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Durante os anos 80, a sociedade chinesa sofreu um intenso processo de reforma e abriu a sua economia de mercado. Este período representou também uma emancipação cultural  A Nova Vaga utilizou o meio da pintura como linguagem de comunicação e acabou por chamar a atenção da vanguarda chinesa ao anunciar o início de uma nova era.

Durante este período, a performance art era ainda rara. No início de 1989 a Galerisa de Arte Chinesa de Pequim apresentou a Mostra de Arte Moderna Chinesa que viria a ser entendida como um resumo e retrospectiva da arte moderna durante os anos 80 na China. Ao longo do período de exposição, o artista Xiao Lu disparou contra os seus próprios trabalhos. Uma série de peças de performance art como ‘Vendendo Camarões’ de Wu Shan Zhuan, ‘Lava Pés’ de Li Shan, ‘Matutando’ de Zhang Nian e ‘Lançando Preservativos’ de Wang De Ren, assim como um conjunto de cartas anónimas, deram, segundo notícias surgidas na imprensa da época, motivo de preocupação ao governo. Estas performances pretendiam reflectir, sobretudo os ‘incidentes’ que alegadamente desafiavam a ordem social existente, o sistema e a autoridade central. A imprensa relatava ainda que estes indivíduos tinham manifestado o desejo de criar estes incidentes. Após os acontecimentos de 4 de Julho, a arte na China entrou numa fase de introspecção, que trouxe consigo o epílogo da Nova Vaga.

No início dos anos 90, e na sequeência daquele movimento, um grupo de jovens artistas começou a fazer uso do multimédia para buscar novos modos de expressão. Movia-os uma paixão de contornos primitivos, uma impulsividade. Porém, o meio mais atractivo e mais comentado era a performance art - na qual o corpo era o veículo principal. O significado de ‘moderno’ depende de uma busca da crítica, da experimentação e da incerteza. Foi este tipo de ideal elevado de busca que deu sentido à arte chinesa de vanguarda. Devido à sua visão única do estado da existência, à observação da realidade social e ao conflito ideológico com os conceitos sociais e moralidade vigente, a arte chinesa de vanguarda tinha uma certa textura subterrânea. Durante os anos 90 a performance art sempre usou métodos extremos de resistência à cultura mainstream e ao sistema de autoridade estabelecido. A arte consensual incentivada pelas autoridades chinesas tinha, acima de tudo, um enfoque realista, que enfatizava a estabilidade dos valores sociais através de uma estetização da vida, um vigor progressista e ensinamentos inspiracionais. No entanto, a arte chinesa de vanguarda desafiava a legitimidade da ideologia dominante que as autoridades subscreviam. Havia quem  criticasse, satirizasse ou simplesmente desdenhasse do realismo ou denunciasse o sucesso da arte comercial. Durante este período de fluxo, a política, o poder, o sofrimento, o sexo, a morte e a violência foram recursos usados para comentar o surgimento de uma era confusa. Os métodos empregues eram espantosos e extraordinários.

Pode dizer-se que a performance art do início dos anos 90 se encontrava num estado marginal. Zhang Huan, Ma Liu Ming, Zhu Fa Dong, Zhu Ming, Yang Zhi Chao, Cang Xin, Song Dong, Luo Zi Dan e outros partiram da sua própria situação pessoal, combinando as experiências individuais, memórias e circunstâncias culturais, colocando a sua vida pessoal e os seus sentimentos numa posição de destaque. Colocaram o enfâse na realidade e diferença da existência e exprimiram directamente a luta da humanidade, a satisfação de necessidades, uma psique de espanto e fragmentos de vida no pano de fundo da transformação social chinesa. Porém, aquilo que interessava ao público não eram os comportamentos autênticos de reacção ao sofrimento e à dor, mas a compreensão do sofrimento, em particular como método individual de busca da salvação da miséria e da dor.

Por um lado, através do ferir e torturar do próprio corpo, expressavam as suas próprias dúvidas acerca da vida e da experiência e o desejo de resolver e afastar este tema moderno. Por outro lado, num estado de silêncio, seriedade e estoicismo, o criador (com a sua consciência subjectiva) experimentava a aceitação do sofrimento assim como o consolo que se segue à compreensão da natureza da vida - como na busca da memória do passado a partir do campo da realidade e utilizando a história e o tempo para descobrir as mudanças do próprio corpo na vida real para manifestar as suas atitudes em relação a essas mudanças. Por outro lado, isto permitia que o espectador entrasse num meio simultaneamente familiar e estranho em que as suas experiências se podiam aproximar do estado descrito acima, ou mesmo atingir uma comunhão com o próprio artista.

A partir de meados dos anos 90, a natureza mais evidente da performance art era uma tentativa de obter uma ,metáfora mas profunda e uma reflexão da vida real através de uma linguagem alegórica no seio da própria performance, de modo a consolidar e ampliar o sentido implicado das linguagens. A expressão através de parábolas refere-se sobretudo à natureza de todo o texto. O uso do exagero, da metáfora, da simbolização e outros recursos de modo a parodiar a realidade servia para exprimir o entendimento que o criador tinha de certas situações. Este tipo de entendimento não só manifesta o fundo sentido implicado que liga a realidade com a história como tem um notável sentido filosófico. E interpela, também,  o mundo real de modo mais directo e claro. Este tipo de descrição é, sem dúvida, inteligente, embora seja um desafio para os artistas. Enquanto espécie de paródia da expressão, o seu sucesso ou insucesso depende, acima de tudo, do meio eleito por cada artista. Ou melhor, da sua combinação de um conceito próprio, individual com a performance, de um modo natural que o público consiga compreender.

Do final dos anos 90 ao início do século XXI, uma série de performances por artistas representativos, tais como Zhang Cheng Quan, Zhu Yu, Yang Zhi Chao, Sun Yuan, Peng Yu, Qin Ga, He Yun Chang, Zhu Ming, Wang Chu Yu, Ping Wei Dongh, Cao Fei e Song Tao, mostrou o lado sanguinário, por assim dizer, das suas experiências. Não só usavam materiais como sangue e carne para demonstrar violência como desejavam que o público testemunhasse a intenção violenta da sua performance durante o processo. Assim, alargaram os recursos em termos de meios e criaram uma espécie de estilo provocativo.

Este conceito e método de ferimento e tortura não só representou um avanço artístico (a arte do ferimento) depois da Revolução Cultural, como foi um resultado da inquietação dos meios culturais dos anos 80 e 90. Tratava-se do nível mais alto que os artistas de performance art podiam atingir - como actores que enlouquecessem por não conseguirem diferenciar-se dos seus papéis numa peça. O ponto de partida, a atitude e o método de performance das suas criações combinavam experiências fisiológicas e psicológicas radicais. Mesmo se não conseguimos aceitar psíquica e emocionalmente - e de imediato - certas cenas, estas são as exactas interpretações intensificadas e apresentações directas do destino da humanidade - na sociedade - e também queixumes de um certo desespero relativamente ao contexto em que se vivia. Este tipo de exagero, nomeadamente o ferir-se e o magoar-se, pode fazer ressaltar a desolação e vazio da vida. A violência primitiva ataca o nosso corpo e a nossa alma. Os eventos da história moderna são apenas sintomas que é possível detectar, mas não explicam as feridas por sarar de diversas gerações do povo chinês. Parecemos ver um sangrar e exaurir ritualizado destas feridas.

Os performers recorrem muitas vezes a cores e sinais para simbolizar aspectos cerimoniais - sinais e cores como o vermelho, o negro e o branco e corpos que suportam o ferimento e a tortura. Estas são as expressões mais directas da performance art. A vida do dia a dia passou assim a ter um sentido mais solene e de cerimónia sagrada. Era este o sentido implicado escondido na especificidade da performance. A partir da função cerimonial profundamente implicada, a nossa vida diária adquiriu características novas. O nosso senso comum foi também renovado ou sublimado. Como consequência, uma atmosfera cultural baseada no conceito de existência enquanto absurdo foi trazida à superfície.

A performance art é um elemento indispensãvel na arte de vanguarda da China, que de um modo ou de outro vai contra e nega a expressão e forma da arte do passado. Merece o elogio, o estímulo, o seu reconhecimento como processo educacional perante a passividade com que enfrentamos a história e a realidade. Porém, também pagou o preço de ser entendida como um fenómeno anti-público. A ideia de que a performance art é apenas um modo de desafiar tabus e criar distúrbios seria demasiado simples e ingénua. Esta é também uma das razões pelas quais a performance art é constantemente posta em causa, denunciada e relegada. Alguns valores da performance art tornaram-se vazios e fúteis. O sistema de valores original foi rejeitado e tudo o que resta é uma extensão de devastado terreno espiritual. Quem sabe se o desenvolvimento da performance art não será sempre visto numa associação com estas falhas.

Sempre que se aproxima o fim de uma era, ou a chegada de um novo século, alguns dos espíritos sobreviventes dos círculos da arte não conseguem acomodar-se à ordem cultural existente. Permanecem nas margens, espantados mas resistentes. São um grupo de pessoas, com percursos diferentes, que não estão dispostas a concordar com hábitos comuns e que tentam com grande esforço lutar num processo de libertação espiritual. Possuem características inquietantes. Levantam assuntos incómodos em público e partilham mesmo pontos de vista radicais ou paranóicos. Não são um produto especial de certos métodos educacionais consistentes ou o produto de uma classe social particular. Representam apenas um género de atitude e perspectiva. Tentam praticar as suas ideias com base nas suas próprias atitudes políticas, moralidade e filosofia, e através das suas performances.

São, sem dúvida, despojados de poder e sem ninguém que fale por eles. Não são nem mediadores do real nem aqueles que estabelecem consensos comuns. Ao invés, dedicam-se à ideologia do criticismo e recusam aceitar lugares comuns simples e estabelecidos ou dar o seu assentimento gentil e leniente às palavras e aos actos das autoridades e dos tradicionalistas. Mantêm sempre um estado de vigilância. Independentemente do modo em que se estejam a comportar, ou do que estejam a criar, mantêm sempre um sentido de calma e isolamento enquanto provocam agitação e procuram todos os caminhos possíveis de exprimir a sua arte. 

