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RESUMEN 

 

El siguiente trabajo busca comprender los diálogos que el cine y las artes escénicas generan 

en un mismo espacio y tiempo. Para ello, se hará un breve repaso de la historia del cine y las 

artes escénicas y cómo estas han ido compartiendo cambios, ya sea a través de las 

vanguardias o nuevas tecnologías. A su vez se definirán términos que nos ayudarán a 

entender cómo se generan los diálogos entre estos dos lenguajes. 

Palabras clave: Artes visuales; Vanguardias; Cine experimental; Diálogos; Hibridez en el 

arte; Multidisciplinariedad.  
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The relationship between cinema and performing arts: A historical and theoretical journey 

ABSTRACT 

The following work looks for understand the dialogues that the cinema and the performing 

arts generate in the same space and time. To do this, a short review of the history of the 

cinema and the performing arts will be made, and how these have been sharing changes, 

either through the avant-garde or new technologies. At the same time, terms will be defined 

helping us to understand how the dialogues between these two languages are generated. 

Keywords: Visual arts; Vanguards; Experimental cinema; Dialogues; Hybridity in art; 

Multidisciplinarity 
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1 PLANTEAMIENTO DE LA INVESTIGACION 

1.1 Situación problemática 

El cine y las artes escénicas son manifestaciones culturales que conjuntamente dialogan. 

Dialogan en un mismo espacio (escenario o pantalla) y tiempo (contexto histórico) sufriendo 

cambios a través de la historia que los han llevado a someterse a procesos de deconstrucción 

para volver a crearse dando fruto a nuevas artes híbridos. Sin embargo para que esto suceda 

el cine y las artes escénicas han sido utilizados por muchos movimientos como las 

vanguardias artísticas o los gobiernos para dar un mensaje a través de ellos. 

En este punto se hará un recorrido desde el posible inicio del cine y junto con el teatro 

evidenciar cómo, ambos, han ido conviviendo y dialogando. 

Las características del cine, abarcando desde el lenguaje audiovisual hasta las historias que 

se contaban, en sus inicios se pueden definir como dependientes del espectáculo teatral. 

 

Figura 1Fotograma de la película la llegada del tren de los hermanos Lumieré. Adaptado de YouTube, por Carlos J, 2009. 

La llegada del tren grabada por los hermanos Lumière en el año 1895 es una de las primeras 

películas proyectadas en pantalla grande en la historia del cine. Si observamos bien, es una 

sola escena, desde un solo plano en donde vemos al tren llegar, ambas son características 

identificadas en el teatro. Esta primera impresión causó en los asistentes el terror de que el 

tren se saliera de la pantalla. También, la incorporación de los mecanismos de expresión 
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escénica como la “adopción del punto de vista del espectador de la sala, escena calcada de 

la teatral con los actores de pie y vueltos hacia el público” (Pérez 2004, p. 574) se seguirán 

viendo en las siguientes películas. Además en las historias que creaban muchas veces según 

Pérez (2001) tenían la “construcción de un universo simplificado tomado directamente del 

melodrama teatral: oposición de principios contrapuestos (deber / pasión, lealtad/ amor, 

odio/ perdón)” (p. 574). Por ejemplo podemos ver en la película el viaje a la luna una puesta 

en escena puramente teatral. Los planos son generales, la posición de los actores y su 

coreografía en el escenario están arraigadas a la influencia del teatro. 

 

Figura 2Fotograma de la película A Trip to the moon de Georges Méliès. Adaptado de Youtube por Escuelacine.com, 

2012. 

Sin embargo, en el año 1902 el cine ya se había desligado un poco más del teatro. En Francia 

aparece George Mélies, director de El viaje a la luna, con él descubrieron lo que Peréz (2001) 

describiría como  

“el desarrollo de los filmes cómicos, basados fundamentalmente en los gags visuales 

(…) esa revolución de la que nace el cine moderno es posible gracias a la 

incorporación de hallazgos expresivos como la variación de la distancia entre el 

espectador y la escena, la subdivisión de la escena completa en imágenes aisladas, la 

variación del encuadre y, sobre todo, el montaje” (p. 574).  

El montaje es el diferenciador principal entre el cine y el teatro. Es lo que hace al cine tan 

característico. Como podemos ver en la película ya existe un conocimiento de montaje, es 
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decir, hay una variación del tiempo, el hombre puede jugar con el tiempo. Esto da pie a un 

nuevo género cinematográfico llamado ciencia ficción extraído de la literatura de ficción, 

narrativa de terror y literatura fantástica. Viaje a la Luna es una de las películas prima de 

este género. 

Vale resaltar que el montaje no impidió que el cine mantenga características del teatro tales 

como la exageración de la actuación a falta del sonido sincronizado en las películas o los 

escenarios en el cine expresionista alemán en donde “las matizaciones y contrastes de la luz 

se convertían en un elemento definidor de los decorados y ambientes y en donde los 

atormentados personajes se expresaban con gestos de una excesiva grandilocuencia” (Pérez, 

p. 575). 

Una película emblemática del expresionismo alemán que evidencia estas características 

compartidas con el teatro es El Gabinete del Dr. Caligari (1920). 

 

Figura 3Fotograma de la película El gabinete del doctor Caligari. Adaptado de Youtube del canal de Alicia Morales, 

2013. 

Hacia la década de los 50, cuando la Segunda Guerra Mundial había terminado, en Estados 

Unidos se genera una crisis de; 

“índole sociológica: la sensación de frustración y desolación de un mundo que no 

consigue superar los traumas de la postguerra y la profundización en los conflictos 

psicológicos padecidos por quienes participaron en la contienda afloran en muchos 

filmes de la época en los que se presta una atención especial al estudio de la 



4 

 

psicología de los personajes, seres cotidianos que transmiten una serie de 

desequilibrios y traumas que reflejan la complejidad de su existencia y son 

paradigmas de la llamada crisis del sueño americano” (Pérez, 2001, p. 576) 

De esta manera se crea el cine teatralizado, definición atribuida a Virginia Guarinos. Este 

cine es el “intermedio entre el cine narrativo y el cine poético (…) el montaje cede su 

protagonismo a la puesta en escena por lo que predominarán los planos secuencia, el uso de 

la profundidad de campo, el movimiento interno, etc.” (Pérez, 2001, p. 576). 

 

Figura 4Fotograma de la película Ciudadano Kane de Orson Welles. Adaptado de Youtube del canal de Elena Lopez, 

2012. 

Podríamos poner de ejemplo la conocida película dirigida por Orson Wells, Ciudadano Kane 

(1945), que busca a través del diálogo, la profundidad de campo y el movimiento de la 

cámara en planos secuencias, transmitir la desesperada necesidad de Kane por querer 

controlar su propio destino y el de las personas que lo rodean pero, no lo logrará y terminará 

en la miseria material y espiritual. Podríamos relacionar la crisis del sueño americano con 

esta película por el argumento que Wells refleja en su personaje y por el uso de recursos en 

donde el montaje no es tan protagónico como la puesta en escena, planos y los movimientos 

de cámara. 

Un diálogo importante generado entre el cine y el teatro son las adaptaciones de obras 

escritas para realizar en teatro pero realizadas en el cine también. Al inicio las características 

que se recogen y marcan una línea divisoria entre el teatro y el cine son 
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“La organización secuencial de las escenas no se reconoce la estructura en actos ni 

la división de éstos en escenas; y las elipsis temporales y espaciales que en el teatro 

tradicional exigen cambios de escenas o de actos, en el cine se resuelven mediante 

fundidos, desenfoques u otros procedimientos.” (Pérez, 2001, p. 580) 

Aun así los elementos que se utilicen tanto en el teatro como en el cine sean diferentes, la 

esencia de la historia se está utilizando en ambas artes. El cine empieza a buscar material 

artístico para hacerse visible y lo encuentra en el teatro por la influencia que ha recibido 

desde el inicio como se enseñó anteriormente. 

Un ejemplo de adaptación del teatro al cine se dio en España generado por una crisis en la 

segunda mitad del siglo XIX, que englobaba la transición de gobiernos monárquicos a 

liberales produciendo conflictos a nivel político, económico e ideológico. Por tanto los 

costos al teatro se tuvieron que reducir apareciendo así el género chico definido como obras 

cortas con temas muy cotidianos, pocos personajes, una sola escenografía y sobre todo 

pionero del arte escénico y la lírica. Según Cánovas (2014), “El detonante de esta práctica 

fue la filmación de La verbena de la Paloma, dirigida por José Buchs en 1921 (…) a partir 

del sainete musical de Ricardo de la Vega y Tomás Bretón” (p.1). 

 

Figura 5Fotograma de la película de La Verbena de la Paloma Donde Vas con Manton de Manilla. Adaptado de Youtube 

del canal de Alejandro Cr, 2015. 

Podemos evidenciar entonces que el cine tenía “un deseo imperioso de captación de un nuevo 

público, y ello explica la vinculación tan estrecha que el naciente cine muestra con la 
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literatura y los espectáculos escénicos hasta constituirse (…).” (Cánovas, 2014, p. 2). Es por 

ello que el cine siempre se encontraba y encuentra en la búsqueda de algún “tipo de 

narraciones (novela, cuento, relato corto, etc.) y espectáculos (teatrales y musicales) con el 

fin de obtener materia argumental y escénico para sus películas” (Cánovas, 2014, p.2).  

Otro ejemplo de adaptación con más influencia a nivel mundial es el musical 

cinematográfico que nace a partir del teatro musical. 

El género musical, reconocido como propio de Broadway nació en los teatros y a medida 

que la crisis de la depresión aumentaba las productoras cinematográficas encontraron en los 

musicales de teatro una opción para entretener a su audiencia. 

Este contacto entre el teatro y el cine es importante en la medida que influyó en la sociedad 

norteamericana como en el mundo. El cine musical “masivo” nace en Estados Unidos en el 

siglo XIX, conocido como el siglo de la Industrialización. 

Scorsese y Wilson (2001) hacen la siguiente apreciación:  

“Paralelamente a las películas de gangsters apareció un género muy diferente: el 

musical. Es una coincidencia muy interesante. La dureza de la época, la depresión, 

dio vida al más evasivo de todos los géneros. En aquella época, si alguien mostraba 

tener ambición, o se convertía en gangster, o se convertía en artista de espectáculos 

(...). Broadway era una metáfora de un país desesperado y destrozado. Ya fueras 

director o corista, tu vida dependía del éxito del espectáculo”. (2001, Como se citó 

en Moreno, 2015) 

 

Paralelamente a la situación crítica de la sociedad en el año 1900, fines del siglo XIX, se 

realizó oficialmente la proyección de cortometraje sonoro en Paris, realizado por la Dickson 

Experimental Sound Film, sin embargo, no tenía un sonido sincronizado como lo tuvo 

Hollywood en abril de 1927, fecha en la que se lanzó el primer musical (The Jazz Singer) 

norteamericano marcando el inicio de un género cinematográfico exitoso. 
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Figura 6Fotograma de la película The Jazz Singer. Adaptado de Youtube del canal de Valentin Leroux, 2011. 

La relación que se genera entre el teatro y el cine en este contexto es que, los productores de 

Hollywood al ver el increíble éxito que tuvieron los musicales cinematográficos, 

emprendieron la búsqueda de los profesionales más reconocidos en el teatro. Desde 

escenógrafos, coreógrafos, vestuaristas, músicos, cantantes hasta letristas, entre otros cargos 

que, 

“cosechaban éxitos en los teatros neoyorkinos desde finales del siglo XIX, pusieron 

su arte al servicio del cine, donde encontraron un nuevo modo de expresión, al contar 

con distintas escalas de plano y encuadres espectaculares, como los ideados por el 

coreógrafo y director de teatro y cine Busby Berkeley.” (Moreno 2015). 

Por otro lado, el cine también ha tenido influencia sobre el teatro. Por ejemplo el teatro épico 

es, 

“una de las primeras consecuencias de la aplicación de las teorías del montaje al 

campo de la práctica escénica (…) desarrolla las técnicas de focalización, puesta en 

cuadro, manipulación del espacio-tiempo (…) varios directores de escena utilizan la 

luz para vehicular una concepción de la imagen inspirada en el cinema” (Pérez, 2001, 

p. 583) 

Así mismo las escuelas de actuación como el Actor’s Studio utiliza las técnicas narrativas 

de Stanislavsky que eran cinematográficas. El teatro en este momento se empieza a ver 
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influenciado por los nuevos elementos audiovisuales que el cine desarrolla, como por 

ejemplo, “efectos de ralentí, las inserciones de flash-backs del pasado, de fragmentos de 

conversaciones, de desplazamientos bruscos de los actores, etc.” (Pérez, 2001, p. 583). De 

igual manera aparece la televisión con su contenido en masa que permite hacer zapping a 

través de muchos canales al mismo tiempo. Esto perjudica a ambas artes directamente 

(Pérez, 2001). 

Ocurre algo interesante en la década de los 30 cuando el cine logra consolidar 

“su prestigio entre los medios intelectuales que aún lo acogían con reticencias: su 

lenguaje había logrado un elevado grado de perfeccionamiento y la fidelidad 

alcanzada en la reproducción de voces y sonidos, tras los frustrantes tanteos que 

siguieron a la implantación del sonoro, lo capacitaban plenamente para la adaptación 

de textos literarios.” (Pérez, 2001, p. 584) 

Es así que en estos años el cine toma peso a través de la técnica cinematográfica que se va 

creando a lo largo de la historia. La comedia es parte de este proceso y el teatro se ve 

influenciado de manera positiva porque generará que este arte pruebe nuevos elementos del 

cine en su lenguaje. 

Por consecuente el teatro empezó a adaptar las obras cinematográficas para ser llevadas a 

escena. Hay muchos casos de adaptaciones de cine a teatro, por ejemplo 

“La vida en un hilo, de Edgar Neville, concebida originalmente como un guion 

cinematográfico, en la que el «espacio del tedio», el interior de casa ranciamente 

burguesa en el que se desarrolla la existencia real de Mercedes, alterna con los 

diversos espacios en los que podrían haber tenido lugar los acontecimientos que 

evoca a medida que se va imaginando el curso que hubiera seguido su vida de haberse 

casado con Miguel en lugar de con Ramón” (Pérez, 2001, p. 587). 

 

Lo que nos quiere decir Pérez es que el teatro adopta una nueva concepción del espacio 

escénico, parte de las corrientes de la reacción anti naturalista (Pérez, 2001) gracias a los 

avances tecnológicos en luminotecnia y escenarios móviles. Sobre el término anti naturalista 

nos referimos a alejarnos de la narrativa lineal y de un escenario físico. Esto se logra con el 

uso de iluminación, por ejemplo, si una mujer está en su cama, se levanta y todas las luces 
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se apagan quedando solo una cenital sobre ella. La imagen nos evocará junto con su 

monólogo a otro lugar que no está físicamente pero si en nuestra imaginación guiada por la 

actriz. 

Este uso de los recursos cinematográficos utilizados en el teatro son solo el inicio de muchas 

formas de diálogo entre el cine y las artes escénicas. 

En la época de las vanguardias artísticas del siglo XIX al siglo XX ambas artes empezaron 

a tener un fundamento mucho más crítico, por un lado apareció el cine surrealista, cine 

constructivista, cine experimental, etc., y por otro lado en el teatro se formaron las 

performance, happening, etc. Estas nuevas artes que fueron la deconstrucción del cine y el 

teatro serán explicadas y analizadas en el capítulo 2. 

 

1.2 Formulación de la pregunta 

¿Cómo se construyen las relaciones entre el cine y las artes escénicas? 

1.2.1 Subpregunta 1 

¿Cómo las artes dialogan en un mismo espacio-tiempo artístico? 

1.2.2 Subpregunta 2 

¿Cómo el contexto histórico ha influido en el cine y las artes escénicas? 

1.3 Justificación 

Esta investigación es necesaria y útil para esclarecer las dudas que se tienen con respecto a 

lo que las artes contemporáneas son y cómo se formaron. Además es un compilado de 

opiniones que analizan términos como la reconstrucción de las artes, recorren las 

vanguardias desde una mirada crítica para con la sociedad del siglo XIX hasta la actualidad. 

Esta investigación ayuda a entender qué es un diálogo entre un arte y otro, en este caso entre 

las artes escénicas y el cine y cómo a partir de ellos se han ido creando híbridos. 

Este tema no es muy frecuente en la maya curricular de carreras como comunicación 

audiovisual, sin embargo tener conocimiento sobre la historia del arte ayuda y enriquece la 

diversidad de perspectivas al momento de crear una obra de arte ya sea un cortometraje, una 

videoinstalación, una performance o la mezcla de ambas. 
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1.4 Objetivo general 

Analizar las relaciones que el cine y las artes escénicas forman a través de los diálogos que 

han generado en la historia del arte. 

1.5 Objetivos específicos 

1.5.1 Objetivo específico 1 

Explorar cómo las artes dialogan en un mismo espacio-tiempo artístico. 

1.5.2 Objetivo específico 2 

Entender cómo el contexto histórico influye directamente en el cine y las artes escénicas. 

1.6 Supuestos 

Indagar y analizar a detalle el diálogo entre las artes permite tener una mayor perspectiva y 

apertura al momento de crear una propuesta artística, puesta en escena, guion, etc. Sirven 

como referentes ante propuestas en las que no se tiene mucho conocimiento. 

1.7 Hallazgos esperados 

Conocer la historia de la hibridez en el arte europeo, americano y nacional. Tener a mano 

una cronología breve del proceso por el que las artes contemporáneas han pasado y mostrar 

sus inicios y cambios. 

1.8 Limitaciones 

Las limitaciones que se han presentado en esta investigación son; la amplitud del tema, al 

tocar historia del arte es un tema que se puede dispersar con facilidad. La falta de 

información sobre la historia del arte contemporáneo peruano. 
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2  MARCO TEÓRICO 

Como marco conceptual de este trabajo utilizaré los siguientes referentes que nos ayudarán 

a comprender los diálogos entre las artes escénicas y el cine. 

2.1  Antecedentes de la investigación 

Miriam Nogueira (2010) en su libro, Comprender el Cine: Las vanguardias y la construcción 

del texto fílmico, nos ayuda a entender el inicio de la relación entre el cine y las vanguardias. 

Contesta a la pregunta de cómo es que el cine dialoga con las vanguardias creando diferentes 

discursos en la pantalla grande. Nogueira cita a Sadoul en su libro “Historia del cine 

mundial” el cual especifica que la relación entre el cine y la vanguardia aparece con la 

formación de un público nicho que está en los cineclubes pasando a ser un espacio que va 

más allá de un lugar de entretenimiento. Se convierte en un espacio para exponer arte. Los 

dadaístas al entender esto se dan cuenta de que el cine es un nuevo soporte, el cual permite 

darle movimiento a sus obras, algo que la pintura o la escultura no les podía dar. Ellos más 

que realizar películas utilizaron el cine para contar su propio proceso de creación de una 

obra, lo cual para ellos formaba parte de la obra misma. (Sadoul citado por Nogueira, 2010). 

La autora explica también la perspectiva de los surrealistas frente al cine. Ellos descubren 

en el cine la oportunidad de moverse entre el pasado, presente y futuro a través de la pantalla, 

es decir el mundo onírico al que hacen referencia, dejando brotar la corriente del 

inconsciente. El cine para los surrealistas se vuelve un medio para realizar su arte. (Nogueira, 

2010). 

 

Cronológicamente aparece Sergei Eisenstein con un “montaje revolucionario”. La autora 

menciona que las vanguardias convirtieron al cine en un instrumento de lucha y formación 

de conciencias.  

“Nuestra visión de los objetos se ha vuelto automática. Es como si ya no lo viésemos. 

Cuando se nos presentan separados de lo cotidiano pasamos a verlos y, por 

consiguiente, a (re)conocer el mundo en nuestro entorno” (Nogueira, 2010, p. 48).  

Entonces lo que hace Eisenstein es coger esos objetos automatizados y resaltarlos a través 

del uso del montaje. Este pensamiento y práctica influenciará en los próximos artistas del 

siglo XX. 

 

 



12 

 

En el libro de Lorena Rodríguez Marralía, Videografía y arte: indagaciones sobre la imagen 

en movimiento. La autora nos cuenta sobre la reconstrucción del cine dejando el video como 

pura forma y cómo esto ha permitido ampliar la perspectiva de los artistas para con el uso 

del video como elemento artístico,  

 

“Obras que indagan en sus fundamentos básicos como imagen técnica, en su relación 

con el espectador, en el estudio de otras posibilidades de configuración de la 

recepción, en la voluntad de relacionarse e hibridarse con los otros campos de la 

imagen móvil utilizando la apropiación de obras o de formas de hacer el cine…”. 

(Rodríguez, 2011, p.12). 

 

Una idea que nos ayudará a entender la reconstrucción del cine al video como parte del 

concepto de hibridación en el arte, es la siguiente: 

 

“Dicho paso de la imagen como huella a la imagen como señal, hace que esta última 

sea mucho más fácil de manipular, ya que la señal-y el dato digital- es un elemento 

por definición modificable de forma casi instantánea. Fargier cita a Godard para 

hablar del desvanecimiento, en vídeo, de la idea de la imagen como huella y 

restitución de lo real.” (Rodríguez, 2011, p. 37).  

 

Al ser el video mucho más accesible y fácil de manipular muchos más artistas pudieron 

acceder a él e implementarlo en sus obras de arte ocasionando que nuevas artes dialoguen 

entre sí. 

La autora habla también de un cambio físico en el cine, 

“proceso de desmaterialización de la imagen producido por el paso de lo fílmico 

como soporte físico- la película, el fotograma-, a lo electrónico y posteriormente a lo 

digital (…) como dispositivo videográfico.” (Rodríguez, 2011, p. 37). 

 

Otra idea que nos ayuda a entender la hibridación en el arte a partir de la imagen es que,  

“El arte utiliza el almacén de posibilidades que le ofrece la videografía para explorar 

las formas de la imagen cinética. Dicha imagen es, por medio de los procedimientos 

videográficos, creada, seleccionada y combinada para producir trastornos, desvíos e 
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interferencias en las representaciones convencionales que suelen investirla; una línea 

autorreferencial instituida desde las vanguardias, donde la imagen centra su interés 

en la propia imagen y en sus elementos constitutivos.” (Rodríguez, 2011, p.12). 

 

Esta idea nos permite entender que en su momento el cine buscó historias, formas, estilos. 

Ahora el video está en esa constante búsqueda al igual que el arte. Ambos necesitan de 

elementos, formas, medios para permitirse ser recreados. 

La autora también menciona el término autorreferencialidad como una “estrategia discursiva 

donde la obra habla de sus propias condiciones de existencia: el lugar de producción y 

recepción de la imagen, el propio dispositivo como mediador permanentemente presente” 

(Rodríguez, 201), esto se aplica en la imagen en movimiento, es decir el video. Menciona 

que se inicia con las vanguardias históricas, seguido por las nouvelles vagues y el cine 

experimental en los años sesenta y setenta, para caer en las prácticas del arte interactivo que 

está en constante cuestionamiento de la imagen digital y la relación que mantiene entre el 

espectador convertido en usuario (Rodríguez, 2011). 

 

El libro, Arte después de la modernidad: Nuevos planteamientos en torno a la representación, 

escrito por Brian Wallis en 2001 nos es útil para encontrar diversos significados al cine de 

vanguardia. En el capítulo: Tras el cine de vanguardia. El cual nos habla del significado de 

vanguardia aplicado en el cine, el autor comenta que, 

 

“Las películas de vanguardia son aquellas que socavan, niegan o reinventan las 

convenciones de las películas narrativas, documentales o animadas (...) la vanguardia 

tiene un significado histórico.” (Wallis, 2001, p. 60).  

 

Con esta definición sabemos que las vanguardias siempre estarán del lado contrario a la 

institución, a lo preestablecido, entonces buscarán estar en contraposición al cine comercial. 

El autor muestra una definición más romántica de lo que es una vanguardia a través de la 

voz de Germaine Dulac quien llamaba películas de vanguardias a todas películas que 

utilizaban técnicas cinematográficas “con la idea de renovar la expresividad de la imagen y 

el sonido rompen con las tradiciones establecidas para buscar, en el reino estrictamente 

visual y auditivo, nuevas armonías espirituales” (Wallis 2001).  
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Estas definiciones serán útiles para poder desarrollar el siguiente capítulo donde se busca 

explicar el concepto de hibridez en el arte y vanguardia en el arte. De este libro rescatamos 

también la historia del cine de vanguardia en Europa y Estados Unidos.  

El cine de vanguardia ha pasado por procesos de reinvención de acuerdo a cada generación 

y a cada conflicto en el que se ha desarrollado. Por ejemplo, en Europa “el cine se inventó 

en 1895, apenas una década antes del periodo de la vanguardia (artística) histórica” (Wallis 

2001). Por esto fue considerado inherentemente vanguardista por los artistas de la época 

porque rompía ya de por sí muchos paradigmas, desde el movimiento de la imagen hasta la 

capacidad de realizar un montaje.  

Mientras en Europa se daba el cine surrealista en Estados Unidos el cine de Hollywood 

manejaba toda la industria y el cine de vanguardia era muy pobre, muy poco desarrollado y 

distribuido. Sin embargo, aparecieron personajes que motivados por el cine vanguardista de 

Europa “el primer cine soviético y el surrealismo francés” (Wallis 2001) realizaron este tipo 

de cine. Entre ellos, Maya Deren y Alexander Hammid’s Meshes of the Afternoon (1943), 

su primera película surrealista. Luego aparece Nykino con Pie in the Sky  caracterizada por 

ser una película “proto-alternativa (...) con un coste extremadamente bajo, como por su 

índole despreocupadamente blasfema y su énfasis en el detritus de la civilización industrial” 

(Wallis, 2001). Sin embargo, este cine de vanguardia desaparecerá por 30 años y retornará 

“sustancialmente transformado, despolitizado.” (Wallis, 2001). Mientras que El perro de 

Andaluz fue una película que “subvirtió, deconstruyó y desbarató el modelo institucional de 

representación” (Wallis, 2001). Las películas producidas luego como Ciudadano Kane, en 

Estado Unidos, formaba parte de la “ola de surrealismo edulcorado y freudismo populachero 

que recorrió Hollywood durante la década de los 40”. (Wallis, 2001). 

Décadas siguientes a la segunda guerra mundial aparece una persona importante con una 

propuesta más allá del surrealismo. Stan Brakhage da pie al cine experimental el cual, 

“evolucionó hasta transformarse en un cine de vanguardia autónomo” (Wallis 2001, p.60). 

La diferencia entre el cine surrealista y el cine experimental es que  Stan es más crítico y 

político que el cine surrealista. Stan con su película más representativa Dog Star Man (1964) 

logra ser un cineasta que “protagoniza el rechazo más radical de la historia al modelo 

institucional de representación al servicio de un cine esencialmente narrativo.”(Wallis 2001, 

p.61). Si bien es cierto no mantiene una línea narrativa, tampoco busca hacer referencia al 

mundo de los sueños, él hace uso de las sensaciones a través de los sentidos. 
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Unos años después a Brakhage aparece Andy Warhol como “precursor de un movimiento 

que se alejó del cine psicológicamente cargado, intensamente subjetivo de Stan Brakhage, y 

dirigió sus pasos hacia una vanguardia más autónoma y anti expresiva” (Wallis 2001). Para 

el autor, Warhol “llevó el cine de vuelta a sus orígenes (...) las películas renacieron como 

arte, libres de su lastre de espectacularidad comercial.” (Wallis 2001)  

Este capítulo nos ayuda a contextualizar y entender el proceso de lo que fue la historia del 

cine de vanguardia entre Estados Unidos y Europa, y cómo fue reinventándose desde la 

perspectiva de diferentes personas dando pie a otro tipo de cine. 

 

Paracinema: La desmaterialización del cine en las prácticas artísticas, escrito por Esperanza 

Collao Sánchez (2012) nos es útil para entender el proceso de deconstrucción del cine y a su 

vez cómo se va recreando con otras artes y formando vínculos. 

 

“Dentro del contexto histórico del cine vanguardista y experimental, prácticas 

artísticas que han luchado incesantemente por encontrar un lugar de exhibición 

propio entre la caja negra y el cubo blanco, se detecta un programa unificador, 

rizomático pero concreto, consistente en hacer visible a través de sus materiales, 

propiedades y procesos perceptivos las diferencias existentes entre realidad percibida 

y realidad del medio. Dicho programa, además, va unido de forma inevitable a un 

profundo trastorno, complejo y contradictorio, arraigado a la naturaleza auto-crítica 

de la vanguardia: la deconstrucción del cine y, en última instancia, su destrucción. El 

medio, sin embargo, no llega a destruirse a sí mismo como tal, sino que negocia su 

materialidad fenomenológica con las otras artes, formando un vínculo con ellas que 

las transforma para siempre. Este vínculo es lo que yo llamo paracinema” (Collao, 

2011 p. 20) 

 

En esta cita Collao (2011) nos explica que el cine surrealista y experimental al tener esa 

conexión con la vanguardia que es por naturaleza auto-crítica hace que el cine se destruya 

mas no su esencia que viene a ser el medio. El medio entonces se desvincula del cine y busca 

formar vínculos con otras artes. 

 

El objetivo de la autora es investigar “la idea de cine desvinculada de su aparato 

tecnológico”. (Collao, 2011 p. 20). La metodología que ella utilizará será explicar en los 
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primero capítulos la desmaterialización el cine, como se mencionó anteriormente, separarlo 

de su soporte físico y “definiendo algunos conceptos y elementos esenciales que dan luz a 

la idea de cine, a sus materiales, propiedades y procesos perceptivos” (Collao, 201) para 

luego en los siguientes capítulos “experimentar con su propio espacio de exhibición, 

cumpliéndose finalmente y de diversas formas el proyecto de cine infinito, integral o total 

imaginado”.  (Collao, 2011). 

 

2.2 Conceptos operativos 

En los referentes de investigación hemos encontrado términos que definen y ayudan a 

entender la relación que hay entre el cine y las artes escénicas. También, cómo estas artes 

dialogan en un contexto de guerras, crisis sociales, etc. y que además es influenciado y 

utilizado por las vanguardias que como antes hemos mencionado son puramente críticas. 

2.2.1  La hibridez en el arte 

No hay una definición clara para explicar la hibridez en el arte. Podemos explicar qué 

significa el término hibridez. Híbrido viene a ser la mezcla de dos elementos, ya sean 

materiales o inmateriales. Este término es tan amplio como el término cultura. La hibridez 

puede abarcar desde la mezcla de dos razas de animales o como este trabajo busca explicar 

la unión de dos esencias (o más) artísticas que dan pie a un nuevo ser, estilo, forma, 

paradigma, etc. 

Ahora enfoquémonos en la hibridez en el arte. El libro Paracinema (Collao, 2011) nos deja 

una idea muy clara de lo que define hibridez en el arte. Para ella el cine no se destruye, sino 

más bien dialoga y se funde con otras artes. La hibridez en el arte tiene que ver con entender 

las preguntas de las diferentes artes y usar los mecanismos de un arte en otro. Por ejemplo, 

¿cómo pensar el cine desde la perspectiva de la escritura?  

William S. Burroughs hace uso del recurso literario del “cut up”, una técnica que consta en 

recortar frases, palabras y reunirlas formando un texto nuevo. Esto representa el montaje en 

el cine. De muchos pedazos de video formas una película. Entonces lo que hace Burroughs 

es pensar el cine desde la perspectiva de este recurso literario. Para ello utilizó ambas 

técnicas. En Towers Open Fire (1963) Burroughs y Balch utilizan los cut ups y el montaje 

para hacer un collage visual y sonoro de muchos temas tales como la Bolsa, la masturbación, 

entre otros. Tenemos a la voz de fondo de Burroughs hablando de temas libres sin una 

narrativa lineal. Estamos frente a una película experimental. Este ejemplo nos sirve para 
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entender cómo la esencia de las artes (video y palabra) y las técnicas de cada una dialogan y 

piensan desde la perspectiva de la otra. Tanto el montaje como el cut up junto con el video 

y la palabra forman un diálogo experimental. 

 

 

Figura 7En esta escena se ve a una mujer viendo un objeto rotando. Adaptado de «owers Open Fire», por Burroughs, 

1963. 
 

 

 

Figura 8Un hombre mira fijamente hacia algo. Adaptado de «owers Open Fire», por Burroughs, 1963. 
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Un ejemplo que evidencia la hibridación en el arte es la película experimental de  Peter 

Tscherkassky, Instructions for a Light/Sound Machine (2005). En esta película se nota la 

influencia del dadaísmo. Sabemos que el dadaísmo hace uso de casi todas las disciplinas 

artísticas como: la pintura, la escultura, los bordados, el collage, la poesía, literatura, música, 

entre otras bajo un concepto de protesta frente a la sociedad en esos tiempos. La perfección, 

lo artístico, ellos lo cuestionan de manera satírica. Esta película entonces busca a través de 

una película de Western satirizar la trama volviéndola realmente en una tragedia. Como 

buena película experimental su mensaje es subjetivo. Personalmente esta película cuenta la 

historia de unos pistoleros que se enfrentan, en este momento de la película Peter hace uso 

de un montaje sumamente agresivo repitiendo los sonidos de las balas y ruido al parecer 

provocado por el micrófono. Luego uno de ellos al ser atrapado y condenado a la horca, 

muere. La manera en que cuentan la muerte es totalmente simbólica, la pantalla se pone en 

blanco por unos segundo (único momento sin cortes) y vemos una imagen sobreexpuesta de 

él echado en un cementerio. A través del montaje regresamos a la escena donde ha muerto 

el personaje. Ambas imágenes (el cementerio y él tirado muerto) se sobreponen y deja 

entender lo que está sucediendo. Su alma se quedará en una constante búsqueda de su cuerpo 

físico. La película termina con letras muy grandes que dicen “Finish”, “End”, “8, 7, 6, 5, 4, 

3, 2,1” y termina con los créditos. Peter Tscherkassky hace uso de la sobreexposición de la 

imagen (luz), un montaje bastante agresivo, la acción de sobreponer una imagen sobre otra 

y el uso de palabras o números dan cuenta de una influencia dadaísta que busca mezclar 

técnicas de diferentes artes para construir una nueva. 
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Figura 9Vemos al personaje corriendo con el fondo de un reloj. En esta escena se hace referencia al alma del muerto 

corriendo por encontrar su cuerpo físico. Adaptado de « Instructions for a Light/Sound Machine », por Peter Tscherkassky, 

2005. 

 

  

Figura 10Esta escena es una sucesión de imágenes saturadas que se atropellan con sonidos muy hirientes. Adaptado de 

«Instructions for a Light/Sound Machine», por Peter Tscherkassky, 2005. 

 

Como se ha analizado el cine experimental hace uso de la esencia de dos o más artes y hacen 

que estas dialoguen en un mismo espacio-tiempo. Es por ello que el siguiente concepto será 

el cine experimental. 
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2.2.2 Cine experimental 

El cine experimental nace de un proceso de hibridación entre la esencia de diferentes artes 

junto con la idea de alguien que “ataca a la percepción distraída, re-abriendo un amplio 

espectro experiencial que renueva las potencialidades interpretativas de la percepción” 

(Collado, 2012, p. 23). Trabaja con tus sentidos, tu lado irracional más que el racional, por 

eso cuesta entender la narrativa de una película experimental.  

Una idea inicial que Nogueira nos da es que “el cine no sólo se inscribe en su propio tiempo, 

sino que al mismo tiempo está lanzando un nuevo paradigma, aún por descubrir, para todas 

las artes en el siglo XX” (Nogueira, 2010). 

Esto quiere decir que el cine tiene para nosotros mucho más de lo que ahora nos permite, 

sean las vanguardias u otros movimientos los que se encargan de desarrollarlo. 

Los cineastas experimentales lo saben y lo han sabido explotar. 

Definir el cine experimental, encasillarlo como diría Gonzáles, no es posible, no tiene una 

utilidad. Se puede “situar históricamente, clasificar, analizar, estructurar narrativamente, 

psicológicamente (...) No obstante, no existe una definición única que cumpla con las 

exigencias de los cineastas” (Gonzáles 2005) y es porque el cine experimental está en 

oposición a todo esto, a una narrativa, a una coherencia, el cine experimental se enfrenta a 

la industria cinematográfica. 

La película icónica del cine experimental Dog Star Man de Stan Brakhage realizada entre 

1961 y 1964 es una metáfora de lo que sucede en el hombre cuando este pierde la capacidad 

de pensar en imágenes y cree que todo son palabras. Como lo dice Pablo Gamba en su crítica 

a esta película “el arte cinematográfico deja de perseguir cuando adopta convenciones”. 

(Gamba). Esta idea es concebida por Brakhage quien a través del uso de los elementos 

cinematográficos como los lentes, filtros y el montaje, sobrepone imágenes, formas y colores 

para dar este mensaje. Una película de 75 minutos que enseña la consecuencia de quitarle al 

hombre la capacidad de ver 
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imágenes. 

 

Figura 11Es una imagen que parece mezclar los colores y las formas de algo. Adaptado de «Dog Star Man», por Stan 

Brakhage,1961. 

 

Figura 12Algo parecido a un embarazo. Adaptado de «Dog Star Man», por Stan Brakhage,1961. 
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Figura 13Rayas blancas sobre un fondo negro. Adaptado de «Dog Star Man», por Stan Brakhage,1961. 

 

 

Por otro lado tenemos a Andy Warhol que dentro del cine experimental presenta una 

propuesta totalmente distinta a la de Brakhage. Warhol regresa al inicio puro del cine, a la 

película de los Lumiere, sin cortes, sin filtros, sin efectos, solo lo que el video muestra. 

Por ejemplo en BlowJob, un video de 27 minutos en los que vemos de corrido la cara de un 

chico recibiendo un blowjob el cual no se ve, solo se asume. Este cine da pie a muchas 

vertientes más del cine como el cine puro, expandido, abstracto, underground. A su vez la 

reconstrucción del cine en video a dado pie a otros híbridos más contemporáneo que más 

adelante se detallará. 
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Figura 14El inicio de la escena es un hombre mal iluminado con la cara levantada. Adaptado de «Blow Job», por Andy 

Warhol, 1964 

 

 

Figura 15Ahora el chico está con un cigarro. Adaptado de «Blow Job», por Andy Warhol, 1964 
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2.2.3 La performance 

Bajo la línea de reconstrucción encontramos las artes escénicas, la performance. 

Performance o acción artística busca desvincularse del teatro desde sus inicios y busca 

romper con lo preestablecido. Podríamos decir que mientras en el cine los surrealistas y 

experimentales buscaban destruir el cine o la concepción del cine, en las artes escénicas los 

actores buscaban salir de la puesta en escena, de un guion narrativo, dejar de representar 

personajes de ficción. Es aquí donde la performance nace como “un medio por el cual el 

artista performer se comunica a través de su cuerpo, presentándose” (Ruiz, 2009, pag. 3)  así 

mismo como una obra de arte. 

El arte de la performance, según Ruiz “es uno de los medios más eficaces para comunicar la 

constante insatisfacción que puede provocar en algunos la injusticia y la inhumanidad 

propias del sistema en que vivimos” (Ruiz, 2009, p. 3). Es eficaz porque permite el contacto 

directo con las personas, permite la participación de la gente. Además mezcla disciplinas 

artísticas como la danza, la pintura, video, entre otras. Es un arte muy libre capaz de 

reconstruirse y adaptarse de diversas maneras. El arte del performance nace entre los años 

cincuenta y sesenta en un contexto donde la segunda guerra mundial marcó en los ciudadanos 

una ácida sensación de injusticia (Ruiz, 2009). De manera consecuente las crisis económicas 

y la depresión generalizada fue el contexto donde nació la performance. Al nacer dentro de 

la época de las vanguardias, así como el cine, es utilizada para comunicar mensajes políticos 

frente al contexto. 

La idea de performance inicia desde muy atrás, pero se le empieza a llamar como tal en 1908 

con el movimiento futurista liderado por Marinetti. Uno de los enunciados principales del 

manifiesto era hacer uso de todas las artes del mundo intelectual. De igual manera la 

performance, como líneas atrás se comentó, busca utilizar todas las artes necesarias en una 

acción artística. Asimismo, el movimiento dadaísta en 1916 realizó la primera presentación 

performática en el Cabaret Voltaire en Suiza haciendo uso de las artes visuales y la poesía. 

 

Luego la Bauhaus “con su idea de fusión de todas las artes, convocaban a unir esfuerzos en 

busca de la construcción de la obra de arte total” (Ruiz, 2009, pág. 6). Otro antecedente de 

performance puede ser Jackson Pollock quien pintaba sobre lienzos enormes y movía todo 

el cuerpo para lograr una pincelada. Su cuerpo era hasta ese momento el medio para lograr 

la obra de arte. 
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 Figura 16En esta 

imagen Jackson Pollock utiliza la técnica del dripping que en la traducción significa gotear. Él utiliza todo su cuerpo para 

crear estos lienzos de pintura. Adaptado de «Dripping», por Jackson Pollock, 1951. 
 

Así mismo Yves Klein con las antropometrías (1960) traería el concepto de arte corporal, 

donde el “cuerpo del artista es el objeto y el sujeto” (Ruiz, 2009, pag. 7).  

  

  

  

  

  

  
 

 

 

 

 

 

 

 

 

Figura 17La modelo está desnuda y pinta con su cuerpo acompañada de una pequeña banda en vivo. Adaptado de 

«Antropometrías», por Yves Klein, 1960 
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Otro ejemplo es la obra de John Cage llamada 4’33 que se da en 1952. Esta obra hace alusión 

a la composición de una obra musical que los mismos espectadores creasen. La performance 

consiste en realizar una presentación musical en la cual John Cage entra en escena y se dirija 

a tomar asiento frente al piano. Lo abre y se queda en silencio por 4 minutos con 33 segundos. 

Alrededor de este tiempo el público va reaccionando de manera sonora a esta inacción de 

John por ejemplo, un bostezo, tosido, etc. Estos sonidos son los que componen la obra 

musical.  

  

  

  

  

 

 

 

 

 

 

 

 

 

 

 

 

 

Figura 18El script solo da la orden de “Tacet” que significa hacer silencio. Adaptado de «4’33», por John Cage ,1952. 

 

Es así que el performance se vuelve un arte multidisciplinario que busca mezclar la esencia 

de las artes como la pintura, literatura, música, video, entre otros, para crear una obra de arte 

híbrida. 
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2.3 Contexto histórico 

En este punto se hará una recapitulación de la historia de las vanguardias en el arte enfocadas 

en el cine y las artes escénicas con el fin de entender qué es una vanguardia, cuándo llega a 

ser una y cómo ha influenciado en las artes contemporáneas. 

2.3.1 Vanguardias en el arte 

La vanguardia nace como concepto militar y es adoptada por artistas y pensadores en un 

contexto social, económico caótico. Los acontecimientos que marcaron el inicio de las 

vanguardias fueron La Segunda Revolución Industrial que se dio entre los siglos XIX y XX 

que finaliza aproximadamente en 1914 con el inicio de la Primera Guerra Mundial que dejó 

en depresión y crisis a varios países de Europa y América. La Revolución Soviética en 1917 

coloca en el poder a diversas milicias comunistas y socialistas radicales. Así mismo la 

Segunda Guerra Mundial de 1939 a 1945 marcó el inicio de muchas vanguardias que más 

adelante analizaremos. 

 

En este contexto las vanguardias artísticas nacen con un argumento de crítica, queja y 

búsqueda de romper con lo preestablecido, ya que no solo hubo guerras sino clases sociales 

que dividían el concepto de arte dándole importancia al entretenimiento o a lo artísticamente 

correcto. Los vanguardistas entonces buscan romper con los paradigmas de arte a través de 

diversas disciplinas artísticas como la pintura, la literatura, la escultura, la música, las artes 

escénicas y el cine. De esa misma manera rompen con el concepto de muchas artes, es decir 

destruyen la idea de lo que es cine (film) para dar inicio a nuevos medios, uno de ellos el 

video. Lo mismo sucede con el teatro. 

2.3.1.1 Expresionismo alemán 

El expresionismo alemán es un movimiento vanguardista que marcó no solo en el cine y las 

artes escénicas sino que fue tomado como una “forma de vivir, puesto que las realizaciones 

expresionistas no se circunscriben únicamente a las artes plásticas” (Narváez, 2003, p. 84). 

Esto quiere decir que no solo el expresionismo alemán está conformado por la pintura, la 

arquitectura o el diseño sino que también la literatura la conforman. “El estilo expresionista 

está marcado por la desolación, sentimiento que hace romper con toda la estética anterior y 

hace que el arte se sumerja en lo que es oscuro e indeterminado”. (Narváez, 2003, p. 89). 

El expresionismo Alemán nace en 1919 
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“una sociedad en crisis como es la Alemania de la Gran Guerra, los artistas vuelcan 

su creatividad en unos temas (...) son manifestaciones de su vida interior (...) 

encontrándose referencias a la alienación, el antiautoritarismo, la redención a través 

del amor (...) “(Narváez, 2003, p. 82). 

 

La forma de pensar de los artistas, los temas que los marcan, su forma de pensar frente a una 

situación de postguerra en la que su país ha perdido nos ayuda a entender cómo se encuentran 

ellos y por qué el cine expresionista es tan característico. 

Los elementos cinematográficos que ellos utilizan son principalmente la iluminación 

“herencia de las puestas en escena teatrales de Max Reinhardt, quien sistematizó la 

creación de contrastes de luces y sombras, la iluminación repentina de un objeto o 

un rostro dejando el resto en penumbra como medio de enfocar la atención del 

espectador sobre aquel” (Narváez, 2003, p. 88) 

 

Por ejemplo, en la película el Gabinete del doctor Caligari (1920) la luz que vemos dentro 

del cuarto donde vive Cesare y Caligari está muy marcada y por momentos está 

sobreexpuesta, según Narváez es el “empleo simbólico de la luz exponente de una lucha 

esotérica entre el bien y el mal” (Narváez, 2003, p. 88). En la historia Cesaré no controla su 

cuerpo, no es dueño de él, más si lo es Caligari que lo manda a matar, es el líder que en su 

locura no tiene límites. La iluminación a lo largo de la película nos ayuda a entender quién 

es el bueno y el malo. 
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Figura 19Cesaré despierta con una luz focal. Adaptado de «Gabinete del doctor Caligari», por Robert Wiene, 1920. 

Otro ejemplo es la película Nosferatu (1922) cuando al momento de caerle el rayo de luz 

empieza a sufrir. La luz en esta escena es un personaje onírico que representa el bien. 

  

 

 

 

 

 

 

 

 

 

 

Figura 20Nosferatu mira hacia la luz. Adaptado de «Nosferatu», por Friedrich Wilhelm Murnau, 1922. 

Continuando con los elementos que los cinematógrafos utilizan son los decorados con los 

cuales “intentan introducir al espectador en la psique del trastorno protagonista su enfermizo 

mundo interior” (Narváez, 2003). 
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Por un lado los exteriores los cuales muestran un laberinto, las casas puntiagudas, los 

edificios medios inclinados, las puntas representan peligro, inestabilidad, no te hace sentir 

cómodo. Es esta sensación la que los vanguardistas quieren resaltar. 

 

 

 

 

 

 

 

 

 

 

 

Figura 21Exterior del pueblo. Adaptado de « Gabinete del doctor Caligari », por Robert Wiene, 1920. 

Siendo el exterior representación de la situación de la sociedad alemana los interiores 

representan entonces el mundo interior de las personas. En Caligari cuando el doctor está en 

el despacho del secretario de Estado encontramos formas verticales, los asientos, las mesas, 

el jefe está por encima de los trabajadores, que siguen todas sus reglas. Según Narváez 

(2003) esto es el inicio de “una visión crítica de los estamentos que se hace notar en una 

película” (Narváez, 2003) 

 

 

 

 

 

 

 

 

 

 

Figura 22El doctor Caligari busca hablar con el jefe. Adaptado de «Gabinete del doctor Caligari », por Robert Wiene, 

1920. 
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El teatro expresionista de igual manera comparte estos mismos elementos de la 

cinematografía, como antes se mencionó la iluminación fue herencia del teatro expresionista, 

es por ello que los siguientes elementos a exponer son parte también del teatro. La 

interpretación es un elemento que más llama la atención tanto del teatro como del cine 

expresionista. Este no busca ser realista, más bien todo lo contrario.  

“Cuando se quieren mostrar sentimientos (miedo, ira, deseo) se hace intentando exteriorizar 

estas emociones de la forma más extrema posible, a veces en forma violenta y abrupta” 

(Narváez, 2003, p. 96) 

Podemos ver la forma de caminar de Caligari, encorvado da la sensación de alguien 

misterioso que no sabes si es bueno o malo. De igual manera Moncetur, cuando camina 

mecánicamente con las manos adelante y sus uñas largas, con los ojos muy abiertos genera 

miedo.  

El teatro de la misma manera que el cine no busca una actuación ni ambientes realistas. Es 

un conjunto de símbolos que representan la situación de la sociedad y de las personas 

alemanas luego de la guerra. 

La actuación exagerada en la obra de teatro Antigona dirigida por Max Reinhardt comparte 

objetivos parecidos a los de Caligari.  

  

  

  

  

  

  

  

 

 

 

 

 

 

 

Figura 23El hombre la mira extrañado. Adaptado de «Antígona», por Max Reinhardt, 1920 
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Sin embargo a diferencia del cine en esa época el teatro tiene voz, los actores pueden hablar 

y ser escuchados, los personajes son seres sin personalidad propia, son el arquetipo de la 

sociedad, representan a los obreros, amas de casa tal cuales son, sus diálogos se vuelven 

monólogos y en ellos interiorizan sus problemas, conflictos, miedos. El director Max 

Reinhardt hace uso de las luces focalizadas para dar intensidad al personaje, la escenografía 

también marca una diferencia con las intensas formas geométricas. Esta estética teatral 

expresionista es lo que el cine hereda y utiliza. La importancia del teatro expresionista es 

que dará pie a artistas tales como Erwin Piscator que utilizará estos recursos para dar inicio 

al teatro político. Más adelante se mencionará sobre este teatro. 

2.3.1.2 Dadaísmo 

El dadaísmo nace en Suiza en el contexto bélico de la Primera Guerra Mundial. Fue una de 

las vanguardias que más peso político tuvo y que hace uso de muchas disciplinas artísticas 

para dar a conocer su mensaje. El dadaísmo es un movimiento anarquista que está en contra 

de toda norma social, estética o moral. Sus representantes tienen el objetivo de destruir los 

criterios que se habían establecido en el arte. ¿Qué es buen arte y mal arte? Eso es lo que 

ellos cuestionan y buscan romper. La forma en la que lo logran es burlándose de estos 

criterios artísticos aceptados por las escuelas y gremios de artistas. Marcel Duchamp, uno de 

los representantes del movimiento dadaísta busca, con sus ready-mades, provocar a este 

grupo de artistas burgueses que idealizan una obra de arte por tener una firma, fecha y un 

espacio donde exponer. 
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Figura 24Un urinario colocado al revés. Adaptado de «La fuente», por Marcel Duchamp, 1917. 

Llevando este objetivo al cine, lo que los dadaístas encuentran en el cine es un nuevo medio, 

sin criterios establecidos para exponer sus ideas. Ellos sobreponen imágenes, letras, pintura 

creando un collage, buscan el movimiento de la imagen y al encontrarse con el cine que es 

pura imagen en movimiento empiezan a crear películas como collages. “El historiador 

considera que las películas dadaístas fueron las pioneras. Prácticamente estas películas eran 

una nueva forma de pintura” (Nogueira, 2010). 

Los dadaístas utilizaron el cine como un “soporte fascinante y más completo que la pintura”. 

(Nogueira, 2010). 

Por ejemplo, en la película Entreacto 1924 de René Clair, las imágenes se interponen, la 

narrativa no es lineal, ni tiene un sentido racional. Es simbolismo. Se cree que busca 

representar la historia del poeta boxeador Arthur Cravan y su misteriosa desaparición. Ya 

que en la película se muestran guantes de box, una bailarina, un barco en medio de la ciudad, 

como perdido y un muerto que resucita. 

 

  

  

  

 

 

 

 

 

Figura 25Dos hombres entran saltando al plano. Adaptado de «Entreacto», por René Clair, 1924. 

Los elementos que se utilizan son muy parecidos a los surrealistas pero los dadaístas 

superponen más las imágenes y no llegan a mostrar un mundo onírico. A su vez la posición 

de la cámara es bastante cambiante, de pronto está en perspectiva, luego es contemplativa, 

se empieza a mover rompiendo el ritmo, forma un aberrante y por último el plano está de 

cabeza. 
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Figura 26Un hombre mira, el plano está al revés. Adaptado de «Entreacto», por René Clair, 1924. 

Los dadaístas no hicieron uso del teatro como disciplina artística para expresar su argumento, 

esto puede ser porque el dadaísmo se caracteriza por utilizar más artes plásticas y en ese 

contexto el teatro no encaja. 

2.3.1.3 Surrealismo 

El surrealismo nace en un contexto entreguerras, en 1919 acaba la Primer Guerra Mundial y 

en la década de 1920 aparece André Bretón exponiendo el Manifiesto Surrealista. Bretón 

fue la cabeza de esta vanguardia junto con otros personajes como  Jacques Vaché, Salvador 

Dalí, Anthoni Artaud, este último importante representante del teatro surrealista que más 

adelante se expondrá. 

 

El teatro y el cine surrealista comparten la búsqueda de la liberación de esa realidad oculta 

que la sociedad reprime y conseguir de esta manera la liberta de toda opresión intelectual y 

física. Así mismo buscan abolir la razón en sus obras de arte. Gracias a Freud, quien es el 

primero en exponer el término “inconsciente”, el movimiento surrealista empieza a 

experimentar en el mundo onírico, en el mundo inconsciente de las personas.  

Por ejemplo, la película el Perro de Andalúz no guarda ningún sentido narrativo. Según los 

aurotes de la obra Buñuel y Dalí, la historia nació de dos sueños que cada uno tuvo. Dalí 

soñó con hormigas y Buñuel con que cortaba la luna. El nombre se escoge con la intención 

de desvincular lo que vamos a ver en la película y lo que podemos entender del nombre. 

Sin embargo, en el teatro ocurre algo distinto al cine. Mientras que el cine surrealista se 

enfoca en representar la vida imaginaria y la realización de lo maravilloso, además de 

reconstruir una imagen positiva del hombre liberado del consciente para ver su 
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subconsciente. El teatro de Artaud “propone un teatro físico basado en el gesto absoluto, un 

ritual catártico que se vive, se siente y se padece hasta el grado de poner en suspenso la razón 

represora del cuerpo y de la physis” (Sánchez, 2003, p.19). 

 

El teatro de Artaud, el cual tiene mucha influencia del surrealismo va en contra de lo mágico, 

lo bonito, va en contra del teatro de entretenimiento o el teatro de texto donde la palabra 

impera por sobre el cuerpo y los elementos del teatro en sí como la luz, la puesta en escena, 

etc. En el manifiesto de Artaud, Manifiesto de un teatro abortado, menciona, “Si hacemos 

teatro no es para interpretar obras, sino para conseguir que todo lo que ha de oscuro en la 

mente, de escondido, de no revelado, se manifieste en una suerte de proyección material, 

real.” (Sánchez, 2003, p.23). 

Cabe resaltar que Artaud estuvo nueve años en manicomios donde le aplicaban 

electroshocks, lo inducían al coma entre otras atrocidades. Esto “le permite descubrir la 

violencia fría e impune que preside la modernidad” (Sánchez, 2003). Además de las secuelas 

de la guerra en donde hubieron abusos, violencia e injusticia. Artaud se da cuenta de lo 

enferma que está la sociedad. Él, a diferencia de algunos surrealistas, despierta el lado 

inconsciente que nadie quiere ver, la crueldad del hombre que la sociedad oculta con 

maquillaje. Su mayor influencia fue el teatro balinés que mostraba las diferencias entre la 

cultura occidental y oriental: la primera realista y la segunda mística; una confiaba en 

palabras y otra en los símbolos. Mientras el teatro balinés utilizaba la escena para la 

trascendencia el teatro occidental mostraba la ética y la moral, es decir la razón. 
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Figura 27Fotograma donde Artaud está con Juana. Adaptado de « La pasión de Juana de Arco », por Carl Theodor 

Dreyer, 1928 

 

Por otro lado, el cine surrealista como en anteriores puntos se ha explicado ve el cine como 

un medio que le permite expresar sus argumentos, el mundo onírico, los sueños 

representados a través de los movimientos de cámara, el montaje, la superposiciones, las 

sombras que se forman con las luces. Sin embargo, este movimiento no duró mucho ya que 

se encontraban en una constante contradicción “¿Cómo era posible ser fiel a uno de los 

principios del movimiento-la creación automática- en un medio como el cine?” (Nogueira, 

2010). Donde casi todo está premeditado y pensado.  

Es así como el cine surrealista no llega muy lejos pero el surrealismo como movimiento 

vanguardista si dejará conocimientos para las artes contemporáneas que más delante se 

formarán. 

De igual manera el teatro que propone Artaud será de mucha influencia en lo que en los 

próximos siglos será la performance. 

 

La historia de las primeras vanguardias como se ha explicado en los puntos anteriores 

responde a las preguntas iniciales que se plantearon, qué es una vanguardia y cuándo llega a 

ser una. La tercera cuestión, qué es, cómo ha influenciado en las artes contemporáneas será 

expuesto en el siguiente punto. 
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2.3.2 Vínculos contemporáneos entre el video y la performance 

Las vanguardias nacen como una respuesta a la industrialización, a las guerras, a los 

problemas económicos, a las clases sociales, etc. 

Estas nacen a partir del siglo XIX dando pie a diversos movimientos artísticos con bases 

políticas, anti-capitalistas, etc. Algunas vanguardias nacerán con un fin más artístico que 

político pero todas mantienen un pensamiento crítico marcado. 

La vanguardia en el cine y en el teatro llega como una respuesta a la industrialización, guerra 

y conflictos políticos pero pasados estos momentos, estas artes empiezan a reconstruirse para 

entrar en una etapa de metamorfosis que se verá reflejada en las artes contemporáneas, artes 

que buscan la esencia en primera instancia y al unir esas esencias formar híbridos. Como 

antes se mencionó el cine se destruye en video y el teatro en el cuerpo. A partir de esto se 

generan vínculos que forman híbridos como el videoarte, cine expandido, performance, 

happening, bodyart que heredan estas cuestiones que las vanguardias dejan como enseñanza. 

Cabe resaltar que las vanguardias terminaron a inicios del siglo XX es decir 

aproximadamente en 1920. Pero el video como medio empezó a utilizarse a finales de la 

década de 1960. De igual manera, los espectadores ya estaban acostumbrados a las imágenes 

en movimiento ya sea por el cine o por la televisión que apareció en la década de 1940. Sin 

embargo, 

“el video se diferencia en un punto esencial de sus dos familiares (…) la traducción 

directa del material audiovisual a un código analógico y digital donde la grabación y 

el almacenamiento de datos trascurren sincronizados. El video es como una lata de 

conservas que mantiene el material grabado en un perfecto estado de disponibilidad 

y alterabilidad” (Martin, 2006, p.6) 

Lo que Silvia Martin nos expone en esta cita es que gracias al desarrollo de la tecnología el 

video permitía ser grabado y manipulado. Esto no sucedía con el cine analógico. Para grabar 

con celuloide se necesitaba mucho dinero y en la televisión todos los programas eran en vivo 

y no podían grabarse. Es en este momento que muchos artistas de escuelas como la Bauhaus 

y el movimiento fluxus hacen uso del video dando inicio a híbridos como el videoarte, 

videoescena, videodanza, cine expandido, entre otros. 

Un artista importante que inicia la hibridación del video con otras artes es Filippo Marinetti, 

literato y fundador del futurismo italiano, quien en la década de 1930 reconoce el poder que 
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la radio tiene en las masas y a su vez lo tiene la televisión, “además de ver en la unión del 

teatro con las pantallas de televisión un modelo futurístico factible” (Martin, 2006, p.7). Esta 

es una de las primeras ideas de lo que el videoarte y otros híbridos serán. En la década de 

1960 “el videoarte maduró en un entorno de artistas que, bajo la bandera de la 

intermedialidad, rompieron con los conceptos de género convencionales”. (Martin, 2006, 

p.7). Como antes se ha mencionado las obras de John Cage y Jackson Pollock formaron parte 

del contexto en el que el video se desarrolló. El término utilizado por Martin (2006) como 

intermedialidad significa que con muchos medios un mensaje puede comunicarse, en este 

caso está ligado al uso de las artes como un medio para crear una obra. 

Una obra y un artista que marcará la historia de las artes contemporáneas es Nam June Paik 

que en 1963 expone su obra llamada Exposition of music –Electronic Television.  

“Paik combinó doce aparatos televisivos especialmente preparados con cuatro 

pianos, gramófonos, magnetófonos, objetos mecánicos de sonido y la cabeza de un 

buey recién degollado que colgaba sobre la entrada al recinto. Esta última debía ser 

atravesada por el público a modo de zona de iniciación purificadora.” (Martin, 2006, 

p.7) 

 

  

  

  

  

 

 

 

 

 

 

 

Figura 28La videoinstalación. Adaptado de «Exposition of music –Electronic Television.», por Nam June Paik, 1963 

 

En este ejemplo podemos ver cómo el video y las pantallas dialogan en un mismo espacio -

tiempo y son utilizadas no para transmitir una película o un cortometraje  con una narrativa 
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lineal sino para dejar que los medios dialoguen de acuerdo a lo que el espectador entienda. 

La idea de arte conceptual se evidencia con esta presentación. El arte conceptual es en 

esencia la utilización de medios artísticos y una idea para dar un mensaje. Y es el arte 

conceptual el vínculo contemporáneo entre el video y la performance porque busca que las 

artes dialoguen y a partir de ello se creen híbridos como el videarte, videoescena, etc.  

La búsqueda de mostrar una idea a través de varios medios impera por sobre la idea de que 

un artista debe tener una especialidad. Más importa cómo haces uso de las artes para 

comunicar algo en vez de seguir lo preestablecido como arte. En los inicios de la videoescena 

Erwin Piscator fue el que implementó exitosamente el visual dentro del teatro. En su obra 

The Good Soldier Schweik arma una puesta en escena extraordinaria, grande, imponente.  

  

  

  

  

 

 

 

 

 

 

 

 

 

Figura 29En esta escena se pueden ver tres pantallas con videos de dibujos en movimiento. Adaptado de « The Good 

Soldier Schweik », por Erwin Piscator, 1928. 

 

Piscator utiliza dibujos animados, ajustes segmentados, proyecciones de películas, entre 

otros para reforzar el argumento de la obra. Con el video proyectado él intensifica el drama 

de la historia. En ese momento Berlín, según Piscator necesitaba reformas políticas y 

sociales. Esta obra es de 1928. En esos años Alemania estaba pasando por una crisis 

económica debido al tratado de Versalles que obligaba al país a pagar altas sumas de dinero 

a los ganadores de la Primera Guerra Mundial. 
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Por el lado de la performance el video también fue utilizado por los artistas, una de ellas 

Marina Abramovic. En su performance Balkan Baroke, “coloca 1500 huesos de ternera 

frescos. En las paredes del pabellón se observan tres grandes proyecciones que muestran a 

su madre, su padre y a la artista misma en la sala también se pueden ver dos cubos y una 

bañera de cobre llenos de agua. En el transcurso de los días, Abramovic lava los huesos cada 

seis horas mientras canta canciones populares de su patria, la antigua Yugoslavia (…) desde 

1991 fue el escenario de una guerra civil con “limpiezas étnicas” (…) “ (Martin, 2006, p.26) 

 

Abramovic utiliza esta performance para provocar en el espectador una reacción reflexiva 

frente a la historia de su pueblo, los elementos que ella utiliza incluidos el video, los huesos, 

los cubos son simbologías del mensaje que quiere comunicar. Por ejemplo “con las tres 

imágenes de video, la artista convierte los niveles metafóricos y relacionados con el cuerpo 

de su acción en un sector recordatorio y biográfico” (Martin, 2006, p.26) 

 

Figura 30Abramovic está sentada limpiando los huesos cantando canciones de su país. Adaptado de « Balkan Baroke », 

por Marina Abramovic, 1997. 

 

Es así como los artistas han ido descubriendo nuevas formas de comunicar un mensaje a 

través del diálogo entre medios que a su vez necesitan de un autor para explotar sus recursos. 

Con esto me refiero a que tanto el cine como el video están en una constante búsqueda de 
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ideas, de un simbionte por utilizar un término, para poder ser explorados. Entonces es el 

artista y el contexto, los que  permiten a estas artes recrearse y explorarse. 

2.3.3 Performance y el video arte en el Perú 

En Perú el desarrollo del videoarte inició un poco después, alrededor de 1959 recién llega la 

televisión y el video tape en 1963. Por ello, las experimentaciones con este medio iniciaron 

en las siguientes décadas. Durante estos años la movida hippie, pensamiento libre y analítico 

de la situación social del país está a flor de piel. Además el desarrollo de los soportes 

tecnológicos permitió a los artistas peruanos implementarlos en sus obras. Un personaje 

importante en la historia del videoarte en el Perú es Francisco Mariotti quien realizó la 

videoinstalación Templo Circular de la Luz (1972) 

“consistía en un poliedro penetrable con espacio interior que permitía el ingreso de 

grupos de personas para poder experimentar una sensación visual y sonora intensa 

propia de la cultura psicodélica de la época y los estimulantes artificiales.” 

(Mariátegui, 2003, p, 10) 

 

Esta videoinstalación es claramente un híbrido artístico porque no podemos afirmar que es 

una película porque podemos interactuar ni un concierto, por la música porque la música 

forma parte de la obra, la música ayuda a entender el concepto de la videoinstalación. 

Mariategui cita a Mariotti  

“En relación con su trabajo híbrido, mezcla de arte, naturaleza y tecnología, Mariotti 

indica: “…yo utilizo la tecnología, pero para desmitificarla o humanizarla… Me 

gusta borrar el mito de la tecnología, en el cual no creo en modo absoluto, pero al 

mismo tiempo creo nuevo mitos. Mitos que salen de la tierra —por lo tanto de un 

elemento concreto y primario— para volverse ilusiones de tipo cósmico.” 

(Mariátegui, 2003, pp., 10-11) 

 

Podemos intuir que al mencionar mitos pueden ser los híbridos del arte que él está creando. 

Perú fue sede de exhibiciones de videoarte como “Video Art USA” (1976), una exposición 

que trajo a muchos grandes artistas del medio. Dentro de la lista está Acconci, Campus, 

Kaprow, Kovacs, Nauman, Oppenheim, Paik, Vasulka, Viola, Warhol, entre otros. 

Lamentablemente por la crisis económica de la época el país se vio paralizado por dos 

décadas en el ámbito artístico. Sin embargo, en los 90 una pareja de artistas de performance 

y audiovisuales conocidos como Arias & Aragón resaltan sus obras en las cuales, “articulan 
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actuaciones en vivo con proyecciones de video, audio y fotografía, intentando crear una 

atmósfera envolvente, haciendo del cuerpo humano uno de los aspectos centrales de su 

reflexión.” (Mariátegui, 2003, p, 13). 

 

Esta pareja evidencia el diálogo que se crea entre las diferentes artes tales como la 

performance y medios como el video y el sonido con una idea que se explica de manera 

conceptual. Ellos sobreponen como lo hace el cine experimental, la experiencia, el 

entendimiento a través de los sentidos. 

 

Una de sus obras llamada Poesía Visual (1998),  que a través de fragmentos de video 

analizan la realidad desde un sueño imaginario. La duración es de 4 minutos. Con esta obra 

la pareja nos deja ver otro híbrido artístico y es el videopoema. De esta manera en Perú se 

va formando una historia del videoarte.  

 

Por otro lado, la performance también tiene mucha presencia artística en el Perú, por ejemplo 

en la época del fujimorismo hubo una performance frente al palacio del presidente. La 

performance llamada “lava la bandera” fue un ritual performativo que tenía como el 

concepto de limpiar la patria. Esta performance es un ritual participativo, 

“porque los ciudadanos asistían recurrente y sistemáticamente a las distintas plazas 

públicas de diferentes puntos del país a resignificar el sentido de una nación que se 

percibía “sucia” por la profunda crisis del sistema democrático.” (Vásquez, s.f) 
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Figura 31Gente con banderas en la calle de Lima. Adaptado de «Lava Bandera», por Colectivo Sociedad Civil, 2000. 

 

También existen artistas que han realizado la mezcla del performance con el videoarte. Por 

ejemplo, la Asociación Cultural Simbiontes fundada a finales de 1990. Esta Asociación 

utiliza “la danza, el teatro, la performance, el video arte, la música y la plástica, como 

elementos de fusión en busca de ampliar las posibilidades de expresión en cuanto a la 

forma y la estética del grupo.” (Ministerio de Cultura, s.f, parr. 1). 
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Figura 32Videoescena y música en un mismo espacio-tiempo. Asociación cultural Simbiontes, 2018) 

 

Estas son algunas de las obras que la asociación realiza. Además en la actualidad con el 

avance tecnológico ellos también hacen uso de programas que ayudan a desarrollar mejor el 

concepto de la obra. Por ejemplo los programas de madmapper que se utilizan para mapear 

formas y sobre ellas proyectar un video, también isadora, programa que permite realizar 

transiciones y efectos en momento real. 

Es importante resaltar que si bien es cierto, las artes contemporáneas han heredado muchas 

técnicas, formas de pensar de las vanguardias artísticas, la necesidad de un argumento 

político no es reconocido en las artes contemporáneas. Como en la explicación de 

Simbiontes menciona, ellos utilizan estos medios y los hacen dialogar a base de una estética 

artística, mas no tan político. 

Esto nos deja como conclusión que los medios tales como el video, la música, la 

performance, el cine, teatro, etc. están libres de ser utilizados por artistas para crear una obra 

como ellos quieran. Ya sea de este siglo u otro, los medios han ido apareciendo y las personas 
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las han ido implementando en sus obras generando una relación entre estas y por ende, artes 

híbridas.  
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3 CONCLUSIONES 

La experimentación y la reconstrucción son características que están impresas en las artes y 

por ello nos permiten hacerlas dialogar y recrearlas según lo que se quiera comunicar. 

 

Las artes son el medio para poder crear obras, por eso aparece la intermedialidad. Cada una 

tiene un lenguaje que puede interactuar o no con otro lenguaje, sin embargo, todas están a la 

espera de que el artista sepa utilizarlas para transmitir algo bueno, malo, vacío o intenso. Eso 

depende mucho de lo que el artista decida. 

 

Alrededor del trabajo hemos podido descubrir y develar muchas formas en las que las artes 

se reinventan contantemente. El cine es un arte que desde su inicio fue y es, un lenguaje que 

ha sido tomado desde muchas perspectivas, ya sean vanguardistas, comerciales, 

entretenimiento, etc. pero a cuánto más se puede llegar a experimentar con el cine, cuánto 

más nos permite el medio reinventarlo y dejar que dialogue con otras artes. Así mismo, las 

artes escénicas permiten lograr esa integración, el cuerpo como medio puede adaptarse y 

deconstruirse como otro medio para lograr expresar algo. Pero ¿hasta dónde puede llegar esa 

deconstrucción o ese diálogo?  
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