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            Abstract - A partir de mi propia obra artística, encuentro que uno de los aspectos más interesantes del arte de la Performance es la relación entre autor y espectador  que se refleja en el lugar donde se realiza la acción (contexto). Una Performance suele ser representada delante de una platea: o bien en un espacio público o a dentro de un edificio,  pero  siempre delante de los espectadores que complementan la acción misma. 

Hay otras maneras útiles y más eficaces para trasmitir al público las emociones de un mismo happening: investigamos como se pueden emplear las tecnologías y sus diferentes herramientas, para que el mensaje pueda pasar de la misma forma; antes que exponernos directamente a la platea. Así mismo podremos utilizar un espacio más recogido para enviar las mismas  sensaciones a través de una pantalla o de una honda sonora. Probablemente las acciones físicas no sean las mismas pero el sentido llegue con una fuerza diferente, a quien lo percibe; incluido con mas potencia visual. Podríamos entonces observar cómo cambia la ‘percepción popular’ de una Performance a través de un soporte digital en streeming (o instalación) en un museo, en una exposición o en un simple televisor de una estación de trenes.

Palabras claves - video performance, intimidad, rituales, nuevos medios, sacralizad

                                I. Introducción
Para comprender mejor donde surgió la corriente Artística de la Performance, echamos la mirada atrás en el tiempo hasta llegar al comienzo de la Body Paint, aproximadamente a mediados del siglo pasado. Es suficiente volver a pensar en las ‘antropometrias’[1]de Yves Klein, que dieron la consiguiente inspiración a las ‘Live sculptures’[2]de Gilbert & George. Lo que nos interesa recordar es el lema de los dos jóvenes artistas, que, paradójicamente  fueron innovadores de la época, explicando el origen de la bodyart y con ella el desarrollo del arte de la performance[3] :‘Arte para todos’ era de echo su eslogan, utilizado desde los orígenes de esta asociación existencial y artística, sintetizando en la mejor de las formas la lógica de la actividad de Gilbert & George. Los antecedentes de la Body Art son, por supuesto, tambien las vanguardias artísticas del dadaísmo, y futurismo; que han tenido como objetivo principal producir un arte de fuerte impacto critico y comunicativo, que fuera capaz de vencer las tradicionales barreras entre el arte y la vida, analizando mas en profundidad la condición humana. Por consiguiente, todos aquellos artistas interesados en reanudar todo tipo de experiencias humanas, indagando el miedo, las obsesiones y en general todas las emociones que siente el individuo, sobre todo cuando se enfrenta a temáticas importantes, como el sexo, la raza, la religión o la política. Ellos mismos  subyacen a esta delicada prueba, coincidiendo con sus propias obras.
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Figure1: Antropometries Yves Klein, febrero 1960, Art Contemporain di Galerie Internationalle, Paris.

En este panorama colocamos el Body Art, aunque esta expresión artística se diferencie mucho, desde el punto de vista psicológico y espiritual, de la anterior; con muestras de acontecimientos al limite de la resistencia humana, pero siempre con el propósito de expresar el mensaje a través del cuerpo. De echo casi todas las vanguardias artísticas que abren el camino al nacimiento de la Performance, llegan desde el desafío y la voluntad de mudar todo lo que hasta los años cincuenta había sido considerado como tal. Los artistas empiezan a subvertir la manera de percibir el arte tradicional, desde el utilizo inusual de la constitucionalidad, utilizando para ella  objetos y gestos comunes a la mayoría de la gente, pasando por el producto ‘serial’ convertido en arte; hasta llegar a incluir el cuerpo como posible artífice de un evento artístico vivo y directo. Por lo tanto por muchos artistas el cuerpo llega a ser el medio mas eficaz con respeto a todas las técnicas artísticas experimentadas hasta entonces, mucho mas expresivo y capaz de sacar a la luz el mundo interior de cada uno de ellos, y ponerlo en contacto directamente con el publico: un puente entre interior y exterior que algunos artistas han utilizado como ‘arte-terapia’ personal para explorar limites de sus cuerpos, las angustias, las obsesiones, los dolores y las cuestiones de sus vidas.
Entre todos recordamos a Gina Pane y Hermann Nietsh[4], quienes fueron los primeros en indagar en su cuerpo, lo que el alma necesitaba; haciendo muestra publica de un culto por el dolor físico, incluso con perversiones poco comunes, que escandalizaron a la mayoría de los espectadores. Los artistas utilizaban estos temas como metáfora de la elevación espiritual y también como manifestación de sus debilidades. Como si enseñándolas, deviniesen aceptadas por la sociedad y así ellos mismos pudieran encontrar la fuerza necesaria para vencerlas. En este momento histórico se encuentran las actuaciones mas extravagantes y en apariencia sin sentido: artistas que defecan en publico, algunos que se masturban, otros que se torturan, o muestran su narcisismo de forma exponencial. Es obvio que todas estas acciones crearon una gran consternación en la sociedad de la época, escandalizando a la mayoría, al mismo tiempo reclamando la oportunidad de hacer con total libertad lo que ellos deseaban hacer con sus propios cuerpos, descomponiendo todas las reglas académicas observadas hasta entonces y finalmente haciendo entender que el cuerpo es solo el envoltorio de la existencia , por ello, ya no hay vergüenza ni malicia en ponerlo al descubierto. 
En este contexto situamos el vídeo, como medio de reflexión y expresión artística que aparece en el ámbito de las grandes transformaciones sociales elaboradas en la segunda mitad del mil novecientos; en relación con los grandes avances tecnológicos y el desarrollo de la teoría crítica de la información. Los artistas, más atentos a la cultura de masas, recelan de las empresas del show perpetradas por la televisión, encontrando a la vez en el ‘video’ un eficaz instrumento para explorar nuevos paradigmas estéticos, dando voz a sus propias ideas; de forma singular e innovadora, utilizando este invento en contra de la rampante difusión de mensajes conformistas en la sociedad mediática conocida como del espectáculo. Esta nueva practica abrió grandes posibilidades critico-creativas, incorporando la temporalidad en la obra de arte, potenciando la inmediatez del mensaje y diferenciando la percepción de la realidad; de esa forma se consigue que el espectador mantenga una postura ‘activa’ delante la obra-evento artístico.

Al empezar de los años setenta, cuando los pioneros de este nuevo medio de comunicación comenzaron los primeros experimentos sobre los soportes electromagnéticos portátiles. A día de hoy la creación de videos  tiene un fructífero desarrollo, tanto en términos tecnológicos, tanto de poética artística, la cual intenta dirigirse mas allá de la pantalla y ser protagonista de la nueva manera en la que se empieza a percibir el mundo. Hoy también, el video-arte esta en una posición de considerable importancia en la escena artística, y sigue siendo fundamental para los nuevos comportamientos: una nueva manera de prolongar la memoria artística en los años que vendrán. 

En este periodo, frente a la circulación incontrolada y masiva de imágenes para el consumo a crítico, la labor de los padres del video arte contribuye a fomentar una mirada reflexiva y creativa, que da lugar a un clima de libertad que inspira a una generación de artistas que acuñaran un nuevo lenguaje visual cambiando la forma de exposición, de producción y distribución de las obras de arte. En los años setenta, los artistas entrenan la improvisación y empiezan a experimentar, gracias al poder de atracción de la tecnología, el interés por la cultura popular y la necesidad de ser críticos con la modernidad. Ansiosos por re-definir términos como ‘realismo’ o ‘reproducción’ los artistas  vinculan  la industrialización de los medios de comunicación y el mundo del arte. Y es precisamente con este concepto de libertad, donde situaremos el trabajo, mucho más contemporáneo: ‘Stazione Utopía’[5] que apareció en 2003 en la 50ª Bienal de Venecia. Es una obra en la que se nos hace imposible nombrar los autores, dado que ellos mismos prefieren el anonimato en favor del colectivo al que pertenecen (el listado es de echo siempre en movimiento; una de ellas es Yoko Ono). Esta obra pretendía ser simplemente un lugar donde poder pararse, mirar, hablar y volver al itinerario (work in progress).
Trataremos la colectividad y la re-afirmación femenina y también el espacio. El espacio, muchas veces esta vinculado al tiempo;  y los dos desde siempre son elementos fundamentales para situarse en el terreno del arte. Además, gracias al video, estos dos elementos pueden llegar casi a coincidir o a  tomar formas disonantes. Es este el caso de la obra ‘Verticall Roll’[6] creada por la video-performer Joan Jonas; casi una agresión física sobre el mecanismo del video, con la intención de liberarse de su influencia psicológica…
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Figure 2 Vertical Roll, Joan Jonas, 1972, still da video: 19:37, U.S., b&w.
Los movimientos y los conceptos  aquí mencionados irán entrelazándose, sin tener una estructura fija o una división de apartados entre ellos mismos ya que los referentes no son cronológicos, porque este trabajo no tiene un carácter historicista. El enfoque esta relacionado con el espacio publico y privado a través del video por lo tanto se escogerán solo las artistas afines a ese tema.     

Sigue la línea de investigación de genero y tecnología. 

I. Motivaciones
Vista la escasez documental y analítica que existe en torno al trabajo de las mujeres en la performance, siento la necesidad de llenar este vacío a través de la investigación que pretendo desarrollar para este proyecto de tesis de master. Dos son los motivos fundamentales por los que existe esta ausencia de documentación y análisis. Por un lado, la invisibilización de la mujer en su aportación artística, y por otro, la reciente construcción de la vídeo-performance como un género asentado en el campo del arte.

El tema general consiste en hacer visible la importancia de la vídeo-performance femenina y la modificación de la misma debido al contexto donde se exhibe y donde se percibe.

Para ello trabajaremos en base a dos directrices básicas: 

· Una de ellas alude a la presencia de la mujer en el género de la vídeo-performance. Así, investigaremos la trayectoria artística y la contribución que algunas de las artistas más relevantes, y no por ello las más conocidas, han aportado al mundo del arte de acción. Algunas de las figuras que trabajaremos dentro del panorama internacional para asentar las bases de lo que comenzó a constituirse como vídeo-performance son: Lynda Benglis, Sadie Benning, Ana Mendieta, Judy Chicago, Charlotte Moormann, Barbara Hammer, Shigeko Kubota,[7]. Después de este repaso por la historia de un género tan reciente, nos centraremos en el estudio de la vídeo-performance contemporánea.
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Figure 3 TV-cello Charlotte Moormann, performance con Naim June Paik; Belgio-U.S.; 1976.
 [image: image4.png]



Figure 4 Sky Kiss, Charlotte Moormann Sydney Opera House, Australia, 1968
· Y la segunda línea que trabajaremos dentro del tema general es la que se refiere al impacto que el espectador recibe o puede percibir en función del medio empleado por el artista para mostrar los contenidos de su trabajo (performance, vídeo-performance[8], happening, acciones…), del tiempo en el que se produce la acción, del bagaje cultural del sujeto que percibe, de si el lugar de exhibición es público o privado y los condicionantes que estos espacios agregan al trabajo del artista y el acto perceptivo por parte del público que observa. En definitiva: investigar y reflexionar sobre la potencialidad de un medio artístico que ha terminado convirtiéndose en un género como tal, en tan sólo treinta años.

Todo esto es lo que me motiva y atrae, hacia esta investigación, que es parte también de mi trayectoria como artista, y pienso que profundizando este tema podré traer inspiración para mis obras futuras.

Lo que más me motiva en el camino del arte son todas las muestras en directo que permiten una comparación ‘en vivo’ entre el artista y el publico. Es decir, todo aquello que tiene vida propia y que necesita ser representado a través del cuerpo del artista. Creo que la manera más directa es definitivamente utilizar nuestros cuerpos como receptores y a la vez vehículos de la sensaciones que queremos trasmitir al público. Obviamente las maneras de hacerlo varían según el medio y el lugar que queramos escoger para ello (como ya dicho arriba). 
 III. Objetivos
a. Realizar un archivo documental que abarque desde los años 60 hasta la actualidad y que muestre y registre aquellas mujeres que han usado o trabajan con el medio del vídeo y la performance.

b. Demostrar la importancia del género de la vídeo-performance en el campo del arte, y destacar su valiosa aportación cultural.

c. Comprobar de qué manera se transmite el mensaje en la vídeo-performance teniendo en cuenta la reflexión del espectador en el caso de que se dé o bien, el impacto emocional que también pudiera darse entre éste y el artista.

d. Desarrollar una metodología de análisis válida para comprender cuáles son los factores que intervienen en el acto perceptivo en el arte de acción. 

e. Definir cuáles son aquellas pautas que condicionan el discurso de género del arte de acción.

f. dar forma a una Performance que llamaría ‘Alas del Mediterráneo’, que consiste en ponerme en la espalda una alas, en las que cada pluma sea pintada con cada bandera de cada nación bañada por el mar Mediterráneo. Entonces me bañaría en el mar mismo, de modo que todos los colores de las diferentes banderas se disolvieran en uno único; y después empezaría a nadar frenéticamente asumiendo la postura de un oso con las alas, que es lo que imagino si miro a los límites del mar Mediterráneo (sin las tierras de fondo). Indudablemente esa Performance no puede ser grabada en Valencia, dado que el agua que baña esta ciudad no es de las más limpias que se conocen en el Mediterráneo, por lo tanto el efecto de los colores no sería el deseado; por eso nace la necesidad  de utilizar la tecnología para poder proyectar-la en directo, por ejemplo en los encuentros de Performance que se hacen cada mes en la misma ciudad de Valencia.

IV. Metodología

Una de las partes más importantes de nuestra metodología estará constituida por el trabajo de campo que realizaremos mediante encuestas y que nos aportarán la información necesaria para extraer conclusiones acerca de la percepción del espectador, posiblemente durante un evento de streeming-performance organizado por nosotros mismos.

También asistiremos a congresos, exposiciones, museos, talleres y galerías para recabar datos de máxima actualidad; y finalmente trabajaremos en un plano más teórico para contrastar información y actualizar los datos siempre teniendo en cuenta los precedentes para localizar aquellas ausencias teóricas de las que hablábamos en un principio, para ello trabajaremos distintas áreas de conocimiento.  

                           V. Contextualización 
Psicología: Jacques Lacan[8], basándose en las teorías psicoanalíticas de Sigmund Freud, estudia el comportamiento del sujeto para consigo mismo en el plano emocional como respuesta a determinados estímulos externos. Deleuze y Melanie Klain por sus estudios sobre las ‘relaciones con el otro’.

Arte, Historia del Arte y Crítica de Arte: en lo referente a textos escritos o reflexiones sobre nuestro tema a abordar desde el mundo del arte, es decir, por artistas, analizaremos los textos de figuras como Valie Export (artista preocupada por los discursos de género), Dara Birnbaum[9] (artistas que hacen un uso continuado del video en su obra), Piero Adorno (historiador del arte especializado en el período de vanguardia y su continuidad hasta nuestros días), André Breton (uno de los referentes más importantes del vínculo existente entre psicología y arte), Guy Debord[10] (teórico detractor de la sociedad del espectáculo), Rosalind Krauss[11] (reflexiones el arte y todos aquellos procedimientos que están incluidos en él), Nicolas Bourriaud[12] (trabaja y profundiza sobre arte relacional, es decir, otorga el papel principal a la relación que se establece entre sujeto y sujeto, entre sujeto y objeto).

Antropología: usaremos los estudios más generalizados del materialista cultural Marvin Harris viendo cómo, desde esta perspectiva estudia y analiza, a través de sus numerosos trabajos de campo, las emociones del ser humano con respecto a la religión o el arte, entre otros. Así como de la antropóloga Margareth Mead y su discurso teórico sobre género y rol social en distintas culturas.

También analizaremos los textos de Eugenia Ramírez Goicoechea ya que una parte de su trabajo está exclusivamente centrada en la teoría experiencial compleja, viendo cómo se produce el debate entre cognición y emoción. 

Otros Referentes Artísticos 

-Ursula Hotel, y su aparente forma frívola de desnudarse ante la cámara, que es en realidad una referencia cierta a la imaginación colectiva masculina. Además Hodel[13] utiliza sonidos interesantes, gracias a la plataforma digital que la apoya (Electronic Art Intermix) en la que participa también Maria Venuto[14].

-Ana Mendieta[15], con su sacralidad, hace una síntesis de las tendencias del arte contemporáneo, como la BodyArt y la LandArt, y abraza los ideales del feminismo:  invierte los gestos monumentales de los Land-Artists e inserta el cuerpo humano en el paisaje salvaje . Muchos de sus trabajos, nos aparecen como símbolos y aspectos de las prácticas rituales antiguas, junto con  elementos de la naturaleza y ritos primitivos  de su cultura nativa.

-Fluxus y Zaj,[16] en las que los artistas formaban parte integra de un único evento.

-Kimsooja,[17] que focaliza sus video instalaciones en los recorridos del viajes, y Schnemann con un planteamiento muy próximo a lo de mi obra.

-Orlan y Erika Kristufek, en sus performance de los anos noventas, como referentes mas contemporáneos.
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Figure 5  Huellas, Ana Mendieta, foto tomada por la autora en el MOCA de Los Angeles en el año 2010.
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Figure 6 Interior Scroll, Carolee Schnemann, Land island, East Hampton ,1975.
Referentes propios

Mi obra Artística empieza abordando la Performance desde el lado lúdico y comunicativo hasta llegar a una investigación más interior y metafísica. Intento acercarme el subconsciente de los sueños, encontrando un común denominador para expresar las sensaciones más frecuentes que padecemos mientras dormimos.. Lo que me caracteriza es totalmente onírico y por eso hace referencia al mundo intimo de cada uno de nosotros: el soñar despierto , los deseos nunca confiados, los momentos de penumbra que se convierten en pesadillas o los segundos en el que nos parece trascender del cuerpo.  Lo que más me interesa es, a raíz de la teoría, poder explorar el pasado para crear e inventar nuevas Performances... En algunos de mis proyectos trato de utilizar las tecnologías como herramienta para 'recordar' las obras en vivos. Esto porque creo que tras un medio ‘frío’ como una pantalla el espectador pueda sentir emociones totalmente diferentes con respecto a las que le nacen a contacto con el Artista: al observar el heppening desde ‘lejos’, aún que fuera al mismo tiempo, el espectador se siente mas  libre de reflexionar de forma meno implicada emocionalmente, pero a la vez más fresca intelectualmente.
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Figure 7 El Vacío de las Palabras, Performance de la autora en el ámbito del Festival  ArtenPredicado, Tenerife, 2008.
                             VI. Plan de Trabajo

-Diciembre: Cierre del tema de estudio y investigación. Supervisión con la tutora y decisión final sobre lo que realmente se puede abarcar y lo que, eventualmente sobra y/o tiene que ser añadido. 

-Enero: recopilación de material cactáceo o multimedia para profundizar el tema y decidir el marco.

-Febrero: siguen las lecturas y la investigación, con tutorías sobre el avance y la posible forma de redactar las nociones aprendidas. que hasta ahora están solo en 

-Marzo: Borrador de la tesis de master, como esbozos de apartados y contenidos.

-Abril/ Mayo: Primera posible redacción de contenidos.

-Junio: Revisión y ajustes de la primera redacción

-Julio: Visionado y análisis de la obra practica, a parte de la teórica, que se quiere presentar

-Agosto/septiembre: maquetas, revisión, finalización y impreso del trabajo para la presentación. 

(este periodo puede largarse hasta diciembre para presentar en enero)
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