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1.- INTRODUCCIÓN. 





El arte que se desarrolla hoy, se conduce a través de estrategias cada vez más sofisticadas y complejas, pero no en todos los casos, resulta inteligible para quien lo percibe. Esto propicia una dificultad en el público de asimilar la obra a la hora de enfrentarse a ella, ya que los códigos por los que se tienen tradicional referencia cambian. Hoy en día, entrado el siglo XXI, el arte se ramifica e integra con multitud de disciplinas; investigación, historia, docencia, arquitectura, ciencias y tecnologías, instalaciones, esculturas, diseño, pintura, multimedia, net-art, etc... 



Los términos de pintura, escultura, fotografía, video, instalación, se confunden a menudo solapándose sus límites. 

Este hecho es importante y premonitorio, en vista a una concepción contemporánea sobre el arte y el siglo en el que vivimos, la globalización y completa dependencia de las partes que conforman la totalidad. Como mención a este hecho podría tomarse como ejemplo el colectivo Dumb Type1, integrado por varios miembros de diferentes campos de conocimiento, con una interdisciplinaridad en sus trabajos considerable. Enunciar su actuación en la Bienal de Valencia (2001), “Las Noches del Bien y el Mal”, actuación espectacular 1 Dumb Type es un singularísimo colectivo de artistas japoneses fundado en 1984 en la ciudad de Kyoto. Les define un absoluta y radical interdisciplinaridad: son arquitectos, músicos, bailarines, informáticos, ingenieros que publican libros, montan exposiciones, componen óperas, crean programas visuales para ordenador... todos unidos por una sola ansia común experimentadora día a día con cualquier nueva forma de expresión audiovisual. Texto extraido de:< http://www.enmente.com/arte-cgi/noticias 

>[Consulta:  29de junio de 2001 ] 
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con desarrollo en las nuevas tecnologías. O también las actuaciones del artista japonés Fujiko Nakaya, creando un juego de luces y sombras, imágenes electrónicas, proyecciones en pantallas de agua vaporizada y esculturas de niebla. El tratamiento del espacio como lugar de actuación e interacción con el público se hace patente, integrándose en la obra en sí. 



Metafóricamente internet es un ejemplo claro, una red de redes que pone a disposición de cualquier usuario, todo tipo de información. El usuario se convierte en un director que selecciona y perfila su interés, entre el “maremagno” de datos de la red.  La información existe en función de quien la selecciona. El arte existe por su obra en función de quien lo percibe . Pero cuando nos enfrentamos a un campo perceptual nuevo, lo rechazamos a primera instancia, porque nos exige actos de adaptación, y pone en tela de juicio la estabilidad perceptual. 



En la línea de la estética subjetiva ya esbozada por Kant, el disfrute de lo sensible sólo puede trascender la subjetividad mediante la intersubjetividad, adquiriendo así una dimensión pública, pasando de la fragmentariedad de la conciencia estética a la catarsis, de carácter eminentemente colectivo y ético2 . Y sólo un conocimiento colectivo puede generar una acción colectiva. Por el otro lado, las posiciones que interpretan el arte como revelación de algo nuevo , derivan en un escepticismo a causa de la imposibilidad de la 2 BOZAL, V.: Historia de las ideas estéticas y de las teorías artísticas contemporáneas. 1995. Visor. Madrid. Pags. 182 ss. 
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definición del objeto de su conocimiento. Lo nuevo aparece como silencio3. 

El arte es concebido a la manera “Arnheiniana”, como pensamiento visual, como reflexión que se lleva a cabo con elementos distintos a los de la lógica verbal. Cerca de la matemática, pero de una matemática materializada en formas, encarnada en espacio. Para concebir el arte actual es necesario reprogramarse, introducir nuevos datos, relacionados con las nuevas formas de representación. El arte despierta cuando se percibe y se procesa en la mente del público, si esto no ocurre simplemente duerme y no se manifiesta, o lo que sería lo mismo no es considerado.  Es propio del arte descubrir lo que en lo real no estaba descubierto, y ello tanto en el aspecto cognoscitivo como en el de la apariencia, ya son inseparables, un estado de vanguardia permanente del arte. 





























 



3 ADORNO, T.: Teoría estética. 1983. Orbis. Barcelona.  Pag.51. 
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2.- EL ESPACIO ARTÍSTICO. 







La diversidad que presenta el arte y sus tendencias siguen cada vez más integrándose. Instalaciones, perfomances, body-art, reactive-art, etc.. en las cuales el espacio juega un papel importante para que la obra se desarrolle en el tiempo. 



La plástica es una lucha con los sistemas espaciales artísticos. El arte y la técnica científica consideran y trabajan el espacio con intención y modo diversos, e incluso cada vez más, relacionados en una forma simbiótica. En la composición del espacio plástico se organizan los elementos puramente pictóricos (líneas, masas, recorridos y centros visuales, color...) 



El espacio es uno de los problemas que con mayor interés se ha abordado en el arte contemporáneo. Esto ha suscitado la reflexión sobre cómo flexibilizar la noción espacial ante las nuevas expresiones del arte contemporáneo, que desde sus inicios ha reclamado una adaptación del lugar de exhibición, como parte de las transformaciones experimentadas por la obra. El espacio es parte total de la obra, conformando un lugar donde se desarrolla el movimiento y la interacción del público con la obra integrándose ambos. 

Aunque es conveniente anotar que el público en la medida de su intervención forma parte de ella. La concepción espacial de finales del siglo XX y en la actualidad ha ido sufriendo cambios considerables, en el terreno de la obra de arte y su expansión, acercamiento e “involucratividad” con sus preceptores. 
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La curiosidad puede ser una causa por la que empuje al público a entrar y provocar la actividad. Resultaría difícil definir y establecer una referencia del espacio real sin adentrarse en ella. El mecanismo perceptivo, se basa en datos básicos para la ubicación del preceptor en su entorno, resulta familiar transitar por espacios reconocidos enteramente bajo un método preconcebido. Así que, resulte cuanto más desconocido 



El arte para manifestarse debe ser reactivado, interconectado. De la misma manera, para que hablemos de experiencia artística debe haber un sujeto que la experimente y obra que la produzca. El estado en el que no hay interactividad entre el publico (ausente) y el trabajo (estado A), se justifica con esta intención, la actividad es reactiva en la instalación, así como un efecto de acción-reacción. La concepción de arte reactivo se lleva hasta el extremo de la no-acción en ausencia de público, permanece en latencia. 



Es innegable que no hay nada que suceda si no hay algo que lo provoque, por lo que nuestro sistema perceptivo toma dicha referencia como primera expresión. Las experiencias no se producen sin interacción del público, considerándolo, como esencial para que la producción artística se desarrolle. 

El procesamiento espacial, y los mecanismos atencionales, como es natural aparece cuando el usuario está presente y en disposición activo-perceptiva. 

Los mecanismos atencionales en el espacio, nos permiten restringir el procesamiento visual a una región limitada de la imagen o en el espacio en sí. El sistema visual humano puede detectar, con un gasto de procesamiento mínimo, en qué localizaciones del espacio se hallan los objetos a identificar y concentrar sobre esas regiones los 13 



esfuerzos de procesamiento, evitando disiparlos en espacios correspondientes como fondo. Para ello son importantes los impactos, ya que provocan un contraste pronunciado, ayudando al usuario a ubicar su atención. 

Moray, estableció varias subdivisiones de fenómenos de atención, como la concentración, como intento de exclusión de estímulos que puedan interferir en una tarea determinada, la búsqueda, situación en la que el observador busca en un conjunto de señales un subconjunto específico, la activación o disposición a responder a cualquier estímulo que aparezca, la predisposición o preparación para responder de una manera determinada y/o recibir un tipo de estímulo concreto, y la atención sostenida como capacidad para mantener la atención durante periodos prolongados de tiempo4. 

Lewis,  hizo investigaciones sobre la atención selectiva, en experimentaciones realizadas logró que los observadores registraran o recordaran elementos de películas de escenas naturales o de dibujos animados que duraban 15 

segundos5. Los resultados demostraron que en general, el tamaño, la intensidad, y el movimiento son los factores importantes determinantes de la atención, y siendo los estímulos grandes, brillantes y/o móviles los más significativos. Así que son factores esenciales para la captación de la atención del observador. 



4 MORAY, N.: Attention: Selective proceses in vision and hearing. 1969. 

Academic Press. New York. 

5 LEWIS, M. S.: The determinants of visual attention: A psychophysical approach to saliency and ecological validity. 1973. Tesis doctoral no publicada. University of Cincinnati. 
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Cuando fijamos nuestra mirada en un punto de la escena, nuestros ojos captan una imagen anisoplanática: aparece con alta resolución un pequeño entorno del punto de fijación, pero las zonas de la escena que están más alejadas se captan a menos resolución. Para comprobarlo basta fijar por un momento la mirada sobre cualquier letra de este texto, y sin mover los ojos se puede observar cómo sólo somos capaces de identificar las letras que están muy próximas al punto de fijación; las que están algo más alejadas se perciben borrosas y a partir de una cierta distancia ya es totalmente imposible identificarlas. Este procedimiento hace posible cubrir visualmente un ángulo extraordinariamente amplio6. 

La influencia de la imagen aparece con fuerza en cada impacto perceptible en una nueva relación directa con el usuario (activador de la imagen). Implícitamente, esta relación constituiría la base de toda una serie de enfoques bastante substanciales del espectador, enfoques muy diferentes unos de otros, pero con la característica común de plantear una forma de paralelismo entre el espectador y la imagen. 

El tema de la aprehensión de la imagen por el espectador como descubrimiento por parte de éste es tratado por las teorías gestálticas de la imagen, en la que ciertas estructuras profundas son las estructuras mentales mismas. 
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