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Arte e tecnologia: a influência da tecnologia nas artes do século XX¹
Carlos Gonçalves Tavares²
Resumo

O artista, desde os primórdios da humanidade, utiliza de técnicas e tecnologias emergentes para a realização de suas obras. Desde sempre as artes, sejam plásticas, cênicas e performáticas sempre tiveram grande influências nas criações e obras. No século XX, com a advento de novas tecnologias nas mais variadas áreas da ciência, as artes em geral, adquiriram uma característica bastante tecnológica. Cada vez mais, é constante o uso de câmeras, projetores de imagens em espetáculos de dança, teatro e performance, além de inúmeras pesquisas em obras onde se utilizam micro-chips e sensores, dando novos ares à artes dos século XX, influenciando também, as artes feitas no começo do século XIX. 
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   As artes, em geral, sempre acompanharam o desenvolvimento tecnológico da sociedade mundial. Desde a Primeira Revolução Industrial, o mundo passa por mudanças, seja nas ciências médicas (onde mais notamos avanço e inúmeras pesquisas relacionadas ao aperfeiçoamento de suas técnicas), na industria e no mercado global. O aperfeiçoamento de aparelhos e máquinas tornou-se uma característica constante desde este momento histórico. 

   A dança, o teatro e o cinema, acompanham este desenvolvimento desde o final do século XIX, onde vemos o surgir da fotografia, o que influenciou de forma decisiva nas artes visuais nos anos consecutivos. Até hoje percebemos a influência do desenvolvimento tecnológico nas artes: aperfeiçoamento de câmeras cinematográficas (da película para o full HD), iluminação em óperas e musicais que acompanham os atores com a ajuda de rastreadores, utilização de sensores que criam imagens em 
_______________________________
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espetáculos de dança e os diálogos existentes entre dança, teatro, música e o audiovisual. 
   Podemos dizer que a sociedade atual é uma sociedade altamente high-tech, com internet em dispositivos portáteis com compartilhamento de dados em tempo real, câmeras e celulares com as mais modernas invenções e funcionalidades, que reflete o momento artístico atual. 

   A arte enquanto produto criado a partir das reflexões sobre o papel do homem na sociedade, cada vez mais se vê influenciada em suas obras, pelos elementos criados a partir do desenvolvimento dos aparatos técnicos, que cada vez mais são utilizados como participante e elemento decisivo na criação artística, seja no teatro, na dança e no cinema.

1. O aparato técnico nas artes cênicas: o começo

   Em Paris, no ano de 1892, a bailarina Loie Fuller apresenta pela primeira vez sua “ A Dança da serpente”. A bailarina de “Danças Luminosas” impressiona o público utilizando a iluminação como um dos primeiros aparatos técnicos usados nas artes cênicas (SOUQUET, 2005).

   Vemos, nesse momento histórico um desabrochar das experiências técnicas e tecnológicas nas artes cênicas, e contemporâneo a Loie Fuller, os irmãos Lumière começam suas pesquisas no campo das artes visuais, mais especificamente, dando inicio ao cinema.

   O aparato técnico neste momento se torna de grande importância, já que é através dele que grandes evoluções aconteceram no século passado.

    Segundo Tolmasquim (1989), técnica está refenciada a fabricar, construir, modificar, sendo que o termo techné é uma das variaves do verbo produzir e teuchos significa ferramenta, instrumento. Heidegger (2001) explicita que a concepção instrumental da técnica guia todo esforço para colocar o homem num relacionamento direto com a técnica, dominar a técnica. Assim o homem consegue aperfeiçoa-la e modificá-la de acordo com seus objetivos. 

   Nossos ancestrais, após descer das árvores, se encontrou a frente de dois problemas concretos que precisava resolver de forma imediata: o primeiro era parte de uma necessidade vital, uma questão de sobrevivência, o segundo problema, era essencialmente de ordem social (ACEVEDO, 1998). A criação da ferramenta como forma de sobrevivência, o alvorecer da técnica.

    Loie Fuller utilizou dos refletores disponíveis na França do final do século XIX, como ferramenta para criar suas coreografias e causar o efeito que queria no público, além dos tecidos que usava na sua “Dança da serpente”. Torno a citá-la, porque nas artes cênicas temos ela como um importante personagem na utilização de meios técnicos para a criação.

   Santaella (1997), fala sobre o desenvolvimento das inúmeras técnicas surgidas na humanidade, e aponta três momentos históricos, importantes no desenvolvimento do ser humano:

· máquinas musculares, que são concebidas para substituir o esforço muscular do homem, amplificando e intensificando as tarefas;

· máquinas sensoriais, que como extensões do corpo humano, prolonguem os órgãos sensórios e a própria cognição;

· máquinas cerebrais, responsáveis pela redefinição de máquina, que amplificam habilidades mentais, notadamente as processadoras e as da memória.

   O desenvolvimento tecnológico descrito pela autora, nos mostra como o ser humano chegou a utilizar a técnica e seu aperfeiçoamento, no desenvolvimento humano, até mesmo na utilização enquanto ferramenta na melhoria da função motora e cognitiva.

2. Aparece o cinema

   Quando os irmãos Louis e Auguste Limière projetaram no Salon Indien do Grand-Café de Paris, em 1895, as primeiras imagens de cinema, elas não passavam de peças curtíssimas que mostravam o cotidiano, coisas que as pessoas viam todos os dias, como por exemplo, a chegada de um trem a estação, não havia aspiração artística por parte dos Lumière, apenas a intenção de mostrar seu invento. Para eles tudo não passava de um experimento, uma experiência cientifica sobre a imagem e o movimento. De qualquer forma o evento foi um sucesso e o potencial do cinema não passou despercebido (COSTA, 1998).

  Por um erro técnico (a câmera que até então existia, no final do século XIX) Georges Meliès, descobriu o corte, em um vídeo. A partir daí começou a brincar com criações utilizando do ilusionismo, ofício que até então ocupava. 

   Interessante salientar que o próprio Mélliés era quem protagonizava seus filmes. Notem o grau de sofisticação dos efeitos para a época. Estes filmes curtos forma feitos entre 1898 e 1905, cinco anos após a apresentação dos irmãos Lumière. Fez mais de 34 filmes, todos eles repletos de efeitos que brincavam com a imagem e o que é mais importante contavam estórias (HAUSER, 19282).

   Podemos notar que o cinema havia deixado de ser apenas uma experiência de registro, para começar a ser levado em direção a arte. Daquele momento em diante dois segmentos estavam em curso: o cinema documental e o de ficção, mas para atingir o poder narrativo da literatura e do teatro seus realizadores teriam ainda que criar uma linguagem própria. 
   As experiências teatral e cinematográfica se contaminavam mutuamente, em meados da segunda metade do século XX, fosse pela apropriação ou transposição de técnicas, fosse pela rejeição de seus paradigmas, explorando novas possibilidades estéticas, provocadas pelos recursos narrativos e visuais que o cinema trouxe à cena (BARONE, 2010). 

    Se pensarmos o cinema enquanto objeto criado a partir da curiosidade em utilizar a criação dos Lumière mais fortemente (ou experiencialmente), vemos o cinema hoje, como um produto criado com aplicações e usos de áreas do design gráfico, efeitos especiais e câmeras cada vez mais potentes em imagem, e que temos como principal conteúdo de entretenimento de grande parte da população. 

   Tornou-se um dos principais meios de se distrair, divertir (apesar de se fazerem, e muito, ainda o chamado, cinema de arte), por ser um produto onde se pode assistir os mais modernos efeitos e aparatos técnicos, e que por isso, aguça e aumenta a curiosidade do espectador em assistir um produto audiovisual tão moderno, capaz de quebrar totalmente com os paradigmas de realidade e de fantasia, onde o espectador pode ser e sonhar com o inimaginavel, graças a essa grande evolução audiovisual que percebemos no cinema.

   Instala-se, a partir da década de 1960, uma nova consciência social, econômica, cultural e política, e consequentemente uma nova consciência corporal. Nesse período, ampliam-se novas pesquisas sobre o corpo e imagem, devido também ás novas tecnologias (MACHADO, 1997). 

   Paralelo a este fato, começa-se grande pesquisa no meio audiovisual tendo como referência o corpo, seja na dança, seja no teatro, contribuindo assim para novas possibilidades de se fazer cinema, abrindo possibilidades para o corpo estar em evidência e muitas vezes o mesmo falar por si, como em Play Time (1967) de Jacques Tati, onde as ações e diálogos corporais narram o filme, e também em  O baile (1983),  de Ettore Scola, onde não há diálogos e a narrativa também se constrói pelo corpóreo.
   Termo este que, segundo Gil (2001) diz respeito à essência ou à natureza dos corpos ou dos estados corporais, relacionando-se a tudo que preencha o espaço e se movimente, mas que, ao mesmo tempo, situe o homem como um ser no mundo.

   Na linha cronológica cinematográfica, a postura  desconstrutivista  que marca o cinema experimental dos anos 70 no Brasil e no mundo (cinema underground, cinema estrutural) terá um desdobramento interessante se pensarmos nas primeiras video-experimentações do grupo TVDO (Tadeu Jungle, Walter Silveira, Pedro Vieira, Roberto Sandoval) ou nos vídeos do cineasta Júlio Bressane ( BENTES, 2003).

   A singularidade do cinema se encontra no fato do mesmo permitir acesso a mundos distantes, e a participação e comunicação de várias experiências, inventando tempo e espaço (DANEY, 1994), assim como a participação, influência ou propriamente o fio condutor de uma narrativa seja no cinema ou vídeo, o corpo dos atores e suas reverberações na obra. 

   O cinema, além de apresentar ao público obras onde atores encenam e dialogam, agora também conta com a utilização da atuação de bailarinos e outros meios de se contar uma história, além de diálogos. Como no filme “Pina” (2010), de Win Wenders, onde o mesmo percorre os espetáculos da companhia de dança alemã Wuppertal Tanz-Theater, falando da importância da bailarina e coreógrafa Pina Bausch para o mundo da dança e do teatro-dança. 

  A produção cinematográfica mais contemporânea se acha intimamente ligada a uma mudança de olhar lançado ao corpo. O corpo como reflexo, como metáfora, como lugar experimental de representação (BEZERRA, 2010).

   Não prolongarei neste trabalho sobre a participação das artes cênicas no cinema. Citei os filmes acima, pelo seu valor enquanto obra cinematográfica, importância histórica e a tecnologia presente no filme “Pina”, onde o diretor preferiu que o filme fosse lançado e 3D para o expectador ter uma maior sensação de imersão na obra.

3. O palco, Merce Cunningham e o video  

   No campo das artes cênicas, o advento de novas técnicas nos séculos XIX e XX possibilitou a materialização de novas formas representacionais que correspondiam a formulações estéticas nascentes no seio das vanguardas européias. A revolução tecnológica do final do século XIX encurtou a distância entre países, facilitando as tournées de espetáculos e o conseqüente intercâmbio das idéias que emergiam em torno do fazer teatral. Trata-se de um fenômeno de difusão que não seria correto considerar restrito aos produtos, às obras. Ele é, na verdade, uma conseqüência de uma divulgação análoga de teorias, pesquisas e práticas (ROUBINE, 1998).

   Surge em meados da segunda metade do século XX, o interesse da dança e da performance através do vídeo. Coreógrafos como Merce Cunningham e Steve Paxton pesquisaram e criaram coreografias e estudos para o vídeo contribuindo assim na interdisciplinaridade nas artes (NUNES, 2008).

   As intervenções tecnológicas nas artes, principalmente na dança, remetem a meados do século passado. Em 1964, Jeanne Beamen e Paul Le Vasser realizam o primeiro experimento utilizando computadores como assistente coreográfico. O sofware Life Forms, desenvolvido pela Simon Fraser University, em 1989, foi apresentado ao coreógrafo Merce Cunningham para experimentação e até então é utilizado pela sua companhia nas obras coreográficas e concepções artísticas (SANTANA, 2002).

   O coreografo e bailarino, tão interessado no diálogo entre dança e tecnologia, utiliza, a partir daí, softwares e aparelhos em suas criações artísticas. De formação em dança moderna, a Merce Cunningham Dance Company, passa ser referência na dança, criando um novo significado entre corpo e máquina, aliando a estética e a tecnologia em suas obras. Dos palcos, passa a realizar também, a criação de vídeo-dança, um híbrido de coreografias feitas especialmente para o vídeo, com a estética da mesma voltada para uma obra onde se percebe o diálogo entre planos de filmagem, coreografias e danças, no sentido mais amplo da palavra.

  O bailarino e coreógrafo do Ballet de Frankfurt, William Forsythe, além de famoso pela sua reestruturação do balé clássico, também ganha destaque pelo interesse no vídeo. Utilizou em um de seus trabalhos a implementação de câmeras que filmavam o espetáculo e os ensaios da companhia, instaladas em diversas partes do palco (do teto, em diagonal), onde seus estudos coreográficos tinham como objetivo oferecer ao espectador, diferentes pontos de vista de sua obra (SANTANA, 2002).
  O corpo passa a ser não mais uma unidade, mas um elo entre os corpos, entre os espaços e os movimentos, de modo a se criarem corpos virtuais, extensões do corpo físico (MARQUES, 2008).

4. O corpo “invadido” pela tecnologia emergente

   Domingues (1997) nos fala que devemos pensar nos limite da arte e de um corpo tecnológico:

na direção de uma arte interessada nos sinais do corpo, encontramos  entre outras as manifestações a da arte gestual, da “ action painting” e dos “gestualismos” da pintura de Pollock, de Kooning, as investidas  com o corpo de Klein que se joga e escreve suas marcas sobre o  suporte, a  body-art , os  happenings e  performances que revelam o  corpo em suas capacidades físicas de ordem neuromuscular. 

   A arte, até então feita com os recursos advindos dos avanços científicos, entra em um novo estágio, onde a utilização desses aparatos ditos tecnológicos assumem um papel invasivo no corpo humano. O uso de ganchos presos ao corpo do artista australiano Stelarc, e o mesmo preso ao teto dando a impressão de estar voando, e este mesmo artista usando uma mão mecânica presa ao corpo usando dos impulsos elétricos dos músculos do abdome e pernas (SANTAELLA, 2003), mostra como a vontade de usar essa tecnologia, intimamente, digamos, até profundamente, transpassa os limites entre ciência, capacidade física e invasão do corpo humano.

   O uso frequente de tecnologias biomédicas desenvolvidas nos últimos tempos, fez do corpo ficar cada vez mais exposto e, assim,  mais vulnerável, do que nunca. O espetáculo pós-moderno, fragmentado, do corpo transparente incorpora uma análise persistente e, ao mesmo tempo, está se transformando numa exposição, num produto de análise (CSEGLEDY, 2003).

  Segundo Santaella (2003), nas reconstituições da vida social e cultural, uma questão  candente, que tem ocupado a mente  dos teóricos e a imaginação dos  artistas, está voltada para as transformações pelas quais o corpo humano está passando e, segundo os prognósticos, ainda deverá passar. O corpo humano se tornou problemático e as inquietações sobre uma possível nova antropomorfia têm estado no centro dos  questionamentos sobre o que é ser humano na entrada do século XXI. 

   Enquanto o corpo humano é pensado como objeto de fascínio e sacralização, devido suas capacidades físicas, a incrível engenharia que possuímos internamente que nos faz pensar, digerir alimentos e locomover, percebe-se neste momento uma coisificação do corpo humano, simultâneo aos sentimentos descritos acima, já que o corpo passa a ser usado como palco, e como própria ferramenta tecnológica, devido a invasão e utilização de micro-chips, sensores instalados em baixo da pele e outros aparatos que possam ser usados para criar artisticamente.

    Vemos atualmente, um corpo biocibernético, nas palavras de Santaella (2003), onde esses limites entre ciência e arte assumem um situação de parceria.

5. Considerações finais 

   O artista, enquanto pensador e crítico do movimento humano e do desenvolvimento social e humano, percebe as inquietações do homem e suas dúvidas e questões com o futuro do mundo. 

   Acompanhar o desenvolvimento tecnológico da sociedade reflete sobre as necessidades da população mundial: a cura de doenças, o esgotamento de reservas naturais de água e nutrientes necessários à sobrevivência. Os avanços percebidos na Informática, Robótica e Engenharias nos últimos anos, favoreceram um também avanço em outros campos da vida humana.

   Como sempre, desde as pinturas rupestres a vídeo instalações, a técnica caminha lado a lado com o desenvolvimento artístico, desde o mais simples do recurso até o mais moderno e inovador do que já foi criado. 

   Tudo o que foi criado e aperfeiçoado enquanto técnica veio a influenciar e dar a atual característica das artes em geral, nesse começo de século XXI, ditando assim, uma característica fortemente ligada a esse avanço.

   Há uma tendência muito forte, principalmente nas artes performáticas, a incluir em suas obras, o que existe de mais moderno e, digamos, pioneiro, das tecnologias criadas. E muitas vezes, várias destas pesquisas são voltadas para a própria criação artística, como sensores que controlam movimentos e modificações genéticas em animais a cargo de espetáculo ou mostra e exibição.

   Apesar da evolução na dança e no teatro, pelas técnicas empregadas para a perfeita ou profunda atuação e execução de coreografias e peças, o homem ainda se vê intrigado pelas possibilidades que a evolução tecnológica podem fazer numa obra artística, mas até quando? Haverá um limite nesse diálogo? O que mais poderá ser feito com isso?
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