zona protegida”, un tercio de las reservas naturales del mundo 

están amenazadas por la actividad humana. Bajo el eslogan: “Es difícil impedir que los humanos destruyan 

nuestro planeta, pero podemos detener las máquinas que utilizan”, Code of conscience colabora con las ONG 

de todo el mundo, lanzando una actualización de software de código abierto que restringe el uso de vehículos 

pesados en las zonas terrestres protegidas.

 

El código utiliza la información de la Base de Datos Mundial de las Naciones Unidas sobre Áreas Protegidas, 

actualizada constantemente por las ONG, los gobiernos y las comunidades locales. Utilizando el GPS a bordo 

de los vehículos, el código detecta cuando una zona protegida ha sido violada. Cuando una máquina entra en 

una zona protegida, el sistema restringe automáticamente su uso. Para simbolizar la viabilidad de implementar 

el Code of conscience a bajo costo en cualquier máquina, se desarrolló un pequeño chip con GPS, 4G y 

almacenamiento de datos con el propio código.

(Figura 5) 
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GHANA THINKTANK (2006)
Christopher Robbins, John Ewing and Matey Odonkor, Maria Del Carmen Montoya. Red 
global de ThinkTanks (laboratorios de ideas).

Ghana ThinkTank es un colectivo internacional que “desarrolla el primer mundo” dando la vuelta a las 

dinámicas de poder tradicionales. En la práctica, Ghana ThinkTank promueve que el denominado tercer 

mundo, intervenga en la vida y las posibles problemáticas de las personas que viven en el llamado mundo 

desarrollado.

Primero, se recopilan los problemas de las comunidades de los Estados Unidos y Europa, y se envían a los 

grupos de reflexión creados en las comunidades “en desarrollo”. Los grupos de reflexión -que incluyen un 

grupo de mecánicos de bicicletas en Ghana, refugiados sudaneses que buscan asilo en Israel y un grupo de 

niñas encarceladas en el sistema penitenciario de Boston, entre otros- proponen soluciones, que luego se 

aplican en el “primer mundo”.

 El innovador enfoque del arte público y participativo de Ghana ThinkTank revela puntos ciegos entre culturas 

que de otro modo estarían desconectadas y cuestiona las suposiciones sobre quién es “necesitado”. Este 

proceso ayuda a las personas a superar sus propios estereotipos, al tiempo que se exponen los estereotipos que 

otras culturas tienen sobre ellos.

(Figura 6) 
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GLACIATOR (2017)
Joaquín Fargas. Instalación robótica.

Estudios recientes muestran que el derretimiento del hielo causado por el calentamiento global podría provocar 

otros efectos, sumados al inclemento del nivel del mar: podría despertar virus congelados. Un tema que, 

actualmente, nos afecta frontalmente. Desde 2003, se han encontrado grandes virus instalados en el permafrost, 

una capa de suelo en el Ártico que suele estar permanentemente congelada. El aumento de las temperaturas y 

el derretimiento del hielo podrían ver la reaparición de antiguos virus mortales. Parece que todo tipo de virus 

causantes de infecciones podrían descongelarse a medida que el mundo se calienta.

Glaciator es una instalación situada en la Antártida, que está compuesta por uno a cuatro robots solares que 

ayudan a comprimir y cristalizar la nieve, transformándola en hielo que se fija a la masa del glaciar. La misión 

de estos robots es ayudar a acelerar el proceso de formación de hielo en los glaciares, permitiéndoles crecer 

con la adición de nieve, recuperando la masa que perdieron como resultado del derretimiento del hielo. 

El proyecto es obra de Joaquín Fargas. De entre los casos de estudio, este es el proyecto que difiere sobre el 

concepto de creación comunitaria. Sin embargo, se consideró incluirlo en el proyecto como un ejemplo de 

manufactura individual con beneficios para la comunidad.

(Figura 7) 
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INDIGEMOJI (2018)
Graham Wilfred Jnr, Phillip McCormack, Emma Stubbs y Colleen Powell. Lote de emojis de 
la comunidad Arrernte.

960 jóvenes participaron en un curso de dibujo, diseño, fabricación, experimentación y discusión del lenguaje. 

El curso fue impartido por un grupo de artistas indígenas, Graham Wilfred Jnr, Phillip McCormack, Emma 

Stubbs y Colleen Powell, gracias al apoyo de inDigiMOB, una asociación de inclusión digital. 

De esos cursos surgió Indigemoji, un lote de 90 emojis que representan la vida, la cultura y el idioma de 

la comunidad Arrernte en Australia Central. Cada uno tiene un nombre Arrente, el idioma tradicional de 

la comunidad indígena. Una forma de presenver su nombre, y por consiguiente, su memoria, a partir de la 

refresentación emoji.

La gestión y creación de emojis está estrechamente controlado por Consorcio Unicode, que decide cuáles son 

incluidos y cuáles no. Muchos, como la bandera aborigen, son rechazados. Con esto, se abre la pregunta: ¿por 

qué los emojis sufren censura?¿son colonizadores?

Este proyecto quiere que el resto de poblaciones locales, interesadas en promover la memoria colectiva y 

la preservación de sus rasgos identitarios, incluyan su idioma y cultura en la tecnología como un arma de 

resistencia y memoria. 

(Figura 8) 
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MINE KAFON (2014)
Massoud Hassani. Drones.

Según el Monitor de Minas Terrestres, se estima que hay 110 millones de minas terrestres activas en todo el 

mundo que afectan a la vida de casi mil millones de personas. Desafortunadamente, localizarlas no es tan fácil 

como colocarlas en el suelo, lo que hace que la detección y remoción de minas terrestres sea un gran problema. 

La búsqueda de las minas se hace de forma manual, lo que supone un gran riesgo a las personas que se ofrecen 

voluntarias. Además, estos métodos osn muy costosos lo que muchas veces dificulta su ejecución. 

Pero, ¿qué pasaría si existiera una solución que pudiera estar disponible a un costo menor del que se necesita 

para estudiar los terrenos con los métodos tradicionales? ¿Qué pasaría si tal solución fuera considerablemente 

más rápida, y no pusiera en riesgo ni una sola vida humana o animal? El Sistema de Drones de Minas Kafon 

(MKD), es una solución ideada por los hermanos holandeses-afganos Massoud y Mahmud Hassani. El 

proyecto consta del uso de drones para inspeccionar extensiones enteras de tierra, donde se puede detectar con 

facilidad minas terrestres, señalando su posición en un mapa en 3D. Una vez localizada la mina, los drones —

vehículos seguros debido a que no están tripulados— provocan su detonación mientras que ofrecen un proceso 

de detección fácil de implementar: 10 veces más rápido y 40 veces más barato que los métodos actuales. El 

objetivo de Mine Kafon es limpiar todas las minas terrestres de todo el mundo en un plazo de 10 años.

(Figura 9) 
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PARTICIPEDIA (2011)
Archon Fung (Escuela de Gobierno Kennedy, Universidad de Harvard) y Mark E. Warren 
(Departamento de Ciencias Políticas, Universidad de Columbia Británica). Plataforma de 
crowdsourcing.

Participedia es una plataforma de crowdsourcing para investigadores, activistas, profesionales y cualquier 

persona interesada en la participación pública y las innovaciones democráticas. Esta plataforma permite una 

colaboración abierta y distribuida. Su formato, publicado bajo una licencia Creative Commons, es fácilmente 

accesible y editable por cualquier usuario. 

Una vez dentro, la plataforma permite la catalogación de información y la comparación con procesos de 

participación política alrededor del mundo. Se ofrece una base de datos con capacidad de búsqueda de 

contenidos relacionados con la participación pública mundial. El objetivo es que la muestra de esta base de 

datos, métodos de acción, organizaciones y recursos explicativos, sirvan como punto de partida en posibles 

investigaciones de los usuarios, lectura por pura curiosidad, y apertura de un campo de acción en el que 

involucrarse con la comunidad Participedia. 

 La plataforma fue diseñada en colaboración por una asociación internacional de investigación para conectar 

y reforzar su trabajo sobre la democracia participativa con el conocimiento de origen público. 

(Figura 10) 
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QUIPU PROJECT (2015)
Activistas peruanos. Documental interactivo.

En la década de los 90, durante sus 10 años como Presidente del Perú, Alberto Fujimori lanzó un nuevo 

Programa de Planificación Familiar basado en la esterilización de 272,028 mujeres y de 22,004 hombres en 

solo 4 años.

En su mayoría, las personas afectadas provenían de comunidades indígenas situadas en las zonas rurales 

de Perú. El testimonio de estas personas, declaraba que la realización de estas acciones fue sin un debido 

consentimiento. Muchos de ellos son analfabetos o sólo hablan quechua, por lo que la protesta en las 

instituciones del estado peruano se vio dificultada, puesto que estas entidades funcionan casi exclusivamente 

en español. Tras la dimisión de Fujimori en el 2000, la rebelión comenzó, llegando a nuestros días. Después 

de casi dos décadas aún siguen en la búsqueda de justicia.

Los quipus son cuerdas anudadas que fueron usadas por los Incas y antiguas civilizaciones andinas para 

transmitir mensajes complejos. Este documental interactivo es una interpretación contemporánea de este 

sistema. A través de una línea de teléfono conectada a la web, los testimonios de alrededor de 150 víctimas 

han sido recolectados. El objetivo es que el número de testimonios crezca con el tiempo y se conecte con el 

resto de voces para construir una comunidad de apoyo. Este archivo de memoria colectiva, pretende que la 

violencia de esta historia no sea olvidada para que este tipo de abusos no se vuelvan a repetir.  

(Figura 11) 
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THE SYRIAN ARCHIVE (2013)
Colectivo de artistas internacionales. Plataforma de documentación visual.

The Syrian archive tiene por objetivo apoyar a los investigadores, defensores, periodistas y reporteros de los 

medios de comunicación en sus esfuerzos por documentar las violaciones de los derechos humanos en Siria 

y en todo el mundo mediante el desarrollo de nuevos instrumentos de código abierto, así como proporcionar 

una metodología transparente y reproducible para reunir, preservar, verificar e investigar la documentación 

visual en las zonas de conflicto.

 

Esta documentación visual de las violaciones de los derechos humanos pretende ser transparente, detallada 

y fiable. Fundamental para contribuir positivamente a la reconstrucción y a la estabilidad después de los 

conflictos geopolíticos tratados en la plataforma. Esa documentación puede humanizar a las víctimas, reducir 

el espacio para la disputa sobre el número de muertos, ayudar a las sociedades a comprender los verdaderos 

costos humanos de la guerra y apoyar los esfuerzos de verdad y reconciliación.

(Figura 12) 
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WATCH THE MEDITERRANEAN SEA (2014)
Red de organizadores, activistas e investigadores. Plataforma cartográfica en línea.

Watch The Med es una plataforma cartográfica en línea para vigilar las muertes y las violaciones de los derechos 

de los migrantes en las fronteras marítimas de la UE. Actualmente, el proyecto cuenta con la participación de 

una amplia red de organizaciones, activistas e investigadores.

A través de la cooperación transnacional con organizaciones que abogan por los derechos de los inmigrantes, 

WatchTheMed tiene como objetivo documentar las muertes y violaciones que son el producto estructural del 

régimen fronterizo militarizado del sur de Europa. El mapa en línea permite situar físicamente los incidentes 

a través de la compleja geografía jurídica y política del Mar Mediterráneo. Gracias a los relatos de los 

supervivientes y los testigos, pero también al análisis de las corrientes oceánicas, los vientos, los datos de los 

teléfonos móviles y las imágenes de satélite, es posible determinar en qué zona de búsqueda y salvamento se 

produjo un incidente, así como mostrar otras embarcaciones que se encontraban en las proximidades de las 

personas en peligro. La espacialización de esa información es esencial para determinar la responsabilidad de 

las infracciones en el mar.  

La documentación generada por WatchTheMed pretende apoyar la labor de las organizaciones que defienden 

los derechos de los migrantes, respaldar los derechos de los migrantes y de la seguridad en el mar, presionar a 

las autoridades para que respeten sus obligaciones en el contexto marítimo, apoyar las campañas en curso de 

los familiares de los muertos y desaparecidos en el mar, y apoyar los procedimientos legales contra aquellos 

que violaron los derechos de los migrantes.

(Figura 13) 
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	 La generación de comunidades digitales tiene un carácter subversivo sobre la figura individual del Autor. 

A lo largo de este trabajo, se han planteado ambas posturas como relatos paralelos de diferentes momentos 

históricos: el individual como un efecto de la era moderna y el prestigio de la figura única frente al desarrollo 

de narrativas colectivas en el plano digital. A este cambio de paradigma en el mundo del arte le subyace un 

carácter subversivo a la realidad de la era moderna, y pretende una reformulación de las subjetividades,  a partir 

de ahora colectivas. Los new media se plantean como un período incierto para la crítica y se reflexiona sobre 

el posible efecto que éste tenga sobre sus receptores. Bajo este efecto, se podría decir que las comunidades 

digitales y su inherente carácter colectivizador y —posiblemente— politizador, nace del malestar indirecto 

que provoca la pasivización y automatización de los aparatos digitales. 

 

La red y la comunidad se contagian en una simbiosis productiva. La una se beneficia de la otra en el desarrollo 

de un discurso común. A raíz de esto, se produce un traspaso significativo: la alta cultura es desplazada por 

la de masas. O por lo menos, se plantea una posible posición ecuánime sobre la presencia que ambas pueden 

tener. Habrá otros espacios, en el que la obra se pueda reconocer por criterios diversos al nombre. Estas nuevas 

tendencias, augurarán los nuevos caminos que tome la crítica y, con ello, la concepción de las masas. 

 

La presencia y creación en comunidad se pretenderá demostrar en Siblings, una comunidad en red. Una 

hibridación entre plataforma digital y foro, desarrollada de forma simultánea con la investigación: la una 

persigue ser el reflejo de la otra. Esta plataforma pretende llegar para quedarse y desarrollarse a partir de la 

involucración de usuarios interesados con el tema: comunidades digitales con carácter colectivizador. En el 

sentido desarrollado en la investigación, este carácter colectivizador hará referencia a tintes contestatarios y 

políticos, debido al afán resolutivo que el debate colectivo permite. 

CONCLUSIONES6  
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