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  Introdução


  O TERMO “PERFORMANCE” é tão genérico quanto as situações nas quais é utilizado. Na vida, bem como em distintas áreas do conhecimento, a palavra transita em muitos discursos. Talvez por isso, por resistir tanto a uma única classificação, torna-se tão instigante para o campo da arte


  Nas artes visuais, sempre que ouvimos a palavra “performance”, é comum nos remetermos de imediato à utilização do corpo como parte constitutiva da obra, e nossas principais referências têm sido frequentemente os anos 1960 e 1970. Muitas vezes, também, somos levados a pensar em um único formato, baseado no artista em uma ação ao vivo, visto por um público, num tempo e espaço específicos.


  O ponto de partida deste livro será pensar as múltiplas possibilidades do alargamento das referências contidas nesse termo, que foi cunhado como categoria no início dos anos 1970, praticado a partir de diferentes formas e denominações durante todo o século passado e até os dias de hoje é realizado amplamente em diversos meios e circunstâncias. Pensaremos a performance como desdobramento da escultura e da pintura, e levaremos em conta as contaminações que tais procedimentos carregam das práticas interdisciplinares que agrupavam teatro, dança, música e poesia nos anos 1960, assim como os pontos de contato com a arte conceitual praticada nos anos 1970. A partir dessas referências, também é importante tentar substituir o estereótipo que associa a noção de performance a um único formato – tendo o corpo como núcleo de expressão e investigação, análogo à body art – por um viés bem mais distendido. E, ainda, poder incluir, na construção de sua trajetória, não somente ações ao vivo compartilhadas por um público, que recusam deixar evidências ou qualquer tipo de existência do trabalho, ou ações dessa mesma natureza que deixam rastros a partir de uma série de remanescentes, mas outras formas de desdobramento desses procedimentos, através de um número diverso de situações apresentadas em muitos discursos críticos, curatoriais, acadêmicos e artísticos.


  Desse modo, pretendo mostrar que, atualmente, uma definição possível de performance nas artes visuais contempla uma série infindável de trabalhos, ampliando sobremaneira o seu conceito. Associada a essa noção, surge uma variante de procedimentos, reexaminada por meio de elementos performativos presentes na ordem construtiva de muitos trabalhos apresentados na forma de vídeos, instalações, desenhos, filmes, textos, fotografias, esculturas e pinturas.


  Outra questão a ser abordada parte da ideia de participação e compartilhamento, conduzindonos a outros procedimentos igualmente performativos. Para tanto, será lançada a noção de espaço de performação, traduzido como aquele que insere o espectador na obraproposição, possibilitando a criação de uma estrutura relacional ou comunicacional. Ou seja, o espaço de ação do espectador ampliando a noção de performance como um procedimento que se prolonga também no participador.


  Exposta dessa forma, observamos que distender a noção de performance nas artes visuais implica apresentá-la como uma categoria sempre aberta e sem limites. Desse modo, se porventura algumas das proposições teóricas ou artísticas aqui apresentadas suscitarem algum tipo de definição, de imediato o leitor perceberá que esta não será a única, pois o que resulta, quando o assunto é performance, é sempre um número muito va riável de concepções, as quais não se postulam como obrigatórias para atingir um consenso.


  


  Trajetória


  RoseLee Goldberg, em seu clássico livro escrito em 1978, A arte da performance: do futurismo ao presente, assinala que a trajetória da performance no século XX se configurou como uma história de um meio aberto, permissivo e com grande número de variáveis. Sempre que algum movimento pareceu encontrar um impasse, os artistas voltaram-se para as ações performáticas como um modo possível de romper com as categorias existentes e apontar novas direções.


  Corroborando tais ideias, o historiador da arte Gregory Battcock, em 1984, sinalizava em seu livro The art of performance: a critical anthology que o essencial é que a arte da performance provavelmente engajaria a imaginação de um número muito maior de artistas no futuro que qualquer outra forma de arte.


  Desde as vanguardas europeias, já se esboçavam ações performáticas que objetivavam rupturas, como as que ocorreram no futurismo, no construtivismo russo, no dadaísmo, no surrealismo e na Bauhaus. Contudo, foi a partir do segundo pós-guerra que tais ações se tornariam mais frequentes, assim como suas denominações: happening, Fluxus, aktion, ritual, demonstration, direct art, destruction art, event art, dé-collage, body art, entre outras tantas designações, creditadas, grande parte das vezes, ao processo de um único artista ou de um grupo. Todavia, a partir dos anos 1970, não obstante as diferenças estilísticas e ideológicas que possuíam, acompanhadas ainda dos protestos de muitos artistas das artes visuais, todas essas denominações foram agrupadas sob a terminologia única de performance art. Como observa a professora de história da arte Kristine Stiles, tais protestos advinham, sobretudo, de considerarem que o termo despolitizava seus objetivos, aproximando-os do teatro, muitas vezes associado à ideia de representação e entretenimento.


  Uma trajetória da performance nas artes visuais a partir do segundo pós-guerra possui em sua base uma série de procedimentos e manifestações que ocorreram em diferentes continentes. Sem dúvida, a pintura de ação de Jackson Pollock seria uma das referências que estariam sinalizando novos espaços a serem conquistados nas artes visuais, afirmando-a como um modo de entrecruzamento de linguagens. Sobretudo quando, em 1951, o trabalho de Pollock foi apresentado para uma plateia no Museu de Arte Moderna de Nova York, através da documentação fotográfica e do filme realizado por Hans Namuth, que mostrava o artista em ação pintando a tela no chão de seu ateliê. Naquele mo mento, a pintura se estabelecia também como um evento performático.


  Inclui-se, nessa mesma época, a produção do conceito espacial de Lucio Fontana, composta dos manifestos lançados no período de 1947 a 1952, seguido das perfurações e cortes nas telas – buchi, quanta e tagli – aos labirintos monocromáticos que solicitavam a participação do espectador, no início dos anos 1960.


  Do outro lado do Pacífico, nos finais dos anos 1940, artistas em Tóquio e Osaka reuniram-se em grupos destinados a pensar novos modos de experimentar e expressar uma pintura. Inusitadas propostas de ações ao vivo foram, então, apresentadas por grupos como Zero Kai, Gutai e, posteriormente, no início dos anos 1960, o Hi Red Center. Entre os precursores das performances que veremos povoar a arte da década de 1960 em diante, incluem-se nomes como Shõzõ Shimamoto, reconhecido por suas experimentações de perfurações na tela que compõem a série denominada Works (Holes); Kazuo Shiraga, com suas pinturas realizadas a partir de movimentos de todo o seu corpo sobre a superfície da tela; Saburô Murakami, com suas ações de atravessar as séries de superfícies de papel até a sua completa destruição; e Atsuko Tanaka, com seu quimono tecnológico (electric dress).


  Outro momento que merece destaque nessa trajetória é o dos cursos de verão ministrados por John Cage no Black Mountain College, em finais dos anos 1940 até meados da década seguinte, assim como suas aulas nos cursos sobre composição de música experimental na New School for Social Research, em Nova York. Incorporando criação e vivência como elementos interdependentes, Cage e seus alunos, nas aulas de composição e música experimental, desenvolveram o que denominavam pesquisas-composições, repensando a própria música não mais como sucessão de notas, harmonia e ritmo, mas como pulsação, fruição, temporalidade e espacialidade. Artistas como Allan Kaprow, Jackson MacLow, George Brecht, Al Hansen e Dick Higgins seriam profundamente influenciados por essas aulas e pelos relatos sobre os eventos apresentados no Black Mountain College. Levando essa condição inventiva e em processo para outros campos e nomeando-a sugestivamente de música-ação, os artistas começaram a integrar às suas produções o cotidiano, seus objetos e suas ações.


  Reconhecendo já nos anos 1950 que os espaços e os objetos da vida cotidiana não apenas deveriam passar a ser motivos de investigação, mas que os artistas deveriam se fascinar por eles, incorporando-os como materiais para a arte, Allan Kaprow transformou a experiência vivida nas aulas de Cage em legado para ações futuras, tornando-se um dos artistas mais influentes na cena americana do final dos anos 1950.
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