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1. Introducción, justificación y conceptualización 
 

Samples: Un diálogo entre la tradición y la modernindad examina las distintas perspectivas 

artísticas y culturales desde las que observar el pasado. Este estudio plantea interrogantes acerca 

de la identidad creativa (individual y colectiva), la propiedad y la autoría; todo ello, analizado 

desde un punto de vista actual pero retrospectivo. Además, establece conexiones entre diversas 

disciplinas sirviéndose de los ejemplos de distintas obras pictóricas, escultóricas, musicales, 

audiovisuales y literarias con el fin de interpretar cuáles son los puntos de unión entre ellas en 

el plano de la herencia y la influencia. 

  

Para empezar, este trabajo consiste en una parte de investigación, con un planteamiento teórico 

sobre aspectos relacionados con el uso de referencias en el mundo del arte; y una parte práctica 

o de proyecto, en la que se desarrollará un pequeño teaser que servirá como síntesis de los 

aspectos analizados en el primer bloque. El vídeo intentará trazar un diálogo entre arte, cine y 

literatura mostrando los paralelismos entre imágenes elegidas en relación con las influencias 

que las unen. Esto llevará al espectador a preguntarse: ¿quién es el propietario de nuestras 

ideas?, ¿la tradición es un límite o un punto de partida?, ¿se puede robar un regalo? Haciendo 

encajar los elementos comunes de un número determinado de piezas, se tejerá un vídeo formado 

por un grupo de obras (dentro de otras obras) que lo acabarán convirtiendo en un conjunto de 

samples. 

  

En este punto, es preciso aclarar que los estudios literarios son un elemento transversal en la 

investigación del proyecto, ya que los hemos utilizado para reflexionar sobre cuatro temáticas 

clave: la tradición y la modernidad; la intertextualidad y la reescritura; la autoría; la 

originalidad; y el plagio. Nos parecía imprescindible abordar estas cuestiones para poder 

comprender el lugar de la reinterpretación y la apropiación en el marco actual. De esta manera, 

nos acercaremos a los samples desde un ángulo histórico-crítico, con un objetivo no solo 

explicativo, sino dialógico, a través de referencias canónicas, aunque también contemporáneas.  

  

Por este motivo, este trabajo hace una aproximación a la idea de tradición y, por consiguiente, 

analiza cómo está integrado el canon en nuestro imaginario colectivo. Nos planteamos 

cuestiones que tienen que ver con el valor otorgado a unas obras y no a otras. Esto afecta a 
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nuestra manera de entender el mundo, ya que, aquello que consideramos canónico está basado 

en unas ideas preconcebidas de las que es difícil deshacernos. Sin embargo, el recorrido artístico 

que presentaremos ha sido capaz de transgredirlas, cuestionarlas y reescribirlas para proponer 

narrativas propias. En definitiva, Samples: Un diálogo entre la tradición y la modernindad se 

nutre del desafío al pasado como una forma participativa y colectiva de entender el ejercicio 

artístico. 

  

2. Marco teórico 

2.1 Tradición y modernidad 

La idea de cultura implica la de tradición; un conjunto de costumbres, temas, destrezas, formas 

de conocimiento y opiniones comunes que se transmiten entre generaciones. ¿Es posible hablar 

de referencias sin mencionar el pasado? Lo que entendemos por tradición es un relato 

preestablecido. La tradición no es en sí misma, sino que se construye culturalmente. Cada 

presente crea, actualiza y revisa el pasado con el objetivo de escoger o destacar unas obras 

determinadas como referentes.  

La tradición se encarga de distinguir aquello que queda dentro y fuera del canon en función de 

los valores presentes de cada comunidad. El artículo de María José Vega (2003) Los estudios 

de tradición literaria nos advierte de los riesgos que comportan el estudio y la definición de 

tradición. Si la entendemos como un legado en sentido amplio, estaríamos poniendo el foco en 

la continuidad, hecho que plantea diversos problemas metodológicos que desarrollaremos a lo 

largo de este apartado. Vega se basa en la investigación What is Cultural History? de Peter 

Burke (2005), aunque profundiza en dos cuestiones clave: la idea de tradición del comparatismo 

clásico y la problemática de la topicidad de la escritura.     

El texto de Vega desglosa dos bloques críticos del siglo XX. El comparatismo clásico está 

liderado por la mirada estática de la tradición de E. R. Curtius en su texto Literatura Europea 

y Edad Media Latina. En este ensayo, Curtius (1976), citado en Vega, 2003) aporta una mirada 

supranacional a partir del tropo común de la lengua latina, demostrando así que este idioma 

compartido participa en la idea de “unión cultural”. Hemos de tener en cuenta que Curtius 
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pretende con esta investigación rehacer las fracturas que la Segunda Guerra Mundial había 

provocado.  

Es importante resaltar la continuidad y preservación como lugares comunes y seguir su rastro. 

Sin embargo, Curtius comete ciertos riesgos, señalados por M. José Vega, al simplificar 

metodológicamente su teoría. Cada vez que un autor se refiere tangencialmente a la tradición, 

hay una ideología presente, un aspecto que Curtius pasa por alto. Por otro lado, el autor solo se 

enfoca en la fuente de influencia de una obra en otra (por ejemplo, Dante utiliza a Virgilio como 

fuente), pero también se deben evaluar las dinámicas y las operaciones contextuales que 

enmarcan cada uno de los textos. 

En contraste, A. Warburg presenta una visión más dinámica en el comparatismo moderno. Vega 

opondrá el punto de vista de este auor con el de Curtius. Warburg ve la tradición como un 

conjunto de cambios, sin enfocarse tanto en los lugares comunes, ya que podrían limitar el 

análisis. Presta atención a la elocutio, la formulación retórica de las ideas (su apariencia externa 

y estructural). A diferencia de Curtius, Warburg entiende la tradición como un conjunto de 

cambios y como el bagaje cultural e ideológico en el que las obras están insertas. Busca 

comprender las dinámicas de los procesos de ruptura y transformación. Cuando un autor mira 

hacia el pasado para valorar su presente, hay una operación específica en juego. 

En el comparatismo contemporáneo, Foucault desempeña un papel fundamental. Según Vega 

(2003) su pensamiento y obra transformaron la mirada crítica de los estudios comparativos 

hasta el momento. Foucault habla de la verdad como un conjunto de enunciados creados por 

élites culturales, políticas y otras clases dominantes, que sirven para consolidar su posición de 

poder. También considera el discurso como un instrumento de relaciones de poder. La forma 

en que se explican las obras sigue siendo una forma de representación. Al poner el foco en algo 

concreto, dejamos de lado otras dinámicas. Es necesario analizar cómo los textos, cuadros o 

piezas artísticas se insertan en el discurso de las relaciones de poder, ya que la obra en sí misma 

es una forma de representación. 
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La tradición establecida a partir del canon 
 

Como hemos mencionado al principio, hablar de tradición es hablar de cultura y, en 

consecuencia, hablar de tradición y cultura requiere tratar la cuestión y la problemática entorno 

a la idea de canon.  En El cànon literari: cap a una definició operativa, Enric Sullà ofrece «una 

definición del canon aceptable desde el punto de vista teórico para espirar a una validez 

general» (Sullà, 2007). Mediante la negación de otras aproximaciones al término, Sullà se 

compromete a construir una nueva propuesta «mínima y operativa» que describa de manera 

clara y exacta el canon. Además, articula su punto de vista a partir de los errores y los aciertos 

de los diferentes contextos y críticos literarios que se han sumado a este intento por delimitar 

el significado del concepto: «Se trata de reducir un abanico de significados del término por tal 

de evitar que sea demasiado vago, abierto o discutible» (Sullà, 2007).  

Para empezar, establece un diálogo entre Fokkema (1966, como citado en Sullà, 2007) y 

Moerbeek (1996, como citado en Sullà, 2007). El primero utiliza la siguiente definición: «El 

canon es una selección de textos conocidos, que se consideran valiosos, se utilizan en la 

educación y sirven como marco de referencia para los críticos literarios». El segundo expresa: 

«Un canon es una colección de textos y escritores que son considerados valiosos por un grupo 

social o circuito literario, y que sirven como marco de referencia para esa misma comunidad o 

circuito literario (en publicaciones de dicho grupo social o circuito literario)». En este último 

planteamiento, no solo se precisa que el canon incluye autores y obras, sino que también resume 

su función a la de «servir de referencia a un grupo social o a un circuito literario» (Sullà, 2007).  

A pesar de que Sullà critica el matiz que Van Coller (1996, como citado en Sullà, 2007) ofrece 

en su definición de canon, es preciso incluirlo en tanto que también se preocupa de la cuestión 

referencial en el estudio de la literatura: «Un canon es una colección de textos que son 

considerados por una sociedad específica en un momento específico como valiosos y dignos de 

preservación. Estos textos funcionan como un punto de referencia para expresiones literarias, 

juicios y el estudio de la literatura». Sin embargo, Coller, además de obviar a los escritores, 

aspecto que Sullà considera imprescindible, introduce un factor determinista, subjetivo y poco 

operativo sobre la idea de canon: «no es lo mismo decir que son textos “valiosos y dignos de 

ser conservados” (refiriéndose a la definición de Moerbeek) que decir “ también sirven como 
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referentes”, Porque no son afirmaciones del mismo orden, dado que la primera es constitutiva 

del estatuto del canon y la segunda indica una función que depende del hecho de ostentar este 

estatuto» (Sullà, 2007). 

Por otro lado, Onofri (2001, como citado en Sullà, 2007) basa el valor canónico en la idea de 

tradición, pero no tiene en cuenta la comunidad que la conserva. Es preciso compararla con el 

punto de vista de Szegedy-Maszák (2001, como citado en Sullà, 2007): “una de las pruebas de 

la dependencia de la cultura del canon es que en la mayoría de las comunidades existen textos 

estándar que las personas deben haber leído, o más bien convivido con ellos, para ser 

consideradas educadas”. Vemos que hay una dependencia, no solo de cultura y tradición, sino 

de cultura y canon. De esta forma, el canon equivaldría a una biblioteca de textos que identifican 

o definen una cultura o periodo determinados. Segre, en cambio, distingue sutilmente el 

repertorio del pasado y del canon, obras y autores que se han seleccionados con unas 

intenciones concretas por la institución y la crítica literaria. 

Sullà cita también a Eva Brann como la autora de la definición más cercana a la que él 

introducirá en Canon Literario. Brann (1993, como citado en Sullà, 2007) propone: «el canon 

es una lista de libros que son altamente valorados, incluso reverenciados, por una comunidad 

estable de lectores». Esta aproximación, según Sullà, no es exacta, ya que utiliza comunidad 

para referirse a un grupo de lectores: «deja en un plano general la consideración o valoración 

por parte de la comunidad, aunque esto limita a los lectores» (Sullà, 2007). El término 

“comunidad” que se establece también en valoraciones anteriores plantea que hay un poder por 

parte de la sociedad de decidir cuál es el conjunto de obras valiosas e irrelevantes, aunque es, 

en primera instancia, la crítica la que se encarga de dictaminar qué puede formar parte del 

corpus de la literatura: « Ahora, si el proceso de selección es un aspecto del análisis teórico del 

canon, le corresponde al análisis histórico estudiar cómo se concreta en las dimensiones 

propiamente literaria e ideológica» (Sullà, 2007). Finalmente, Sullà propone: «el canon es un 

conjunto de obras y autores que una colectividad considera valioso» (Sullà, 2007). Así pues, se 

destacan tres elementos primordiales: el conjunto de obras o autores, el colectivo y el valor que 

se le concede a este.   
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En resumen, el canon está delimitado por las cuestiones sociales y políticas que enmarcan cada 

contexto literario y artístico. Nos centraremos, a continuación, en desarrollar la idea de “valor”, 

el último punto de la definición de canon que apunta Sullà. Según el mismo, el valor tiene 

sentido en términos de relación «según las cualidades o propiedades que caracterizan a un 

hipotético conjunto de objetos. La presencia de estas cualidades lo hacen digno de apreciación» 

(Sullà, 2007). En esta línea, “valor” se podría relacionar con el favor o servicio que una obra 

brinda a la cultura. Sin embargo, es la crítica y la autoridad que la colectividad le ha concedido 

a esta la que precisa los factores por los cuales un cuadro, un texto o un autor merecen estar en 

el centro de la cultura y otros no; resultado de un «proceso de selección histórico y empírico 

que excluye o rechaza una serie de obras y autores, y en cambio, admite y acepta en el canon 

un número limitado, reducido, de obras y autores» (Sullà, 2007). 

 

El conjunto de obras seleccionadas como importantes son el resultado de determinadas 

concepciones teóricas. A lo largo de la historia, un elevado nombre de obras ha sido silenciado 

porque no comulgaba con los valores políticos, sociales, religiosos o económicos de la época. 

En este sentido, nos podríamos aventurar a decir que los factores externos extraliterarios son 

determinantes en el proceso de difusión e inclusión del producto artístico dentro del canon. «Al 

mismo tiempo que la inclusión (exclusión) de tales o cuales textos en (del) dominio de la 

literatura, está funcionando otro mecanismo: el de la distribución jerárquica de las obras 

literarias y su caracterización analógica» (Lotman, 1937, como citado en Sullà, 2007). En 

consecuencia, las obras consideradas valiosas reciben reconocimiento y espacio, convirtiéndose 

así en objeto de estudio y modelos de imitación para artistas posteriores. 

 

Asimismo, Sullà plantea que no hay propiedades de orden estructural que justifiquen el hecho 

de que un conjunto de obras y autores constituyan el canon, pero insiste en los criterios 

históricos y teóricos que varían dependiendo de la época, la cultura y el país. Por último, habla 

de la influencia del sistema de clases:  

 

Es plausible afirmar que los criterios estéticos de gusto suelen ser establecidos y administrados 

por la clase social que ostenta el poder y que detenta este privilegio. Sin embargo, esto no 

implica que el proceso de transmisión y conservación del canon deba ser presentado como un 

mero apéndice de la actividad de esta clase social, dado que también intervienen factores de 
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orden interno además de factores externos, como las transformaciones de la sociedad y de la 

composición de las clases en el poder y la ideología que las legitima. (Sullà, 2007). 

 

Según Lotman (1937, como citado en Sullà, 2007), la cultura es la memoria colectiva que se 

transmite a partir de diversos procesos que permiten comunicarla, reproducirla, experimentarla 

y transformarla. El conjunto de obras no solo se transmite en una lengua o comunidad, sino que 

viaja también de una cultura a otra, a pesar de que la lengua sea distinta o de que haya una gran 

distancia entre una comunidad y otra. Los latinos, por ejemplo, utilizaron como referencia las 

obras griegas. No obstante, no solo trabajamos con la herencia de generaciones anteriores, sino 

«toda una gruesa capa de una considerable profundidad que constituye la tradición de la cual 

brotan esporádicamente focos de actividad, dado que los textos separados por siglos, al venir a 

la memoria, se vuelven contemporáneos» (Lotman, 1937, como citado en Sullà, 2007). 

En La ruptura de la tradición de Octavio Paz se introduce la definición de tradición como «la 

transmisión de una generación a otra de noticias, leyendas, creencias, costumbres, estilos y 

formas literarias o artísticas» (Paz, 1974). En consecuencia, cualquier interrupción en la 

transmisión de estas ideas equivale a «quebrantar la tradición» (Paz, 1974). Si tradicional 

incluye antiguo, ¿puede ser lo nuevo tradicional? Paz se plantea: «Si tradición significa 

continuidad del pasado en el presente ¿cómo puede hablarse de una tradición sin pasado y que 

consiste en la exaltación de aquello que lo niega: la pura actualidad?». Se nos presenta una 

contradicción: la modernidad como una forma de tradición en sí misma. El autor se refiere a 

este término como tradición de lo moderno. En resumen, la modernidad, aunque siempre 

distinta, trae consigo un elemento repetitivo que tiene que ver con la interrupción y la ruptura. 

«La modernidad es una tradición polémica que desaloja la tradición imperante, cualquiera que 

ésta sea; pero la desaloja solo para, un instante después, ceder el sitio a otra tradición que, a su 

vez, es otra manifestación momentánea de la actualidad». Sin embargo, la modernidad se 

diferencia de la tradición en que es cambiante, mientras que la tradición es siempre la misma. 

De esta manera, hay una constante negación del pasado y una corriente que nos lleva a 

cuestionarlo. En resumen, lo moderno es distinto y heterogéneo, ya que «cada vez que aparece, 

funda su propia tradición». 

  



 9 

2.2 Intertextualidad y reescritura  

Según Genette (1989) la transtextualidad se trata de la relación (ya sea manifesta o secreta) que 

tiene un texto con otros textos. Las obras artísticas aparecen dentro de un marco contextual 

inevitable y recogen, como hemos mencionado en puntos anteriores, el legado de otros artistas 

sobre el cual construir su proyecto. En este punto, abordaremos la presencia, a veces invisible, 

a veces evidente, de una obra dentro de otra más allá de la cita o mención, es decir, una obra 

integrada dentro de otra obra como parte de esta. Trataremos también de la tradición como línea 

de salida, pero nos centraremos en la manipulación de las voces de otro para construir la propia. 

En definitiva, hablaremos de la referencialidad en forma de motivo y, por último, de la 

reescritura como elemento transgresor y reivindicativo. 

 

Una de las maneras de referencialidad que transgrede la autoría y que perpetua el concepto de 

tradición en tanto que conjunto de ideas o temas de una colectividad en un contexto determinado 

es el “motivo” o tematización. En Motius literaris se expresa de esta forma:  

 

Para Frenzel, si bien los temas constituyen la materia prima para que el escritor realice su obra, 

el motivo es la situación fundamental recuperada y plasmada por el escritor, siendo entonces 

estos motivos los componentes fundamentales de una trama, susceptibles de desarrollo. […] El 

motivo proviene de la búsqueda de una universalidad que se concreta en elementos comunes e 

invariables que aparecen en la cultura con frecuencia. (Frenzel, 1963, citado en Orea, 2018) 

 

Además, Según Kalinowska (1972):  

 

Un motivo concreto se halla constituido por la fusión íntima, en un todo indisociable, de su 

esquema conceptual (elemento designado) y de su forma verbal (elemento designante) y gracias 

a su componente formal, se convierte en el factor capital de la estilización estética de los 

materiales y de la idea conductora en una estructura artística. 

 

La autora se refiere a un motivo que se forma al combinar una idea o concepto con su 

representación plástica o verbal. Esta combinación es esencial para crear una estética y 

transmitir un mensaje en la obra. El componente formal, es decir, cómo se presenta visualmente 

el motivo, es determinante en el proceso de composición. El motivo literario se trata de un 
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elemento mínimo del texto, pero tiene significado en sí mismo, ya que «es una unidad completa 

que funciona como idea conductora al mismo tiempo que proporciona el fundamento estructural 

límite para la obra donde aparece» (Orea, 2018). 

 

Si bien su uso es compartido, depende de cada artista su utilidad concreta. El motivo es un 

elemento autónomo y tiene un significado en sí mismo. La repetición en diversas obras, ya sean 

del mismo autor o de padres distintos, determinará si el tema se puede sellar o no con esta 

etiqueta.  Además, «el motivo no es solamente un “elemento decorativo”, como una floritura 

en el texto, se trata más bien del elemento clave de la creación artística que permite al emisor 

formular un texto con cierta intención que es la que el receptor aprecia» (Orea, 2018). 

 

Por ejemplo, están muy presentes en nuestro imaginario el motivo de la mujer heroica (Judith 

y Juana de Arco) o el mito del Don Juan. Este último, por ejemplo, ha convertido al personaje 

de Don Juan de Tirso de Molina (El burlador de Sevilla y convidado de piedra, 1630), Moliere 

(Dom Juan ou le Festin de Pierre, 1665) y José Zorrilla (Don Juan Tenorio, 1844) en una 

expresión popular. De esta forma, ser un “donjuán”, gracias a la caracterización de este 

personaje, quiere decir ser un seductor o un conquistador. Lo vemos también en pintura con el 

uso del juego clásico de ajedrez como elemento principal representativo del cuadro. Aquí 

algunos ejemplos: The Chess Players, 1475 (Liberale de Verona); The Game of Chess, 1508 

(Lucas Van Leyden); The Chess Players, 1610 (Bartolomeo Manfredi); Chess Game, 1910 

(Marcel Duchamp); The Painter’s Family, 1911 (Hensi Matisse); The Checkerboard, 1915 

(Juan Cris); Chess Player, 1916 (Max Oppenheimer); Soldier at a Game of Chess, 1915 (Jean 

Metzinger) y más. El tablero se entendía como un element cotidiano, aunque también como un 

terreno de juego. Será Duchamp el que lo relacione posteriormente con la creación artística.  

 

El arte está vivo, es un principio dinámico con una trayectoria cambiante. Los clásicos, son un 

punto de partida desde el cual construir una visión propia, ya que nos ayudan a entender el 

contexto y la continuidad cultural. Calvino, en Por qué leer a lo clásicos, expresa: «un clásico 

es una obra que suscita un incesante polvillo de discursos críticos, pero que la obra se sacude 

continuamente de encima» (Calvino, 1993). Es preciso hablar de reescritura y, aunque no 

directamente, el autor propone una lectura de los clásicos desde la actualidad porque «es el 
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punto trivial y mortificante, pero sin embargo es siempre el punto donde hemos de situarnos 

para mirar adelante o hacia atrás» (Calvino, 1993). 

 

Los argumentos del margen como el origen de una nueva escritura 

 

Daniela Buksdorf (2015) en La reescritura como herramienta de respuesta literaria habla de 

la intertextualidad, de cómo se puede entender un texto (hipertexto) que ha sido transformado 

a partir de otro anterior (hipotexto). Mediante la ejemplificación de las obras postcoloniales 

Una tempestad y Ancho mar de Rhys y Césaire respectivamente, Buksdorf demuestra cómo 

estos autores son capaces de «desestabilizar el discurso hegemónico presente en los textos 

canónicos» (Buksdorf, 2015). Utilizando los argumentos del margen y a partir de narrativas 

propias, Rhys y Césaire transforman la realidad «que ha sido representada de forma precaria y 

subjetivamente desde la óptica europea». Los autores rescatan a personajes con roles 

secundarios y oprimidos y los convierten en protagonistas. Sobre la obra de Césaire en 

contraposición con la de Shakespeare, Buksdorf (2015) plantea:  

 

Se podría decir entonces que el Próspero (el personaje) de Césaire es prácticamente opuesto al 

de Shakespeare, desestabilizando así el sistema de valores; el martinqués modifica al 

protagonista, instalándolo desde su propia experiencia colonial en una dinámica de dominación 

y subordinación.  

 

Así pues, las obras ejemplificadas ponen al lector delante de un espejo, el de la Europa colonial, 

y lo enfrentan a sus dinámicas de dominación a través de la reescritura.  

 

La tradición es selectiva y se trasforma a la vez que lo hace la sociedad. Una obra que se había 

considerado modelo de la literatura, de la escultura, o del arte plástico, puede ser revisada y 

cuestionada a través de procesos de rebelión, marginación o conflicto. La sociedad, en 

ocasiones, pone la tradición a debate y reformula las narrativas canónicas establecidas. La 

crítica feminista, por ejemplo, ha cuestionado la autoridad de novelas como de Lolita (1955) de 

Nabokov o cuadros como El origen del mundo de Gustave Coubert (1866).  
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Diana Fuss (1991) acuña los términos “dentro” y “fuera” con un objetivo parecido al de María 

Lugones cuando utiliza las palabras “pureza” e “impureza”. Lugones, de hecho, cita el texto de 

Purity of Danger de Mary Douglas (1989) en el que se trata la impureza como aquello que 

aparece “fuera de lugar”. Ambas se apropian de estas parejas de antónimos con el objetivo de 

establecer «una figura para la significación y los mecanismos de producción de sentido, 

dependiendo directamente de las estructuras de alienación, división e identificación que 

producen a la vez una interioridad y una exterioridad» (Fuss, 1991).  

 

Podemos relacionar la expresión “dentro” con la protección que el sistema entrega a aquellos 

que forman parte de él en cuestiones de legitimidad o de autoridad. En cambio, “fuera” tiene 

que ver con los que se hallan en los márgenes sin ningún tipo de privilegio.  

 

Si utilizamos la terminología empleada por María Cristina Lugones en Pureza, impureza y 

separación, los de fuera o los de los márgenes son entonces los impuros. La autora se apodera 

del concepto mestizaje para referirse a la resistencia impura, a todo lo que implica la mezcla. 

El mestizaje se encuentra en un punto de tensión con lo homogéneo, con el rechazo, con la 

clasificación y, en última instancia, con lo puro.  

 

Cuando pienso en el mestizaje, pienso tanto en la separación como algo que se ha cortado, en 

un ejercicio de impureza, como en la separación como división, un ejercicio de pureza. Pienso 

en el intento por ejercer el control por parte de aquellos que poseen el poder y el ojo categórico 

y que intentan separar todas las cosas impuras para convertirlas en elementos puros con el 

propósito de controlar (Lugones, 1999).  

 

La pureza tiene que ver con la forma con la que se ordena el mundo social, caracterizado por 

ser unitario y unificado. Sin embargo, el mestizaje se acerca más a la idea de fragmentación, 

como si se tratara de unas piezas que no acaban de encajar en una sociedad que no ha dejado 

espacio para que se coloquen. Cuando aparece una amenaza que puede hacer al orden 

tambalearse, las posiciones dominantes responden con normas, categorizaciones y 

sistematizaciones que garantizan la perpetuación de un sistema jerárquico basado en relaciones 

de dominación-sumisión. Es esta relación la que hace posible el control y el privilegio.  
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Paradójicamente, el amante de la pureza también se constituye como incoherente y 

contradictorio en su actitud hacia el género, raza y cultura propias y de los demás. A este 

respecto tiene que autoengañarse totalmente. Su producción como puros, como razonador 

imparcial, necesita la ayuda de los demás para que se produzca. Es una fijación de su propia 

imaginación, pero su imaginación está mediatizada por el trabajo de los demás (Lugones, 1999). 

 

Si las mujeres, los pobres, los no-blancos, los queer o las personas cuyas culturas son 

invisibilidades son consideradas impropias de lo público, como dice la autora, es porque están 

manchadas. Esta mancha, como si se tratara de una etiqueta, los convierte en impuros. En este 

punto nos preguntamos: ¿existe la pureza? Si el sujeto moderno ha de representar un papel, ha 

de disfrazarse para poder ajustarse a estos cánones, quiere decir que quizás lo natural, 

haciéndome responsable de todo lo que esta palabra conlleva, es lo impuro, lo fragmentado y 

lo diferente. Virgin Despentes concluye de forma parecida en la introducción del libro Teoría 

King Kong.  

 

Porque el ideal de la mujer blanca, seductora pero no puta, bien casada pero no a la sombra, 

trabaja pero sin demasiado éxito para no aplastar a su hombre, delgada pero no obsesionada con 

la alimentación […], esta mujer blanca feliz a la que deberíamos hacer el esfuerzo de parecernos, 

aparte del hecho de que parece romperse la crisma por poca cosa, nunca me la he encontrado en 

ninguna parte. Es posible incluso que no exista. (Despentes 2006: 16) 

 

En Americanah, Ngozi Adichie expone varias ideas sobre cómo aparecen las minorías en el 

ámbito público. El cine y la literatura está cargado de referentes normativos, pero es difícil 

encontrar protagonistas de otras razas, etnias, géneros o capacidades.  

 

En las películas, las mujeres negras morenas aparecen en el papel secundario de matrona gorda 

y bondadosa o de acompañante fuerte, descarada, a veces temible. Tienen que impartir sabiduría 

y carácter mientras la mujer blanca encuentra el amor. Pero nunca aparecen en el papel de la 

mujer de bandera, guapa y deseada y demás. Así que las negras de piel morena esperan que 

Obama cambie eso (Ngozi Adichie, 2017). 

 

Muchos de los referentes que nos encontramos, tal y como se especifica en Sobre las buenas 

costumbres de Todorov, especialmente en la literatura colonial, tienen que ver con el exoticismo 
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o el primitivismo, es decir, el salvaje que goza de unas características de libertad (gracias a su 

conexión con la naturaleza) a las cuales el hombre moderno ha de renunciar para vivir en 

sociedad. En otras palabras, se muestra un contraste entre la felicidad de la ignorancia (salvaje 

e inocente) y la corrupción del hombre en civilización. 

 

En La literatura como sistema, Sullà habla de la comunidad social como consumidora de 

literatura. No existe una producción ni una recepción individual social o cultural, sino que 

forma parte de un todo que garantiza el mantenimiento de un imaginario colectivo común. No 

podemos escapar del sistema, de hecho, según Sullà, el consumo es pasivo en tanto que la 

literatura circula de muchas maneras, directa o indirectamente, por ejemplo, a partir de 

antologías, citaciones, discursos políticos, propaganda, publicidad, etc. 

 

La construcción de la historia, según M José Vega en el capítulo “Vías críticas del debate 

contemporáneo” de Imperios de papel, se ha hecho a partir de la violencia, ya que la ordenación 

de los hechos estaba fuertemente influida por el punto de vista político, hegemónico, dominante 

y occidental. Es por este motivo que el crítico literario ha de analizar cuál ha sido la dinámica 

de formación y qué discursos han sido silenciados. El autor habla del subalterno como una voz 

que ha de separarse del historiográfico para construirse a sí mismo de forma independiente a la 

idea de sujeto colonizado, porque en muchas ocasiones los textos descritos han sido explicados 

y ordenados por los colonizadores. Sin embargo, en muchas ocasiones el subalterno no tiene 

voz «ni apenas huellas textuales, sino representación, o un conjunto de posiciones discursivas 

concedidas, o asignadas, por las voces de otros». El crítico, dice M José Vega, que coincide con 

Sullà, «en vez de rastrear una conciencia irrecuperable, debe señalar el lugar de la desaparición, 

como un pinto ciego, como un límite de la comprensión y el conocimiento (M José Vega, 

2003)».  

 

Convé retenir que la institució regula tant la producción com el consum dels productes literaris 

[…] Però la institució no és homogènia, sinó complexa, plural i plena de tensions, per la qual 

cosa al seu interior hi ha lluites per aconseguir el domini, amb un grup que en desplaça un altre 

del centre de la institució i esdevé aleshores l’escola canònica (Sullà, 1997). 
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De esta forma, es innegable que crítica literaria tiene una posición importante, ya que, gracias 

a la credibilidad que le ha otorgado el canon, tiene la capacidad de influir en los discursos, 

generar opiniones y estados de valor, además de «interpretaciones y pautas de lectura (Sullà, 

1997)». El canon y la crítica tienen la responsabilidad de hacer dialogar las culturas y las 

literaturas des de una perspectiva respetuosa y abierta: «De esta manera, habría un diálogo real 

entre literaturas, lenguas y culturas de las diferentes nacionalidades de cualquier país que 

construiría los fundamentos de una literatura y una cultura nacionales auténticas, una 

sensibilidad nacional verdadera (Wa Thiong’o, Ngugui, 2019)». 

Podemos comprobar, entonces, que la tradición literaria como revisión y referencia es un tema 

presente en el estudio de la literatura comparada y de la teoría del arte en general. La reescritura, 

en ocasiones, se sirve de las normas para transgredir lo que la historia ha considerado el ideal 

canónico con el objetivo de aportar un punto de vista crítico y libre. 

 

La materia primera adecuada de la narrativa no existe; todo es materia prima adecuada para la 

narrativa, todo sentimiento, todo pensamiento; se hace uso de todas las cualidades del intelecto 

y del espíritu; ninguna percepción viene mal. (Woolf, 1921) 

2. 3 Autoría 

Dice Leitch (1938) que «los conceptos de “ser”, “conciencia”, identidad, “presencia” y “yo” 

son creaciones e interpretaciones. Son funciones, no hechos. Tampoco son causas, sino efectos 

del lenguaje». Nos acercaremos al término de la autoría desde un punto vocal y común, que 

desplaza el foco del “yo” a una posición secundaria. En este punto, es preciso hablar de la idea 

de “autor” porque posteriormente abordaremos la cuestión de originalidad. La discusión sobre 

la autoría en este ámbito cobra sentido al reconocer que ninguna obra aparece de manera 

individual o aislada. Por lo tanto, en este punto reconoceremos el valor del creador a partir de 

la influencia de sus antecesores y de sus sucesores. 

En la Edad Media, la figura del autor queda en un segundo plano, de hecho, las capacidades 

narrativas e interpretativas se valoran por encima del “genio” creador. Muchas de las obras que 

han trascendido, como el Lazarillo de Tormes, son anónimas. Por otro lado, en la Edad 

Moderna, el hombre se presenta como el centro del mundo. Es en este momento cuando el 
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prestigio del individuo cobra una gran importancia, ya que en la crítica literaria se habla más 

del autor que de la obra. Bourdieu en El sentido social del gusto cita a Erwin Panofsky, 

historiador y crítico alemán. Panofsky explica que la transformación de un mero objeto a una 

obra de arte se produce gracias a la intención activa del creador.  

Mientras más atención presto a mi escritura, más tiende a transformarse en una obra de 

caligrafía; mientras más atento estoy a la forma de mi lenguaje, más tiende a transformarse en 

un una obra literaria o poética. ¿Significa esto que la línea que separa el mundo de los objetos 

técnicos y los objetos estéticos depende de la “intención” del productor de dichos objetos? 

(Panofsky, 1975, como citado en Bourdieu, 2010) 

En el siglo XX hay un cambio de paradigma, acompañado del derrumbamiento del imperio del 

autor. En este sentido, nos preguntamos ¿qué queda del artista en su obra? Roland Barthes en 

La muerte del autor cuestiona la identidad de este como centro de la obra y, en última instancia, 

de la literatura.  

Jamás será posible averiguarlo, por la sencilla razón de que la escritura es la destrucción de toda 

voz, de todo origen. La escritura es ese lugar neutro, compuesto, oblicuo, al que van a parar 

nuestro sujeto, el blanco y negro en donde acaba por perderse toda identidad, comenzando por 

la propia identidad del cuerpo que escribe. (Barthes, 1968)  

Desde el concepto de literalidad, el estructuralismo, que parte de la idea de que el texto literario 

es autónomo, pone el foco en las palabras. Según Barthes, el lenguaje es «un espacio vacío que 

está sujeto a interpretaciones» (Barthes, 1968). Por lo tanto, cuando Barthes mata al autor, hace 

un ejercicio de olvidar el contexto o la biografía del mismo. Barthes no niega la existencia de 

escritor, sino la noción de autor. De esta forma, rompe con la idea de originalidad. Entiende 

que un texto literario es un tejido de signos y el lector debe ser consciente de esa gramática de 

signos para poder interpretarlo. 

Asimismo, Barthes hace otra lectura cuando distingue la figura de autor y escritor con la 

intención de eliminar la figura del primero. El autor es quien nutre la obra y la mantiene viva. 

En cambio, la figura del escritor nace y muere con el texto. Es decir, lo esencial del texto no es 

el origen que precede la obra, sino el destino, y es el lector el encargado de recoger las ideas 

para posteriormente interpretarlas a su manera. Esta transformación se ve reflejada en la 
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literatura con la Nouveau Roman francesa, una renovación novelística que rompe la tradición, 

además de exigir un lector creativo y participativo del texto.  

El interés va más allá de descifrar el sentido que le ha dado el autor, el lector tiene la posibilidad 

de interpretar lo que ha leído. Entonces, encontraremos tantas interpretaciones como lectores. 

En la novela Rayula de Julio Cortázar, calificada por él mismo como contra-novela, el lector es 

de vital importancia. Cortázar plantea dos lectores, el activo (porque participa en la obra y es 

crítico) y el pasivo. En conclusión, «el nacimiento del lector se paga con la muerte del autor» 

(Barthes, 1968). 

Aquel que lee encuentra, por lo tanto, además de las referencias que ha plasmado 

conscientemente el autor, influencias de lo que ha leído anteriormente.  De la misma forma, el 

autor ha volcado dentro del texto todo aquello que ha nutrido su recorrido literario. Si bien es 

cierto que el autor no es original porque “ya se ha dicho todo”, sí que hay un diálogo propio y 

personal entre lo que él escribe y lo que se ha escrito. El autor no inventa, pero sí que construye 

un imaginario propio, de manera más o menos consciente, que está delimitado por el lenguaje, 

el contexto y la tradición literaria que comparte con sus lectores.  

Un año después de la publicación de La muerte del autor, Foucault responde en una conferencia 

al texto de Barthes y pone el foco en la importancia del que habla. Foucault apunta que la lectura 

que hace el autor es tan importante como la lectura espontánea del lector. Expone incluso que 

el autor no es propietario del texto, sino de la construcción a la que se le apropia aquello que se 

ha dicho. «La noción de autor constituye el momento fuerte de la individualización en la historia 

de las ideas, los conocimientos, las literaturas, y también en la historia de la filosofía» (Foucault, 

1983). 

Por otro lado, el autor es una función más del texto y tiene una utilidad clasificatoria, en otras 

palabras, el nombre condiciona la manera en que recibimos y juzgamos el texto. En definitiva, 

existe una configuración canónica del patrimonio literario desde la crítica de la historia de la 

literatura. Esta relación de atribución entre la obra y el autor que hemos divinizado nos aleja de 

hacer una lectura crítica y objetiva, porque la juzgamos a partir de su nombre. 
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David Lowenthal defiende que «el conocimiento histórico es por su naturaleza consensuado» 

(Lowenthal, 1998). Por mucho que sea comunitario y se trate de verificar, siempre habrá una 

parte de subjetividad o, como mínimo, estará influenciado por la persona que lo narra o la 

audiencia que lo recibe.  

Adriana de Teresa argumenta: «la institución literaria actual se ha configurado en torno a una 

serie de nociones básicas que hoy nos resultan tan familiares que las damos por sentadas y 

perdemos de vista su carácter construido e histórico» (de Teresa, 2010). 

Desde los géneros hasta los autores y las obras, pasando por los criterios de clasificación del 

canon, todo es una construcción cultural. Como hemos apuntado en el apartado de tradición, 

Enric Sullà (2007) lo define como «un conjunto de obras y autores que una colectividad 

considera valioso». Por su parte, Harold Bloom hablará de un «signo de originalidad capaz de 

otorgar el estatus canónico a una obra literaria, esa extrañeza que nunca acabamos de asimilar, 

o que se convierte en algo tan asumido que permanecemos ciegos a sus características» (Bloom, 

2006).   

A lo largo de la historia del mundo occidental se han podido ver formas muy diversas de 

concebir la figura del autor o el valor que se le concede por sus productos. Foucault expone que 

los textos comenzaron a tener autores en la medida en que se podía castigar a estos por crear 

un discurso transgresor. Antiguamente, el discurso era un acto que podía valorarse como lícito 

o ilícito. Detrás de la opinión acechaba el castigo, por lo tanto, la anonimidad era una cuestión 

de protección de las creencias individuales.  

Por otra parte, Adriana de Teresa apunta que en la Grecia arcaica se entendía la poesía como 

un obsequio enviado por las Musas y no por el poeta, que era un mero intermediario para 

difundir su mensaje.  En la Edad Media los textos que circulaban eran anónimos, «la obra no 

era concebida como propiedad intelectual de nadie [...] pues la creación poética medieval [...] 

fue considerada como dictada por el Espíritu Santo» (Ochoa, 2010).  

Roland Barthes expone que «el autor es un personaje moderno» (Barthes, 1987). Vivimos en 

«el imperio del Autor” (Barthes, 1987), y esto lo vemos en la multitud de biografías, diarios, 

entrevistas y contenido en redes sociales (entre otros), que envuelven su figura. Al darle 



 19 

autoridad, su figura suscitará interés y se querrá llegar a entender a fondo «sus hipóstasis: la 

sociedad, la historia, la psique, la libertad, que haya bajo su obra» (Barthes 1987: 70).  

Adriana de Teresa argumenta que este movimiento comenzó en el Renacimiento y alcanzó su 

punto álgido en el Romanticismo. En la literatura del autor vemos «su persona, sus gustos, sus 

pasiones» (Barthes, 1987) y también la índole única de sus obras, entendidas como «la 

expresión del alma de su creador». A raíz de esto, la crítica literaria del siglo XIX se enfocó en 

averiguar la relación entre autor y obra; Roland Barthes lo describe como «descubrir al Autor». 

Una vez haya “encontrado” al Autor, su texto se podrá “explicar” y el crítico habrá ganado, 

pues habrá desenmarañado el sentido final de la obra.  

Surgirá entonces la pregunta que se hace Schegel «¿Cuántos autores hay realmente entre los 

escritores? Autor significa creador» (Ochoa, 2010). Será posteriormente cuando se comenzará 

a distinguir entre aquel que escribe y aquel que crea un producto valioso mediante el ejercicio 

literario. La etiqueta de autor se ofrecerá a los creadores de la obra original, que se entenderá 

como sagrada.  

Roland Barthes se cuestiona el “imperio del Autor” en tanto que ego. Defiende que el escritor 

es un imitador de lo anterior, y pone sobre la mesa la imposibilidad de ser original. Su único 

valor como creador es la mezcla. Describe el texto como un conjunto de escrituras que dialogan 

entre ellas: «el texto es un tejido de citas provenientes de los mil focos de la cultura» (Barthes, 

1987).   

Barthes plantea que existe un lugar donde se recoge toda esa multiplicidad de escrituras que 

hay en una obra. Sin embargo, no lo situará en el autor sino en el lector. El autor propone la 

muerte del autor para poner el foco en el lector. Es justamente su presencia la que permitirá una 

lectura plural del texto. El lector podrá interpretar el sentido de la obra a través de sus propias 

experiencias, de su contexto y de su mirada.  

Preguntas como «¿quién habló realmente?”, propone Foucault, o “¿qué fue lo que expresó de 

lo más profundo de sí mismo en su discurso?», sino que comenzará a plantearse «¿cuáles son 

los modos de existencia de este discurso? ¿desde dónde se le sostuvo, cómo puede circular, y 

quién se lo puede apropiar?» (Foucault, 2010) pasarán a un segundo plano.  
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Los autores ya no son autoridades superiores omnipotentes; una vez comparten su obra con el 

mundo, deja de ser, en cierto modo, suya. Pasa a formar parte de un legado común, un servicio 

a la cultura, hecho que supondrá una transformación del concepto de autor, pero también una 

revolución en la manera en la que consumimos.   

Por otra, podríamos decir que la muerte del autor implica mayor libertad a la hora de interpretar 

un texto, ya que no será posible otorgar a una obra un único sentido, sino tantos como personas 

puedan interpretarla. «Jamás dos hombres pensaron igual de una misma cosa, y es imposible 

que se den dos opiniones exactamente semejantes, no sólo en hombres distintos, sino en un 

mismo hombre a distintas horas» (Montaigne, 2006).  

En definitiva, a pesar del intento de Barthes, Foucault y Derrida por encontrar nuevas formas 

para definir la relación del texto con el sujeto creador, la sociedad actual delimita la obra a partir 

de la biografía del autor, pero si lo matamos, ¿qué responsabilidad tiene el autor de aquello que 

ha escrito, pintado o producido?  

2.4 Originalidad e influencia  

Vicent B. Leitch en el capítulo “Notas y aforismos para un manifestó tardío” expresa: «Todas 

las repeticiones o retrazamientos son subversiones desde el momento en que evocan la 

diferencia. Repetir, retrazar es hacer una diferencia. Es producir demora y ausencia. Nada. 

Espacio» (Leitch, 1938). Una obra no existe en sí misma sin las relaciones con otras obras, otras 

ideas, otras fuentes, otras opiniones, otras creencias, que pueden ser conscientes o 

inconscientes. «Manifestada, la tradición es un caos. Todo texto es intertexto» (Leitch, 1938). 

¿Hemos de entender, entonces, la originalidad como innovación y singularidad?  

 

La música, la pintura y la literatura recogen múltiples ejemplos de obras que evocan a otras 

obras artísticas, no siempre de la misma disciplina. En el artículo The ecstasy of influence de 

Jonathan Lethem, el autor habla de la novela Lolita de Vladimir Nabokov. 

 

Heinz von Lichberg publicó su relato de Lolita en 1916, cuarenta años antes de la novela de 

Vladimir Nabokov. Lichberg se convirtió luego en un destacado periodista en la era nazi, y sus 

obras de juventud quedaron en la sombra. ¿Nabokov, quien permaneció en Berlín hasta 1937, 
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adoptó conscientemente el relato de Lichberg? ¿O existía el relato anterior para Nabokov como 

un recuerdo oculto, no reconocido? (Lethem, 2007).  

 

En la edad media, la repetición y el plagio de temas, estructuras o modelos se consideraba parte 

de la actividad natural literaria. Según Lethem (2007), «la literatura ha estado fragmentada y 

expoliada durante mucho tiempo». Es decir, cuando una obra sale a la luz, se convierte en un 

legado común, un nuevo punto de partida sobre el que construir y plantearse el presente. Son 

ejemplos: 

 

La música de Igor Stravinsky y la de Daniel Johnston, la pintura de Francis Bacon y la de Henry 

Darger, las novelas del grupo Oulipo y de Hannah Crafts, así como textos preciados que se 

vuelven problemáticos para sus admiradores tras el descubrimiento de sus elementos 

"plagiados", como las novelas de Richard Condon o Mart in Lu ther King J r.de Richard Condon 

o el sermón de Martin King J. R. (Lethem, 2007). 

 

En este punto podemos aventurarnos a afirmar que la cita, la alusión, la influencia y la 

apropiación, asumiendo la connotación negativa que este término contiene, se han convertido 

en una cuestión inherente al ejercicio creativo. A veces, llegamos a conclusiones a través de las 

voces de otros o nos interesamos por un artista que despierta en nosotros algo nuevo, y esto se 

convierte en el pretexto para crear. No somos tabula rasa, el proceso artístico «no consiste en 

crear a partir del vacío, sino a partir del caos» (Lethem, 2007). 

 

Considere la notable serie de “plagios” que enlaza Píramo y Tisbe de Ovidio con Romeo y 

Julieta de Shakespeare y West Side Story de Leonard Bernstein, o la descripción que hace 

Shakespeare de Cleopatra, copiada casi literalmente de la vida de Marco Antonio de Plutarco y 

también mellada más tarde por T.S. Eliot para The Waste Lund. Si estos son ejemplos de plagio, 

entonces queremos más plagio. (Lethem, 2007). 

 

Jorge Luis Borges publica en el 1996 un cuento provocativo y sarcástico sobre la 

reinterpretación. Se apodera, para ello, de uno de los libros más emblemáticos de la literatura 

española, El Quijote (1605) de Cervantes. Es preciso recordar que antes de que Cervantes 

publicara la segunda parte de El Quijote, un autor anónimo lanzó la continuación de su libro, 



 22 

arrebatándole la historia y los personajes que habían desafiado las leyes de la literatura 

caballeresca hasta la fecha. Volviendo al texto, Pierre Menard, autor del Quijote gira en torno 

a la figura ficticia de Pierre Menard, un escritor ficticio del siglo XX que intenta recrear 

textualmente el contenido de la novela caballeresca de Cervantes. 

 

No quería componer otro Quijote -lo cual es fácil- sino el Quijote. Inútil agregar que no encargó 

nunca una transcripción mecánica del original; no se proponía copiarlo. Su admirable ambición 

era producir unas páginas que coincidieran -palabra por palabra y línea por línea- con las de 

Miguel de Cervantes (Borges, 1996). 

 

La premisa central del cuento es que Menard, a pesar de haber vivido en una época diferente a 

Cervantes, logra escribir fragmentos idénticos al Quijote original, palabra por palabra. Sin 

embargo, la intención de este autor no es copiar, sino reinterpretar y hacer suya la obra mediante 

un proceso de profunda inmersión en la mentalidad del siglo XVII. Explica Borges sobre el 

supuesto proceso de escritura de Menard: 

 

Conocer bien el español, recuperar la fe católica, guerrear contra los moros o contra el turco, 

olvidar la historia de Europa entre los años 1602 y 1918, ser Miguel de Cervantes. Pierre Menard 

estudió ese procedimiento, pero lo descaró por fácil. […] Ser en el siglo veinte un novelista 

popular del siglo diecisiete le pareció una disminución. Ser, de alguna manera, Cervantes y 

llegar al Quijote le pareció menos arduo que seguir siendo Pierre Menard y llegar al Quijote, a 

través de las experiencias de Pierre Menard (Borges, 1996). 

 

El sentido del relato radica en la cuestión de la originalidad y la influencia en la literatura. 

Borges plantea que, aunque Menard haya logrado una reproducción textual exacta del Quijote, 

su obra adquiere un significado completamente distinto debido al contexto histórico y la 

subjetividad del autor. Mientras que Cervantes escribió en su tiempo y reflejó las 

preocupaciones y las convenciones literarias de su época, Menard logra reproducirlo desde una 

perspectiva contemporánea, por lo tanto, completamente nueva. 

 

El cuento aborda también la naturaleza cambiante de la interpretación literaria y cómo el valor 

de una obra puede ser apreciado y comprendido de diferentes maneras a lo largo del tiempo, 
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hecho que hemos planteado anteriormente en los primeros puntos de este proyecto. La idea de 

que dos obras idénticas pueden tener significados y contextos completamente distintos desafía 

las nociones tradicionales de originalidad y autoría.  

 

Menard (acaso sin quererlo) ha enriquecido mediante una técnica nueva el arte detenido y 

rudimentario de la lectura: la técnica del anacronismo deliberado y de las atribuciones erróneas. 

Esa técnica de aplicación infinita nos insta a recorrer la Odisea como si fuera posterior a la 

Eneida y el libro Le jardín du Centaure de Madame Henri Bachelier como si fuera de Madame 

Henri Bachelier. Esa técnica puebla de aventura los libros más calmosos. Atribuir a Louis 

Ferdinand Céline o a James Joyce la Imitación de Cristo ¿no es una suficiente renovación de 

esos tenues avisos espirituales? (Borges, 1996). 

 

Borges justifica la nueva interpretación de Menard, idéntica a la novela prima, cuestionando la 

objetividad del concepto “obra original” y llevando al extremo la idea de reescritura. Plantea 

entonces una forma de entender el arte como si se tratara de un continuo préstamo. A pesar de 

esta copia palabra por palabra, Menard no será capaz de producir el texto de El Quijote. Entre 

otras cosas, porque no comparte contexto, lengua o influencias, pero sobretodo porque no es 

Cervantes. Es decir, a pesar del esfuerzo de Menard por copiar la novela del siglo XVII, el 

propio ejercicio de reescritura lo sitúa cada vez más lejos de Cervantes y más cerca de Menard. 

Una reinterpretación, a pesar de que haga referencia a otra obra, o de que la “copie” pasa por 

un nuevo filtro, el del yo y, un nuevo contexto, el ahora, que convierten la obra en un nuevo 

nivel de lectura y la dotan de un nuevo significado. 

 

Ollè (2022) añade en su libro Plagia millor! El ejemplo del cuento El Aleph engordado de 

Pablo Katchadjian. El relato se trata de un ejercicio literario experimental a partir de L’Aleph 

de Jorge Luis Borges. Katchadjian se propone añadir cuatro mil palabras al texto de Borges, 

cambiándole totalmente el sentido: «El texto de Borges está intacto, pero totalmente cruzado 

por el mío, de manera que, si alguien lo quisiera, podría volver al texto de Borges desde aquí» 

(Katchadjian, 2009, como citado en Ollé, 2022).  

 

De los ejemplos mostrados «no pretendemos analizar las repeticiones, sino el lugar y la manera 

peculiar en que se produce: no nos interesa tanto el plagio como la posibilidad de plagiar mejor» 
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(Ollé, 2022).  No podemos afirmar de manera determinista que la originalidad no existe o que 

se encuentra en poca medida. Lejos de intentar definirla, la originalidad podría ser aquello que 

cuestiona las fuentes de las que se ha servido, porque las revisa, les da la vuelta, escribe sobre 

ellas. En este ejercicio podría quedar algún rastro de singularidad en la interpretación propia. 

La originalidad no existe como un todo, sino como una búsqueda de lo individual a partir de 

los préstamos de los demás. La novedad se encuentra en cómo enfocamos el cambio y cómo 

entendemos la tradición que nos precede.  

 

Diría que no existe el progreso en el arte y la literatura. Sin embargo, sí que existe el 

cambio y la actualización. […] El cambio en el arte ni mejora ni empeora: nos lleva 

siempre hacia otro lugar diferente, pero nunca del todo distinto, por mucho que nos 

esforcemos (Ollé, 2022). 

2.5 Plagio y apropiación 

Mientras que en el apartado anterior ponemos el foco en el ejercicio del plagio como actividad 

creativa, en este punto nos centraremos en las connotaciones de la citación o la referencia 

entendidas como plagio. No obstante, hemos de dejar claro el sentido que le otorgaremos a esta 

última palabra; no pretendemos hacer apología del plagio como copia o robo intelectual, sino 

acercarnos a la definición que ofrece Ollé en su ensayo Plagia millor! (2022). No hablaremos, 

entonces, del plagio a escondidas, sino de la apropiación a gritos y a la luz del día. Intentaremos 

definir el plagio evidente, aquel que tiene el objetivo de criticar, ampliar, desafiar o transformar 

lo establecido.  

 

Para Joan Fuster, el escritor plagiario ha de ser un trabajador más en la tradición de 

trabajadores que hace crecer un tema dentro de la literatura, él asume que el legado de 

los que han cedido y, con una modestia alegre e inocente, se limita a añadir-se como 

buenamente puede: su aportación es la novedad. Mínima o grande, esta ofrenda se 

sedimenta sobre las ganancias y las aportaciones anteriores. El literato, en cierta manera, 

“reescribe” todo aquello que habían escrito sus predecesores. Llamarlo plagio es, por 

tanto, excesivo. (Fuster, 2008, citado por Ollé, 2022) 
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Nos encontramos en un contexto de posmodernidad donde la apropiación forma parte del 

ejercicio artístico. Los usuarios tienen acceso a cualquier tipo de información gracias a la rápida 

circulación de textos y al fácil acceso a herramientas de reescritura.  

 

El trabajo con los buscadores de internet, los algoritmos, los procesadores o las bases de datos, 

la apropiación deformativa, la alteración de los testimonios a la sala y las posibilidades de hacer 

hackeo literario encarnan una poética donde el proceso de la construcción o la forja conceptual 

de un texto es tan o más importante que el texto resultante. (Ollé, 2022) 

 

El proceso que el artista ha recorrido para llegar a un producto final es distinto, ya que entran 

en juego elementos que no se habían utilizado en el pasado y que sitúan el valor en el resultado. 

La esfera digital no pone necesariamente en peligro la diferencia, sino que establece otras 

formas de crear y de relacionarnos con la propiedad. Entonces, ¿dónde queda lo nuestro? 

 

El plagio, la cita y la reescritura se diferencian en la mirada del receptor. Expresa Manel Ollé 

(2022) que el veredicto del plagio depende de las convenciones que el canon ha puesto en 

circulación en diferentes contextos: «Cuando hablamos de plagio censurable y criminal y 

cuando hablamos de derechos de autor, no siempre estamos hablando de lo mismo. A veces hay 

dos cosas, pero no siempre» (Ollé, 2022). 

 

El plano de la propiedad se puede abordar tanto desde un ángulo moral, tal y como hemos hecho 

en el apartado de autoría, como político. En este sentido, el plagio puede considerarse un 

crimen. Las obras tienen nombre y propietario. Así pues, Ollé (2022) distingue dos perjudicados 

en la práctica del plagio, en ocasiones esta acción afecta a los derechos morales del creador, 

pero la mayoría de las veces el delito tiene que ver con unas normas que perjudican los derechos 

de un medio de comunicación, una discográfica, una editorial, etc. «Las industrias del capital 

cultural, que no se benefician de la creación, sino de la distribución, ven la venta de la cultura 

como un juego de suma cero» (Lethem, 2007). La libre circulación plantearía el hecho de que 

estas entidades más grandes no pudieran lucrarse de la identidad intelectual de algunos autores. 

Ollé propone:  
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El copyright debería de poder proteger los derechos del autor sobre su obra sin bloquear el 

potencial germinal y derivativo. Actualmente, la legislación sobre los derechos de autor y 

patentes tiene un componente corporativo y mercantil. No se pone al servicio de los creadores 

ni del avance del conocimiento, sino de la industria (Ollé, 2022). 

 

Lethem en The ecstasy of influence defiende que los derechos de autor se conciben como una 

ley incuestionable e inherente a nuestro mundo: «son una negociación social continua, 

tenuemente forjada, revisada sin cesar e impedida en cada una de sus encarnaciones» (Lethem, 

2007). En este sentido, la controversia en relación con los derechos de autor no reside en la 

mera reproducción, adaptación, imitación o inspiración de una obra, sino «en una serie de 

acciones que podrían confundirse con estas prácticas» (Ollé, 2022).  

 

Según Ollé (2022), no es posible apropiarse de la dimensión artística de una obra de arte cuando 

esta se ofrece libremente al mundo, como si se tratara de un regalo. El hecho de que el escritor 

obtenga beneficio sobre su composición no tendría por qué «entrar en conflicto» con que otro 

creador utilice su trabajo para construir una obra a partir de las ideas propuestas y de su propia 

perspectiva. A propósito de esta afirmación, Lethem (2007) habla de la revisión de la tradición 

como la posibilidad de reciclar los referentes, de dotarlos de una «segunda vida»: 

 

Una vez finalizada la vida comercial, nuestra tradición admite una segunda vida […] los lectores 

son como nómadas que se abren camino furtivamente por campos que no les pertenecen: los 

artistas no pueden controlar la imaginación de su público, como tampoco la industria controlar 

los segundos usos de sus artefactos (Lethem, 2007). 
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3. Presentación formal del proyecto 

3.1Análisis de referentes 

Obras 

Ways of Seeing. Episode 1, “Camera and painting” (1972) 

John Berger y Mike Dibb 

Vídeo publicado por la cadena inglesa BBC, creado por el crítico de arte John Berger y 

producido por el documentalista Mike Dibb. Se trata de una serie de cuatro capítulos de 

treinta minutos de duración. Ambos adaptaron también un libro de siete ensayos bajo el 

mismo nombre, Ways of Seeing (Modos de Ver). Los autores indagan sobre la interpretación 

artística, la herencia cultural y el papel social y político de la pintura en la época 

contemporánea.  

Soy Cámara (2010-2020) 

CCCB (Joana Abrines, Andrés Hispano, Ángela Martínez, Félix Pérez-Hita e Ingrid 

Guardiola) 

Soy cámara es un proyecto impulsado por el museo CCCB de Barcelona. Se trata de un 

“laboratorio de imágenes”, tal y como se describe en su web, en el cual se reflexiona sobre 

diferentes temas que influyen nuestra vida diaria a partir de recursos audiovisuales que 

forman parte de nuestro imaginario colectivo. Soy cámara formó parte, en su inicio, de la 

programación de RTVE, pero decidió continuar en un formato independiente con el propósito 

de encontrar un espacio más libre en cuanto a participación y experimentación. Introduce en 

el fragmento referenciado (del tráiler de la serie ¿Qué es Soy Cámara?) dos ideas relevantes 

para el trabajo. La primera plantea la pregunta: “¿Cómo no voy a usar las imágenes que habéis 

metido en mi cabeza?”. Por último, propone: “Todo está por montar”, hecho que se pone en 

práctica en cada episodio de esta serie. 

The Dreamers (2003) 

Bernardo Bertolucci  
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The Dreamers está basada en la novela de ficción The Holy Innocents del autor inglés Gilbert 

Adai, quien adaptó también el guion de la película. No obstante, el filme fue dirigido por 

Bernardo Bertolucci. La historia se desarrolla en la Francia revolucionaria y convulsa del 68. 

Los tres personajes protagonistas forman parte de un contexto de protesta política estudiantil, 

pero han de hacer frente también a las contradicciones morales que les plantea la vida.  The 

Dreamers contiene diversas referencias a obras de arte y clásicos del cine. En este caso, 

aparecen en el teaser la Venus de Milo (130-100 a.C) y la escena en el Louvre de la película 

de Godard Bande a Part (1964). El cine es un punto de encuentro para los protagonistas. De 

hecho, es la propia película la que introduce el sample en el montaje de manera simbólica. 

Además, la cámara se detiene en esta última escena las obras El juramento de los Horacios 

(1784) de Jaque-Louis David y la Victoria de Samotracia (190 a. C) atribuida a Pithókritos 

de Rodas como símbolos de rebeldía y libertad. 

La naranja mecánica (1971) 

Stanley Kubrick  

La naranja mecánica es una película dirigida por Stanley Kubrick, basada en la novela de 

Anthony Burgess. Ambientada en un futuro distópico, sigue la historia de un joven 

delincuente. La trama explora temas como la violencia, el libre albedrío y la manipulación 

social a través de los controvertidos métodos de rehabilitación a los que el protagonista es 

sometido. Con su estilo visual distintivo y su contenido provocador, el filme se ha convertido 

en un clásico del cine, reconocido por su reflexión audaz sobre la naturaleza humana. Otra 

de las características destacables del metraje es el tratamiento musical y la reinterpretación 

de piezas clásicas con instrumentos electrónicos. 

Doom Generation (1995) 

Gregg Araki  

Doom Generation es una película dirigida por Gregg Araki que se desarrolla en un entorno 

apocalíptico y oscuro. La trama sigue a Amy, Jordan y Xavier, un trío de jóvenes 

descontentos que se ven envueltos en una serie de eventos violentos y perturbadores mientras 

atraviesan diversos escenarios urbanos. El diseño de los espacios en la película desempeña 
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un papel crucial, ya que transmite el estado emocional de los personajes. Desde callejones 

sombríos y decadentes hasta moteles abandonados y extravagantes locales nocturnos, cada 

ubicación contribuye a transmitir la sensación de alienación y desesperación que impregna la 

historia. La construcción de los espacios a través de diversos motivos refuerza la visión 

distorsionada y surrealista de Araki, sumergiendo al espectador en un mundo caótico y 

claustrofóbico que refleja la angustia y el desencanto de sus personajes. Los moteles que 

frecuentan los personajes en su huida tienen habitaciones decadentes y desgastadas. Los 

colores suelen ser saturados y la estética es kitsch. Tienen papeles pintados descoloridos o 

patrones llamativos en las paredes, como es el caso de la escena mostrada en el teaser.  

Demasiado (2023) 

El Último Vecino (Gerard Alegre y Casa Maracas) 

Esta pieza forma parte de uno de los adelantos del nuevo disco de la banda catalana El Último 

Vecino, liderada por Gerard Alegre. El álbum se caracteriza por la experiencia “Do it 

yourself”; no solo en los temas, la idea DYI se transmite también en la parte visual. El álbum 

contiene también “La puerta de atrás” una versión propia del tema de extremoduro “La vereda 

de la puerta de atrás”. Por su parte, el vídeo de Demasiado muestra una maqueta construida 

por el propio artista. Una habitación en miniatura con cuadros blancos y negros, el único 

lugar donde habita el protagonista. El lanzamiento de este sencillo es un homenaje a los diez 

años de la banda. Así lo declara el cantante en sus redes sociales: “Demasiado es una de las 

canciones más especiales que he hecho”.  

Motivo del Ajedrez – Anexos, figuras 11-23 

The Chess Player (1475), Liberle de Verona; The Game of Chess (1508), Lucas Van 

Leyden; The Chess Players (1610), Bartolomeo Manfredi; Chess Game (1910), Marcel 

Duchamp; The Painter’s Family (1911), Henri Matisse; The Checkboard (1915), Juan 

Gris; Chess Player (1916), Max Oppenheimer; Soldier at a Game of Chess (1915), Jean 

Metzinger; The Chess Players (1919), Jais Nielsen; Super-Chess (1937), Paul Klee; 

Checker Players (1943), Milton Avery; Laurance Playing Chess (1975), Fairfield Porter; 

Harper’s Game (2019), Hilary Pecis. 
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A lo largo de las vanguardias del siglo XX, comenzaron a surgir de manera secundaria 

referencias al ajedrez en algunas obras artísticas. En un contexto político marcado por 

movimientos revolucionarios en la Rusia soviética, emergió un arte constructivista con una 

base política en el que el ajedrez se convirtió en un símbolo que unía a la clase obrera y le 

permitía desafiar el poder de la aristocracia. Este paralelismo con el juego de ajedrez como 

una ideología arraigada desde la Edad Media lo convirtió en un medio para llegar a las masas.  

Mientras, en el resto de Europa se adoptan estas ideologías de izquierda para influir en el 

diseño de lo cotidiano y lo moderno. Profesores de pintura y diseño de la Bauhaus como Paul 

Klee, Kandinsky o Hartwing presentaban el tablero de ajedrez como un elemento de 

organización cotidiana y de diseño industrial.  

Dentro de un periodo de entreguerras, los artistas utilizan el ajedrez como elemento de 

introspección con una mirada psicoanalista, que también capturó la atención de los 

surrealistas. Desde el inicio del siglo XX, el ajedrez era una práctica ampliamente arraigada 

tanto en la burguesía como en las clases populares. Esto comenzó a influenciar las formas de 

trabajo de los artistas vanguardistas. El cubismo, en particular, se convirtió en un elemento 

central de la transformación artística, ya que rompió con la representación pictórica 

tradicional de la perspectiva y transformó el lienzo en una superficie plana. 

Duchamp explorará el juego en su última etapa de vida. Afirmó que existía una conexión 

entre el ajedrez y el arte. Según él, aunque no todos los artistas pueden ser ajedrecistas, todos 

los ajedrecistas tienen una perspectiva artística en su enfoque del juego. Duchamp veía el 

ajedrez como un proceso mental y conceptual similar a la creación artística. Destacaba la 

importancia del pensamiento estratégico y la creatividad tanto en el ajedrez como en el arte 

en general. 

Triadishches Ballet (1922)  

Oskar Schlemmer  
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El Ballet de la Bauhaus, conocido como Das Triadische Ballet, se presentó por primera vez 

el 30 de septiembre de 1922, marcando un hito en la transformación de la danza y la 

escenografía teatral. 

Esta obra se sustenta en la utilización de alegorías relacionadas con el color y las formas 

geométricas, las cuales desempeñan un papel fundamental en la puesta en escena. Estos 

elementos cobran un protagonismo destacado, de forma similar a la manera en que los artistas 

expresionistas abstractos y posteriormente los minimalistas los emplearon en sus obras 

pictóricas. La vestimenta diseñada presenta una clara influencia de la arquitectura del 

momento, dando la impresión de que las piezas están construidas más que simplemente 

confeccionadas. La composición del vestuario incluye figuras geométricas básicas como la 

esfera, el cubo y la pirámide y, por último, los colores empleados dentro de la gama de los 

primarios: rojo, azul y amarillo. 

“Guille Asesino” (2020) 

C. Tangana (dirigido por Diana Kunst) 

C. Tangana lanza durante la pandemia un clip creado íntegramente con imágenes de archivo 

y tomas de vídeo caseras. El videoclip es una especie de collage. Con un sonido afilado y 

agresivo marcando el tempo, el artista utiliza diversos cuadros, miniaturas y manuscritos para 

hablar de la construcción de la masculinidad en el marco del amor romántico. En el fragmento 

escogido aparecen imágenes de guerra, pasión, entrega, destrucción, violencia y muerte. El 

artista reflexiona también sobre la construcción de nuestras ideas a partir de valores y 

costumbres, de ahí el uso de imágenes relacionadas con el éxito, la avaricia, el amor, la 

pasión, la posesión, etc. Los personajes actuarán de forma similar a la batería de referencias 

que se nos muestran. Así pues, experimentamos la misma acción dos veces, con una imagen 

del pasado y con un vídeo de la vida del protagonista, “Guille Asesino”. En resumen, la 

representación visual de este conjunto de símbolos acompaña al oyente en la comprensión 

del contenido y mensaje de la letra de la canción.  

Divina Comedia (1472) 

Dante Alighieri  
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Era relevante introducir en el teaser obras clásicas y medievales, en especial a la Divina 

Comedia y La Eneida (19 a. C) de Virgilio; no solo porque ambas son una reinterpretación 

de la Odisea, sino porque han sido objeto de múltiples referencias a lo largo de la historia, 

en el cine, la literatura o la pintura. Por ejemplo, Dante running from the three beasts 

(1824-1827) de William Blake o la escultura de La puerta del infierno (1880-1917) de 

Aguste Rodin. Tanto la Eneida como la Divina Comedia son poemas épicos compuestos en 

forma de viaje, donde el protagonista emprende un recorrido a través de distintos lugares y 

se enfrenta a diversos desafíos en su camino hacia el destino final. Otra similitud destacada 

es la presencia de elementos mitológicos y religiosos. De hecho, ambas utilizan figuras y 

episodios de la tradición, ya sea la mitología clásica o la cristiana. Además, tanto Virgilio 

como Dante exploran en sus obras temas universales y trascendentales. La Eneida aborda 

temas como el honor, el destino, el amor y el deber, mientras que la Divina Comedia trata 

asuntos como el pecado, la redención, la justicia divina y la naturaleza humana. Es preciso 

comentar también, que Dante incluye al personaje de Virgilio en su obra. En el fragmento 

ejemplificado en el teaser podemos ver palabras destacadas que muestran el paralelismo 

entre la descripción del bosque (entrada al infierno y representación del lago) en el libro VI 

de la Eneida y el libro I del “Infierno” de la Divina Comedia.  

Título desconocido, (2023) - Anexos, figura 8 

Elenea Garrigolas 

Elena Garrigolas utiliza diversas fuentes como referencia: fotos de poses o expresiones, 

autorretratos, fotografías de sus amigos, edits de internet, miniaturas medievales, secuencias 

de películas, etc. El cuadro que aparece en el teaser se trata de una reinterpretación de una 

miniatura medieval de autor desconocido que contiene el cuerpo de una mujer desnuda 

cabalgando sobre una figura fálica verde. El miembro es una imagen recurrente en los 

manuscritos y miniaturas medievales. Garrigolas mantiene el falo y la posición de los 

elementos, pero sustituye el personaje que lo cabalga por una mujer semejante a las que ella 

representa en sus pinturas. 

La Piedad (2023) - Anexos, figura 10 
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Eduardo Casanovas (2022)  

Eduardo Casanovas lanza en 2023 una obra que se titula de la misma forma que la escultura 

del siglo XV, La Piedad (1498-1499) de Miguel Ángel. En uno de los carteles, que puede 

verse en el apartado de anexos, aparece una reconstrucción muy similar a la pieza escultórica, 

aunque añade elementos característicos y reiterativos de su obra, hecho que sucede también 

en la película (el color rosa, el grano, distintos tipos de cuerpos y personajes dependientes 

que están abocados al sufrimiento).  Podemos encontrar la reinterpretación de La Piedad a 

través de la temática de la maternidad, la devoción y la entrega. También en la construcción 

de los personajes, Mateo y Libertad, madre e hijo, y su íntima relación en base a la compasión 

y la piedad. Cabe mencionar la declaración que Casanovas hizo para el programa de radio El 

Cine en La Ser, en la que expresaba que cada vez ve menos cine. “Solo revisiono algunas 

películas”. Durante el proceso creativo prefiere evitar “repetir inconscientemente algo que ya 

he visto”. El director prefiere utilizar referencias a otros elementos artísticos e integrarlos en 

el cine, mirar hacia adentro y utilizar influencias que se encuentran ya en su experiencia 

personal con el cine. 

“Di Mi Nombre” (2018) 

Rosalía 

“Di Mi Nombre” forma parte del proyecto El Mal Querer, publicado el año 2018. El disco 

está dividido en capítulos como si se tratara de un libro. De hecho, una de las referencias que 

ayuda a construir el imaginario del álbum es el libro del siglo XIII Flamenca. Este tema, en 

concreto, se inscribe en el episodio VIII, “Éxtasis”. Rosalía utiliza en el videoclip una imagen 

que evoca a La Maja vestida (1798-1805) de Goya. Ya desde la primera escena Rosalía 

aparece cubierta por un vestido blanco (con un cinturón rosado), al igual que el personaje en 

La Maja vestida. Además, la cantante está acostada pero ligeramente inclinada hacia 

adelante, con una postura muy similar a la de la pintura. El personaje que representa la obra 

de Goya muestra un ideal de la mujer controvertido por la manera en la que la Maja está 

mostrada, con una actitud y mirada desafiantes. A través de la referencia a La Maja, Rosalía 

rinde homenaje a la tradición artística española y se apropia de esta imagen icónica para 

expresar su propia visión de la sensualidad y el poder femenino. El videoclip de “Di Mi 
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Nombre” se convierte en un espacio donde la artista se permite fusionar el canon femenino 

en la historia del arte con un mensaje propio contemporáneo. Rosalía había utilizado otro 

cuadro del mismo artista para su tema “A Palé” (2019), en el que la cantante va vestida igual 

que La duquesa de Alba de blanco (1795). Otras referencias a obras pictóricas que 

encontramos en su trayectoria son: El Nacimiento de Venus (1482-1485), en la portada del 

álbum Motomami (2022); Arquitectura a la luz de la luna (1956) de Magritte en el vídeo de 

“La noche de anoche”, tema que lanzó en 2020 junto con Bad Bunny; Las dos Fridas (1939) 

y su simbología en el tema Que no salga la luna (2018) o la referencia a Ofelia (1851) de 

John Everett en la canción (también del álbum El Mal Querer) Disputa (2018). 

Las meninas (1957) 

Picasso  

Las Meninas de Picasso se trata de una serie de 58 pinturas que analizan Las meninas (1656) 

de Velázquez. El artista no siempre pinta el cuadro completo, sino que en ocasiones se centra 

en el estudio de otras figuras de la pintura, por ejemplo, el palomar, los paisajes o el retrato 

de Jacqueline. 

La versión de Picasso de Las Meninas fusiona figuras estilizadas y fragmentadas en una 

composición dinámica y enérgica. La pintura es un ejercicio de innovación artística que 

desafía la representación figurativa y la perspectiva convencional. Picasso aporta una nueva 

interpretación de Las Meninas que desafía las convenciones de la representación pictórica 

utilizando figuras geométricas y colores vibrantes para reconstruir los personajes y el espacio 

de esta famosa obra de Velázquez. 

“Si alguien se pusiese a copiar Las Meninas, totalmente con buena fe, al llegar a cierto punto 

y si el que las copiara fuera yo, diría: ¿Y si pusiera esta un poquito más a la derecha o a la 

izquierda? Yo probaría de hacerlo a mi manera, olvidándome de Velázquez. La prueba me 

llevaría de seguro a modificar la luz o a cambiarla, con motivo de haber cambiado de lugar 

algún personaje. Así, poco a poco, iría pintando unas Meninas que serían detestables para el 

copista de oficio, pero serían mis Meninas” (Picasso, 1950). 

La Regenta (1884-1885) 
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Leopoldo Alas “Clarín” 

Ambientada en Vetusta, una ciudad imaginaria de España, La Regenta narra la historia de 

Ana Ozores, conocida como La Regenta, una mujer casada que se encuentra atrapada en un 

matrimonio insatisfactorio. La influencia de la obra realista Madame Bovary (1856) de 

Flaubert se hace evidente en La Regenta, ya que comparte temas similares, como el 

descontento en la vida conyugal, la búsqueda de la felicidad en relaciones extramatrimoniales 

y la crítica a la moralidad y la hipocresía de la sociedad burguesa. Podemos encontrar también 

paralelismos en la búsqueda de la pasión y la identidad a través de la literatura y de las 

relaciones con otros hombres; y en las consecuencias trágicas a las que ambas deben 

enfrentarse al final de la historia. Por último, Clarín traslada el contenido de la novela 

francesa a la sociedad española de la época con el objetivo de abordar cuestiones relativas a 

la religión y el poder político.  

Bovary (2023) 

Teatre Nacional de Catalunya (TNC). Dirección de Carme Portaceli y texto de Michael 

de Cock. 

El TNC ofrece una adaptación teatral de la famosa novela del realismo Madame Bovary de 

Flaubert. La obra tiene lugar en un escenario minimalista, pero cargado de simbología; una 

cuerda, jarrones de flores y arena, llevan a la protagonista a cavar su propia tumba. Con solo 

dos actores en escena, Bovary y su marido Charles, la obra consigue llenar el espacio que 

ocupó el libro. La representación es fiel a la esencia de la obra, pero escribe también por 

encima del texto. Bovary comparte un nuevo punto de vista sobre la pareja, el adulterio y las 

relaciones personales en la actualidad. En una entrevista para El País la directora y el 

dramaturgo explicaban detalles sobre la adaptación: “Michael de Cock ha subrayado que el 

espectáculo se titula Bovary, en alusión a que trata sobre la pareja y no sólo sobre Emma, 

aunque en buena parte es un monólogo interior a través de la mirada de ella. Ha calificado la 

obra de «tragedia fatal» sobre el deseo no aceptado por la sociedad, un deseo que es la primera 

palabra que se escucha y que es lo que destruirá a Emma Bovary, y ha destacado que el 

montaje utiliza distintas técnicas para contar la historia como el flash back. La radicalidad de 
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la adaptación y su corporalidad escénica ha matizado, no significa que no sea fiel a Flaubert” 

(Antón, 2023). 

La Pointe Courte (1955) 

Agnès Varda  

Se trata de la película debut de la cineasta. La Pointe Courte explora géneros más allá de la 

ficción, como el documental. Además, este proyecto la situó más cerca de la “Nouvelle 

Vague”, que surgió a finales de los años 50. De hecho, Varda contactó con Alain Resnais 

para el montaje de la película. El filme se divide en dos bloques: en el primero, se explica la 

vida en el pueblo costero donde sucede la historia, mientras que el segundo se centra en la 

relación de los personajes principales y la distancia que los separa.  Los estudios en literatura 

y fotografía de Varda influyen en el punto de vista de la cámara, hecho que el espectador 

puede percibir en los planos estáticos que hemos mostrado en el vídeo. En concreto, el primer 

plano y contraplano de los rostros. Hemos incluido esta película para mostrar cómo la mirada 

de Varda tuvo impacto en los cineastas coetáneos y posteriores. Hemos elegido una escena 

de la película Persona (1966) de Ingmar Bergman por las semejanzas en el tratamiento de 

la luz, la posición de los personajes, las expresiones faciales distantes y la oposición de los 

dos rostros, uno de costado y otro de frente. Una escena fría en la que los personajes parecen 

no mirarse. 

Título desconocido, 2022 - Anexos, figura 6 

Carlota Guerrero 

La pieza de Marina Abramovic, Relation in time (1977), se trata de una performance, una 

acción en la que dos intérpretes se colocan de espalda uno contra el otro, unidos por una 

cola hecha con su pelo. Permanecen en esta posición durante un período continuo de 16 

horas, en una galería de arte vacía. Posteriormente, el público accede a la sala durante una 

hora para observarlos. Esta obra indaga en la conexión entre las personas y sus cuerpos, 

revelando tanto lo que los une como lo que los separa. A través de la posición inamovible 

adoptada por los participantes, la sensación de compañía se transforma en una profunda 

soledad. 
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La esencia de Relation in time representa una unión que trasciende las nociones comunes, 

donde se evoca una perspectiva retrospectiva que simula el período de gestación a través de 

la representación visual del cordón umbilical, utilizando los cabellos como un punto de 

conexión simbólico. En la obra de Carlota Guerrero, podemos apreciar su uso de un 

lenguaje simbólico similar, pero con un cambio en los patrones estéticos, lo cual dirige 

nuestra atención hacia la contemporaneidad. En esta nueva presentación, las figuras 

corporales ya no se encuentran físicamente en la sala, sino que se proyectan a través de una 

pantalla. Ahora, en lugar de los cabellos como punto de conexión, son los cables los que 

unen a las figuras. Podríamos interpretarlo como la transmisión de la desconexión y soledad 

en la era tecnológica actual. 

“Stronger” (2007)  

Kanye West 

El anime Akira (1988) de Katsuhiro Ōtomo juega un papel imprescindible en la discografía 

del rapero Kanye West, ya que es una referencia recurrente en sus videoclips y portadas. 

Stronger forma parte del tercer álbum de estudio de Kayne, Graduation (2007), que fusiona 

hip-hop y electrónica. El tema comienza con una muestra de la canción "Harder, Better, 

Faster, Stronger" del dúo francés Daft Punk, la cual se repite a lo largo de la pista. Las 

referencias a Akira se encuentran tanto en la letra como en el vídeo. El cantante menciona al 

personaje principal de la película, Kaneda, un joven valiente y audaz. Además, el verso "Now 

that that don't kill me, can only make me stronger" (traducido como “lo que no me mata me 

hace más fuerte") refleja la temática de superar las adversidades y salir fortalecido, mensaje 

que comparte con Akira. En el videoclip se pueden observar imágenes que evocan al anime, 

por ejemplo, el ambiente futurista y distópico o la estética inspirada en la animación japonesa. 

Los efectos visuales, la paleta de colores y el diseño de vestuario también hacen referencia 

directa a la estética de la película. Además, se incluyen escenas de motocicletas que evocan 

las icónicas secuencias de acción del filme. 

Kill Bill (2003 – 2004) 

Quentin Tarantino  
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Kill Bill rinde homenaje a películas como Game of Death (1978) de Bruce Lee y Samurai 

Fiction (1998) de Hiroyuki Nakano a través de las referencias visuales y temáticas 

incorporadas en planos y escenas. La película narra la historia de “La Novia”, una asesina en 

busca de venganza contra la antigua banda de la que formaba parte y que la traicionó. En 

relación con Game of Death, se pueden identificar semejanzas con la secuencia de lucha en 

la “Casa de las Hojas Azules”. Esta escena se desarrolla en una estructura similar a la de la 

famosa torre de Game of Death, donde "La Novia" se enfrenta a múltiples oponentes mientras 

asciende niveles en busca de su objetivo. Además, el mono amarillo que lleva la protagonista 

de Kill Bill es un guiño al traje de Bruce Lee Game of Death en la película. Por último, la 

película de Tarantino adopta elementos estilísticos y narrativos del cine samurái japonés. 

Podemos apreciar este hecho en la duración de las tomas, las coreografías de lucha y el código 

de honor que rige el comportamiento de los personajes.  

Azules - Anexos, figuras 1- 4 

Cathedra (1951), B. Newman; 1953, C. Still; Untitled (1968), Rothko; Blue 1953 (1953), 

Reinhardt 

Incluimos las obras citadas por su similitud formal en cuanto a características pictóricas. Las 

obras citadas anteriormente están influenciadas por el mismo contexto social y político que 

dió lugar a una corriente artística conocida como Expresionismo Abstracto Americano. El 

movimiento emergió en la década de 1946 en Estados Unidos como consecuencia de la 

necesidad de ruptura con las narrativas pasadas. Esto hace que el arte moderno evolucione 

hacia la abstracción, donde la esencia de la obra ya no reside en la representación figurativa, 

sino en la pintura, haciendo de esta un objeto en sí mismo. La importancia de la obra radica 

en la materialidad de los elementos plásticos que intervienen, cómo estos se aplican sobre la 

superficie y la importancia al proceso creativo como una visión sensible del autor. En el 

último periodo de este movimiento, algunos autores se inclinaban por llevar al extremo esta 

materialidad pictórica que hemos mencionado, centrándose en el color (en este caso, el azul) 

y la superficie. Esto dará lugar, posteriormente, al minimalismo. En las obras mostradas 

interviene un único color, en algunos casos, combinado con el mismo en distinta tonalidad. 

Se aplica sobre una superficie de grandes dimensiones, cubriendo la tela por completo, lo que 
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nos sugiere que sigue más allá de los bordes. A esto, los expresionistas abstractos lo llaman 

“all over”, haciendo alusión a un campo abierto, sin límites. 

High Anxiety (1977) 

Mel Brooks  

High Anxiety es una comedia dirigida y protagonizada por Mel Brooks, que rinde homenaje 

y parodia las películas de Alfred Hitchcock. En este fragmento nos centraremos en The 

Birds (1963).  High Anxiety cuenta la historia de un renombrado psiquiatra, Dr. Richard 

Thorndyke, que se convierte en el nuevo director de un prestigioso hospital mental. Pronto 

descubre una siniestra conspiración que involucra al personal del centro y se ve envuelto en 

una serie de eventos que lo ponen a prueba. A lo largo de la película, Mel Brooks captura el 

estilo distintivo de Hitchcock y hace referencias a sus películas más conocidas. Desde el uso 

de ángulos de cámara y tomas icónicas, hasta la recreación de escenas memorables, High 

Anxiety se burla y celebra el legado del famoso director de suspense. La película presenta 

personajes que son parodias de arquetipos hitchcockianos: el Dr. Thorndyke se asemeja al 

protagonista inesperado e indefenso que se ve envuelto en una conspiración, la enfermera 

interpreta el papel de la heroína atractiva y misteriosa, mientras que el Dr. Charles Montague 

encarna al villano. Para el teaser, hemos elegido la escena que evoca al filme The Birds 

(1963). En la película de Hitchcock, hay una secuencia de suspenso en la que un grupo de 

aves se reúne amenazadoramente en una estructura al aire libre, observando a los personajes 

con miradas inquietantes. En la parodia de Brooks, se recrea esta escena icónica de The Birds 

de una manera humorística. En lugar de aves, hay un grupo de palomas que se reúnen en una 

estructura similar, observando al protagonista de la película. Sin embargo, en lugar de 

representar una amenaza terrorífica, las palomas se convierten en una fuente de comedia que 

defecan encima del doctor y lo humillan.  

3.2 Planteamiento del proyecto 

Este vídeo pretende analizar las propuestas de diversos artistas que han utilizado obras de otros 

autores para crear proyectos propios. De esta forma, entenderemos cuál ha sido el proceso de 

interpretación de cada uno y cómo este tiene sentido de forma global con el contexto de 

posmodernidad y con el marco teórico sobre tradición, influencia y plagio. A pesar de esto, es 
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preciso destacar que las obras no se encuentran distribuidas en orden cronológico ni agrupadas 

por movimientos o disciplinas, sino con una relación de estética o pertenencia. Abre el vídeo la 

primera parte del documental de la BBC Modos de Ver de John Berger. Nos apropiamos del 

poder de la primera imagen: Berger recorta la cara de una pintura para, posteriormente, 

reproducirla en masa. Esto pone en relieve, bajo mi punto de vista, el hecho de que el canon se 

traslada a nuestra vida diaria y se convierte en parte de nuestro imaginario colectivo. Como 

hemos visto en apartados anteriores del trabajo, la forma de interpretar los referentes a lo largo 

de la historia es distinta. Sin embargo, el pasado siempre está presente, tanto cuando lo 

evitamos, lo rompemos o lo cuestionamos; como cuando lo homenajeamos. 

A continuación, hemos incluido un corte del vídeo de presentación del proyecto Soy Cámara 

del CCCB porque nos ayuda a introducir la idea de mirada. Este vídeo es un solo punto de vista 

porque está basado en unas fuentes concretas que se han elegido de manera subjetiva para 

mostrar un pequeño resumen de la teoría. Así pues, los ojos y las web cams de ¿Qué es Soy 

Cámara? nos sirven para reflejar el hecho de que se trata de una opinión en el marco del ahora. 

Era imprescindible que Soy Cámara apareciera, ya que los diversos capítulos de este programa 

han servido como guía para la realización de la parte práctica de este trabajo. 

Hemos decidido destacar cuadros que estuvieran integrados dentro de otros cuadros. Para 

ilustrarlo, hemos escogido ejercicios pictóricos o miniaturas de la Época Medieval y del 

Renacimiento. Ambas tienen impacto, por ejemplo, en la obra de Elena Garrigolas o en el 

videoclip Guille Asesino de C. Tangana, construido a partir de referencias del amor romántico. 

La directora, Diana Kunst, muestra un paralelismo entre la pasión, la intimidad, la posesión y 

los celos a través de imágenes de la guerra y la muerte. Guille Asesino pone en práctica el uso 

de samples en tanto que construye una poética propia mezclando vídeos caseros con imágenes 

de obras medievales o renacentistas. Algo semejante sucede con la película The Dreamers de 

Bernardo Bertolucci. Los protagonistas corren por el museo en un homenaje al filme Bande a 

part de Jean-Luc Godard. En este caso, Bertolucci introduce el corte de la película de Godard 

en su metraje y lo hace formar parte de la historia. 
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Encontramos también obras como el Jardín de las Delícias, inspirada en las diferentes 

interpretaciones de la Odisea de Homero que hicieron, en este orden, Virgilio en la Eneida y 

Dante en la Divina Comedia. Así como algunos versos de los Libros I del infierno de la Divina 

Comedia y el VI de la Eneida, donde apreciamos de forma clara el paralelismo y la influencia 

de la obra de Virgilio en Dante, no solo desde un punto de vista narrativo (ya que hay elementos, 

ambientes y personajes que coinciden en ambas historias), sino también formal. Por otro lado, 

aparecen las novelas Madame Bovary y La Regenta, además de un clip de Bovary, la adaptación 

teatral de Carme Portaceli y Michael de Cock para el TNC. Todas ellas profundizan en la 

psicología en decadencia de su personaje femenino protagonista a la vez que critican el 

comportamiento de la sociedad burguesa. En este punto, nos parecía relevante mostrar las 

diversas maneras en las que se puede reinterpretar una obra, en clave feminista y en formato 

teatral, como en Bovary; y, a nivel estilístico desde la propia literatura realista, como es el caso 

de La Regenta. 

 

Creíamos importante incluir también una referencia al apartado teórico sobre la tematología, en 

concreto, el motivo del ajedrez. Es decir, la contraposición del blanco y el negro como dos 

oponentes; el ying y el yang, el bien y el mal. Hemos relacionado este juego antagónico con el 

uso del claro y el oscuro en filmes como La naranja mecánica o Doom Generation. Esta última 

lleva al extremo el diseño de las habitaciones. Cada una se construye a partir de distintos 

motivos, acción que se repite durante toda la película. En este grupo añadimos también el 

videoclip de Demasiado de El Último Vecino. En la escena principal de Demasiado aparece 

una maqueta realizada por el propio artista donde el protagonista se ahoga entre cuatro paredes 

de ajedrez. 

En esta línea, hemos de dejar claro que no todas las referencias son conceptuales, ya que hay 

diversas maneras de representar la tradición o de plasmar la idea de influencia. Podemos 

establecer conexiones en la estética, los materiales, el soporte, el color, los planos, los 

personajes, la estructura, etc. Varda utiliza en la película Le Pointe Courte un primer plano 

donde se muestra el rostro de los dos personajes principales. Su expresión es distante, hablan, 

pero no se miran. La cámara transmite cierta lejanía, a pesar de que sus caras están muy cerca. 

Ingmar Bergman utilizará un plano similar en una de las escenas de la película Persona. El 
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espectador ve la escena desde el punto de vista de dos personajes. Inicialmente, la cámara se 

mantiene estática, capturando a Elisabeth. Después, se repite este enfoque con una toma fija de 

Alma. Durante esta secuencia duplicada, se ilumina la mitad del rostro de cada actriz, mientras 

que la otra mitad queda en la sombra. 

 

Por su parte, La Bauhaus es un claro ejemplo de cómo diversos elementos se repiten a causa de 

un contexto y un conjunto de valores que comparte la comunidad que lo forma. En el teaser 

aparecen diversos cortes del Triadishches Ballet (1922) de Oskar Schlemmer que utilizan como 

motivo o tema las figuras geométricas, los colores primarios, el espacio, los volúmenes y la 

perspectiva. 

En cuanto a las escenas de las películas High Anxiety (1977) y The Birds (1963), tiene cabida 

hablar del fenómeno del spoof movie o parodia y del autor Mel Brooks como uno de los 

exponentes del género. El término se relaciona también con el pastiche, una técnica utilizada 

no solo en cine, sino que también en música y literatura. Del italiano, paticcio, algunos 

compositores de ópera del siglo XVIII usaban fragmentos de otras obras y los mezclaban con 

elementos originales. En literatura, por ejemplo, Proust imita el estilo de autores del siglo XIX 

en su colección de textos Pastiches et mélanges (1919), publicados en distintos números del 

diario Le Figaro. Se trata de un ejercicio retórico y referencial directo, en el que los referentes 

son claros e identificables. 

 

Lo mismo sucede con High Anxiety, que parodia diversas escenas de películas de Alfred 

Hitchcock. El clásico Vértigo de 1958, aparece en el título “high anxiety” también a modo de 

parodia, ya que utiliza un juego de palabras entre la sensación de “máxima ansiedad” y el 

“miedo a las alturas” (Vértigo) como en la película de Hitchcock. Así pues, Brooks se apropia 

de la filmografía del cineasta británico de suspense y terror. Sin embargo, da la vuelta a las 

tramas y las lleva a la comedia. Los elementos aparecen, pero contienen un sentido 

completamente distinto gracias a la nueva mirada del artista, que crea un argumento distinto al 

de las películas que referencia porque se sirve de las imágenes llevándolas a su terreno, es decir, 

a su contexto, a su formato y a su manera de narrar los hechos. En la escena de The Birds, 

Brooks sustituye los pájaros que acechan la ciudad y que aportan un componente de oscuridad, 
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por las palomas que persiguen al protagonista de High Anxiety, un doctor aparentemente 

respetable y bien vestido, que acaba cubierto de heces de paloma.   

 

En esta pequeña muestra, hemos relacionado el género paródico con otro de los representantes 

del pastiche, Quentin Tarantino. Nos hemos centrado en el uso de referencias en la película Kill 

Bill (2003). El director utiliza las películas Game of Death (1978) y Samurai Fiction (1998). 

En este caso, los colores, el ambiente, la velocidad e incluso las expresiones faciales en los 

primeros planos de la protagonista evocan al personaje de Billy Lo de Game of Death. En el 

caso de Samurai Fiction, nos apropiamos de la escena de lucha que, como una danza, muestra 

las sombras de los guerreros sobre un fondo de luz monocromático rojo, como la sangre, en 

Samurai Fiction y azul en Kill Bill. 

 

Picasso no solo utiliza influencias de artistas anteriores, sino que es una referencia para el 

cubismo y movimientos posteriores. Un claro ejemplo de este círculo de alimentación es el 

cuadro de las Meninas y la serie de cincuentaiocho reinterpretaciones que hizo Picasso en un 

análisis del cuadro de Velázquez. 

 

Creíamos interesante añadir, a parte del vídeo de C. Tangana, el videoclip de Di mi nombre de 

Rosalía y el de Kayne West para la canción Stronger. El segundo utiliza escenas del anime 

Akira (1988), una influencia reiterativa a lo largo de su carrera. Las referencias se materializan 

en el concepto del videoclip, no en la música. Los artistas se valen de referentes clásicos y 

canónicos, como es el caso de Rosalía, y contemporáneos, como es el cado de Kanye. 

 

Eduardo Casanova estrena a principios de 2022 La Piedad, una reinterpretación de la famosa 

obra de Miguel Ángel llevada al cine. Esta escultura es el pretexto para construir dos personajes 

de carne y hueso con las características de la Virgen María y Jesús después de ser crucificado. 

María, beata, serena y compasiva, sostiene a su hijo muerto entre sus brazos. El plano que 

aparece en el teaser mantiene los elementos principales de esta escena piramidal escultórica: el 

protagonista enfermo se acuesta entre los brazos de su madre, que lo sostiene suavemente. 

Juntos forman una estructura piramidal estéticamente equilibrada. 
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Finalmente, Carlota Guerrero se inspira en la performance de dieciséis horas de Marina 

Abramovich Relation in time. aunque reemplaza algunos elementos. El cabello del que se 

estiran los amantes queda sustituido por cables; sus rostros, por televisiones. Nos hemos 

apropiado de esta imagen porque sirve de ejemplo para mostrar cómo una artista es capaz de 

reinterpretar una obra utilizando discursos y relatos actuales. 

3.3 Ficha Técnica 

Título Samples  

Autor  Irene Salmerón Marchena  

Temática Tradición, motivos e influencia  

Duración 2:45 min 

Formato  Vídeo teaser 

Medio o lugar  Universidad Autónoma de Barcelona 

Resumen El teaser se sirve de una biblioteca de 

imágenes que incluyen videoclips, trozos 

de películas, cuadros y citas para 

reflexionar sobre la herencia artística a 

lo largo de la historia desde una 

perspectiva actual. 

 

3.4 Vídeo 
 
 
 
 
 
 
 
 
 
 

https://youtu.be/dfrqBQhYJBA     
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3.5 Escaleta 

Minuto Vídeo Audio Texto 

00’00’’ 
 
00’13’’ 

Ways of Seeing 

BBC, Berger 

 

1 “What’s up front 
that counts”, The 
Counts. 

“Esta noche no me 
interesa hablar de 
los cuadros en sí 
mismos. Prefiero 
centrarme en la 
forma en la que los 
apreciamos. Ahora, 
en la segunda mitad 
del siglo XX. Porque 
los miramos como 
nadie había hecho 
antes” 

00’16’' ¿Qué es Soy 

Cámara? 

CCCB 

 “¿Quién es el 
propietario de tus 
ideas?” 

00’23’’ 
 

The Dreamers 

Bernardo Bertolucci 

  

00’27’' La naranja 

mecánica 

Stanley Kubrick 

  

00’30’' Doom Generation 

Gregg Araki 

  

00’33’' “Demasiado” 

El Último Vecino 

  

00’35’' Motivo del Ajedrez   

00’37’’ 
 
 
00’42’' 

Ballet de la 

Bauhaus 

 “¿Es la tradición un 
límite o un punto de 
partida?” 
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Oskar Schlemmer 

00’45’ 
 
 
 
 
 

“Guille Asesino” 

C. Tangana 

 

Eneida 

Virgilio 

 

Divina Comedia 

Dante Alighieri 

2 “It’s all because 
she’s gone”, Stave 
Davis. 
 
Declaración DJ. 
Premier: “We don’t 
need anything else” 
 
 
 

Fragmentos 

 

Divina Comedia I 

A mitad del camino 
de la vida 

en una selva oscura 
me encontraba 

porque mi ruta 
había extraviado. 

 

¡Cuán dura cosa es 
decir cuál era 

esta salvaje selva, 
áspera y fuerte 

que me vuelve el 
temor al 
pensamiento! 

 

Eneida VI 

A lo largo del 
camino 

intermedio se 
extienden unos 

bosques y fluye en 
derredor 

con sus negros 
repliegues el 

Cocito. 

 

Se adentran en un 

vetusto bosque, 
honda 
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guarida de 
alimañas. 

00’54’' Título desconocido 

(2023) 

Elena Garrigolas 

3 “The planet”, 
Gang Starr 

 

00’55’' Miniatura 

medieval (S. XV) 

 

  

00’56’' 
 
 
 
00’57’’ 

La Piedad 

Miguel Ángel 

La Piedad 

Eduardo Casanovas 

  

01’00’’ 
01’01’’ 

 
“Di Mi Nombre” 

Rosalía 

  

01’03’’ La maja desnuda 

Goya 

  

01’05’’ 
 
01’07’’ 

Las Meninas 

Velázquez 

Las Meninas 

Picasso 

  

01’08’' Madame Bovary 

Flaubert 

La Regenta 

“Clarín” 

Bovary 
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TNC 

01’11’' Persona 

Ingmar Bergman 

 

4. “South side”. 
Moby 
Declaración Prince 

Prince: “Se nos está 
yendo de las manos. 
Llegará un punto en 
el que samplearemos 
el sample”. 

01’013’' La Pointe Courte 

Agnès Varda 

Declaración Prince “Se nos está yendo 
de las manos. 
Llegará un punto en 
el que samplearemos 
el sample”. 

01’16’' Relation In Time 

Marina Abramovic 

Declaración Prince samplearemos el 
sample x3 

01’22’' Título desconocido 

(2022) 

Carlota Guerrero 

  

01’25’' “Stronguer” Kanye 

West 

Akira 

Katsuhiro Ōtomo 

5. “Hippychick”, 
Soho 

 

    
01’29’' Kill Bill 

Tarantino 

Game of Death 

Bruce Lee 

Samurai Fiction 

Hiroyuki Nakano 

  

01’43’' Azules Audio fade out  

01’47’' High Anxiety Audio original  

01’53’' The Birds Audio original  
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01’58   No se puede robar 
un regalo. 

02’00’’    
02’03’' Créditos Declaración DJ. 

Premier 
“Una de las partes 
más importantes 
es el respeto hacia el 
artista que hemos 
sampleado. 
Algunos 
productores se 
preguntan por qué 
hemos de 
pagar por ello. 
La industria del 
sample ha tomado 
medidas drásticas. 
Me han multado 
muchas veces por 
samples con los 
que no fui claro. Ha 
habido gente que se 
ha declarado en 
contra de esta forma 
de crear. Los llamo y 
aclaro las cosas. 
"Soy un admirador, 
deberíamos quedar 
algún día". Cuando 
lo hablamos me 
dicen "tengo pistas 
que no 
he lanzado por si 
quieres usarlas". No 
voy a dejar que 
prohíban samplear 
como un ejercicio 
artístico 
porque es una forma 
de crear, de hacer 
arte”. 
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3.6 Tratamiento de la información 
 
Para empezar, el vídeo pretende construir una narrativa a partir de diversas obras, seleccionadas 

por su relación en la forma, el contexto, la temática y el concepto. La música y la voz en off 

actúan como hilo conductor, aunque son las imágenes las protagonistas del ejercicio. Los 

recursos cinematográficos han recibido mayor atención, ya que eran imprescindibles para 

agilizar el ritmo del vídeo y mostrar el contenido de manera clara, con planos cortos pero 

visuales. 

 

Por el contrario, se nos han presentado algunas dificultades a la hora de introducir elementos 

literarios como libros o fragmentos escritos. En este sentido, considerábamos que el receptor 

no tenía el tiempo suficiente para decodificar la información, procesarla y entender cuál era el 

paralelismo entre las obras mostradas. Además, creíamos necesario ceñirnos al medio y formato 

con el que trabajábamos: el vídeo teaser. Es por esto que, a pesar de no ofrecer al espectador 

ejemplos de carácter académico o citaciones, hemos intentado trabajar con recursos interactivos 

que compensen este hecho y hagan entender de forma rápida la conexión entre los modelos 

presentados. Será, entonces, tarea del espectador investigar en profundidad los rasgos comunes 

de las obras propuestas. Por otro lado, sí que hemos añadido algunos versos escritos de La 

Eneida y La Divina Comedia porque, en este caso, era sencillo utilizar el recurso de resaltar 

palabras.  

 

Con las novelas Madame Bovary de Flaubert y La Regenta de Clarín, podríamos haber 

mostrado fragmentos paralelos. Sin embargo, hemos decidido incluir un juego que explique de 

forma directa que un texto se refleja en el otro. Nos podríamos aventurar a decir que Madame 

Bovary es uno de los espejos donde mira Clarín para escribir la Regenta. Para traducir esta 

cuestión con un lenguaje visual, hemos utilizado la siguiente metáfora: un libro viaja hacia el 

interior del otro. Nada más lejos de la realidad, Clarín toma como referente la obra de Flaubert 

a la hora de construir a la protagonista, el ambiente provinciano y burgués, las escenas, el papel 

del matrimonio, etc. Con Las Meninas, por ejemplo, el movimiento es distinto, las obras se 

superponen unas encima de las otras, hay una reinterpretación de la obra base, que sigue siendo, 

en su esencia, la misma. 
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En cuanto a las voces en off, hemos escogido diversas declaraciones de artistas y críticos sobre 

apropiación, tradición y reinterpretación para llegar hasta el final con la idea y el uso práctico 

del sample. Para empezar, el vídeo de Berger sienta las bases sobre la tradición y la repetición. 

Por otro lado, la visión de la entrevista de Prince para la MTV se contrapone con las 

declaraciones de DJ Premier, que realiza diariamente el ejercicio con el que el cantante está 

descontento: samplear, incluso, “samplear el sample”. Son los propios autores los que 

construyen el relato del vídeo. Se plantea al público la posibilidad de utilizar los samples para 

ir más allá de la tradición propuesta, se reflexiona también sobre la autoría y, por último, sobre 

el plagio mediante tres preguntas clave: ¿quién es el propietario de nuestras ideas?, ¿es la 

tradición el límite o el punto de partida?, “No es posible robar un regalo” [del libro You can’t 

steal a gift de Gene Less (2001)]. Esto es a la vez, una manera de unir las referencias musicales, 

que solo podemos escuchar, con los elementos visuales.  

 

Será al final del vídeo en el que aparecerá el listado de recursos citados. Se trata de unos créditos 

en los que se demuestra que lo que ha construido el vídeo son todos esos referentes que dialogan 

entre ellos y que constituyen nuestro ahora. Por último, la música actúa como elemento 

integrador de las imágenes que ofrecemos, es por esto que hemos añadido algunos efectos 

sonoros para enlazar dos canciones que samplean “What’s up from that counts” (1971) de The 

Counts: “South side” (1999) de Moby y “Hpippy Chick” (1990) de Soho. Las canciones que 

aparecen de fondo cuando habla DJ Premier forman parte de un vídeo explicativo sobre 

“arrebatar” trozos de otras canciones y utiliza el ejemplo el tema de Steve Davis “It’s all because 

she’s gone” (1970) y el tema de Gang Starr “The Planet” (1994).  

 

En definitiva, el objetivo del teaser ha sido realizar un recopilatorio de disciplinas y autores que 

dialogan entre ellos a través de los temas comunes de herencia e influencia. De esta manera, el 

consumidor no necesita un bagaje artístico para comprender el contenido, ya que los elementos 

mostrados son un resumen práctico de la teoría que hemos desarrollado en la primera parte del 

proyecto, una especie de esquema que muestra la capa superficial de Samples: un diálogo entre 

la tradición y la modernidad a través de las referencias. Uno de los objetivos principales era 

poner la información a la altura de un público amplio, no necesariamente experto.  En muchas 
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ocasiones, hemos presentado primero el referente conocido y después la obra en la que se 

inspira, en otras, hemos utilizado la pantalla dividida. Por último, este teaser ha de entenderse 

como el ejercicio práctico de una investigación sobre la originalidad y el plagio que podría 

desarrollarse en un documental o reportaje de más extensión y con un tratamiento de la 

información en mayor profundidad. 

 

4. Conclusiones 

 

A modo de recapitulación, en la parte teórica de este trabajo hemos analizado la idea de 

tradición, la de reescritura, la de originalidad y la de plagio a través de la valoración crítica de 

diversos puntos de vista. Por un lado, hemos señalado que la tradición se presenta como un ente 

autoritario solo si es entendida en relación con el ideal canónico, que se centra en unas obras 

determinadas, pero silencia las voces que ponen, transgreden y cuestionan las convenciones 

con narrativas nuevas.  

 

En el contexto actual, aunque esta práctica tenga ya un largo recorrido, el conjunto de ideas, 

opiniones e información a las que estamos expuestos nos sitúa más cerca a los unos de los otros, 

hecho que plantea cuestiones morales en relación con la propiedad. Entonces, ¿quién es el 

dueño de nuestras ideas? Nos podríamos aventurar a afirmar que no hay un único propietario, 

ya que es imposible desmarcarse de todo el bagaje que cargamos a nuestras espaldas y que, por 

lo tanto, ha construido quiénes somos y cómo pensamos. 

 

El debate sobre la autoría, la propiedad intelectual y la originalidad plantea dilemas complejos 

a medida que exploramos la intersección entre la tradición, la innovación y el respeto por lo 

que se ha compartido anteriormente. Queda claro que comprender y equilibrar estos conceptos 

desempeña un papel crucial en el fomento de una producción artística y literaria enriquecedora, 

capaz de dialogar con diversas expresiones culturales y contribuir a la herencia compartida.  

 

Por otro lado, nos planteamos, ¿tiene sentido hablar de propiedad en un mundo donde nada es 

aparentemente “nuevo”? La propiedad es relevante en un marco compartido y contributivo, en 

el que aquellas ideas “viejas” se convierten en “nuevas” al pasar por el filtro individual, que es 
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a la vez, un filtro colectivo en constante transformación. Contra el temor a la imposibilidad de 

ser originales encontramos la reescritura que, paradójicamente, consigue abrirse camino a 

través de las ideas de los demás para desmentirlas, resituarlas y homenajearlas.  

 

Hemos de temer a la originalidad si eso significa contar con un único punto de vista. En este 

delicado equilibrio entre tradición e innovación, y en respeto a los derechos y la libertad 

creativa, se presentan desafíos fundamentales en el ámbito de la autoría y la creatividad. Quizás, 

los dos grandes enemigos de la escritura (y, en consecuencia, del arte en general) sean el 

determinismo canónico y las grandes entidades que poseen los derechos de autor, esto último 

nos llevaría a reflexionar sobre la capitalización del arte, aunque no es el objeto de nuestro 

estudio. La noción de "robar un regalo" plantea una paradoja en el contexto de las ideas y la 

creatividad. Un regalo se ofrece de manera voluntaria, sin el propósito de recibir a cambio otro 

presente que pueda compensar la transacción. 

 

La traducción de estas reflexiones al plano audiovisual nos ha ayudado a traer a la tierra un 

trabajo teórico que cobra sentido gracias a los ejemplos artísticos elegidos, cuyas obras explican 

el camino referencial sin la necesidad de utilizar la palabra. Me gustaría acabar con una idea 

ajena, que Manel Ollé toma de Josep Carner y yo de ambos para concluir este proyecto: Josep 

Carner consideraba en Virtud d’ una palabra (1988, como citado en Ollé, 2022) que, puestos a 

tener influencias, hay que poseer las máximas posibles. «Solo a copia de tener muchas será 

posible escapar de la imitación grosera y de acercarse al genio» (Sullà, 2022). 
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Figura 1.  Newman, B. (1951). Cathedra 
[Óleo y acrílico sobre lienzo] 

Stedelijk Museum, Amsterdam. 

Figura 2.  Still, C. (1953). 1953 
[Óleo sobre lienzo] Tate, Londres.

Figura 3.  Rothko, M. (1968). Untitled
[Óleo sobre papel, sobre lienzo] 

ubicación desconocida.

Figura 4.  Reinhardt, A. (1953).  Blue 1953 
[Óleo sobre lino] 

Whitney Museum Of American Art, New York. 



Figura 5   Abramovic, M (1977). Relation in time 
[Performance]  

MoMA, New York.  
. 

Figura 6   Guerrero, C. 2022

Figura 7.   Autor desconocido (S.XV). Untitled 
[tintas sobre papel]  

Ubicación desconocida.  
. 

Figura 8.   Garrigolas, E. (2023)
[Pastel al oleo sobre papel]



Figura 9.   Miguel Ángel (1498-1499V). La Piedad 
[Grupo escultórico en mármol]  

Ciudad del Vaticano.  
. 

Figura 10.   Casanova, E. (2022). La Piedad 
[Cine-Largometraje]

Pokeepsi Films, Crudo Films, Gente Séria.



Figura 11. De Verona, L. (1475). The Chess  Player
[Temple sobre madera] 

Metropolitan Museum of Art, Manhattan. 

Figura12. Van Leyden, L. (1508). The Game of Chess, 
[Óleo sobre madera] 

Staatliche Museen zu Berlin, Berlin.

Figura 13.  Manfredi, B. (1610) The Chess Players
[Óleo sobre lienzo] 

Gallerie Accademia, Venecia.

Figura 14. Duchamp, M. (1910) Chess Game 
[Óleo sobre lienzo] 

Philadelphia Museum of Art, Philadelphia. 



Figura 15.   Matisse, H. (1911) The Painter’s Family
[Óleo sobre lienzo] 

Hermitage Museum, Saint Petersburg. 

Figura16.   Gris, J. (1915) The Checkerboard,
[Óleo sobre lienzo] 

Art Institute of Chicago, Chicago.

Figura 17.  Oppenheimer, M. (1916) Chess Player,
[Óleo sobre lienzo] 

Leopold Museum, Viena.



Figura 17.   Metzinger, J. (1915) Soldier at a Game of Chess
[Óleo sobre lienzo] 

Smart Museum of Art, Chicago. 

Figura18.  Nielsen, J. (1919) The Chess Players
[Óleo sobre lienzo] 

No localizado.

Figura 19.  Klee, P. (1937) Super-Chess
[Óleo sobre lienzo] 
Kunsthaus, Zurich.



Figura 20.  Avery, M. (1943) Checker Players 
[Óleo sobre lienzo] 

No localizado. 

Figura 21.  Martini, A. (1950) The Chess Player
[Óleo sobre lienzo] 

No localizado.

Figura 22.   Porter, F. (1975) Laurance Playing Chess
[Óleo sobre lienzo] 

Parrish Art Museum, Walter Mill, NY.

Figura 23.   Pecis, H. (2019) Harper’s Game
[Acrílico sobre lienzo] 

No localizado. 
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