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Resumo:

A proposição desta pesquisa foi estabelecer um referencial como práxis interativa através da produção de trabalhos plásticos incluindo o uso de recursos tecnológicos no processo de elaboração, considerando a corporalidade dos sujeitos enquanto criadores, produtores e como elementos de composição do produzido. A pesquisa norteou-se na produção de trabalhos plásticos que utilizassem recursos tecnológicos em seu processo de produção; investigassem e refletissem as possibilidades de utilização e apropriação destes recursos como técnicas de produção artística; conhecimento das aproximações e distanciamentos entre corpo, arte e tecnologia; constatação de aproximações possíveis via práxis interativa entre corpo, plástica e tecnologia; descrição das possibilidades de desenvolvimento de potencial criativo e uso de meios eletrônicos/tecnológicos nas atividades didático-pedagógicas no Ensino de Arte. Os pesquisadores e pesquisados constituíram-se respectivamente nos próprios sujeitos da investigação, através de fotografias produzidas de seus corpos e elementos plásticos, adequados a riqueza da forma e espaço necessários para elaboração da melhor imagem. A pesquisa foi desenvolvida sob uma abordagem qualitativa de forma a conferir ao processo, a possibilidade de construção das variáveis que surgiram durante o período de execução das atividades. Para tanto foram usados como instrumentos portfólio, diário de campo, softwares, e processo fólio, para manipulação das imagens produzidas previamente. Após a intervenção de cada um dos pesquisadores nas imagens selecionadas, obteve-se como resultado, imagens tecno-artísticas de corpos digitalizados, com características próprias de cada intervenção dos sujeitos, de acordo com as experiências pessoais e profissionais dos mesmos.
VIRTUAL E REAL: IMAGENS TECNO-ARTÍSTICAS DE CORPOS DIGITALIZADOS

Levando em consideração a dimensão atingida pelos meios eletrônicos em nossas vidas, não podemos ignorar as transformações sociais, econômicas e culturais que o advento da tecnologia, principalmente no final do século vinte, trouxe às sociedades em todos os continentes.

Estes avanços tecnológicos não se restringiram, entretanto apenas as áreas exatas do conhecimento, atingindo de forma  muito significativa o campo da Arte, seja na produção de novos materiais, novos suportes ou ainda vindo a se revelar um novo campo a ser explorado pela sensibilidade artística, uma nova forma de conceber a criação, o estético, como possibilidades até então “desconhecidas”, mas  que rapidamente passaram a integrar o acervo de recursos dos artistas em todos os lugares ou não tempo.

Quando Pierre Lèvy (1998) nos aponta uma nova realidade onde o objeto permite não apenas levar o todo até o individuo, mas também implicar o indivíduo no todo, vemos algumas “barreiras” e conceitos historicamente constituídos serem superados ou mesmo transformados por esta nova concepção de mundo: que agora mais do que nunca comprova que não mais vivemos em um único mundo mas parece, passamos a coexistir em “mundos”, realidades paralelas ou “virtuais” como nos fala o autor.

A partir da noção de não-tempo ou de espaços virtuais, as condições da existência humana são drasticamente alteradas na mesma proporção em que o fazer artístico ganha dimensões ainda não totalmente exploradas.

Considerando estes apontamentos compartilhamos a idéia de flexibilidade e capacidade de abrangência da Arte (como área do conhecimento humano), parecendo estar presente ou mesmo ser parte integrante de quase tudo a que nos referimos; parece potencializar o(s) mundo(s) de uma plasticidade latente – virtual - que espera e urge pelo momento de poder constituir-se como “artisticamente concebido”, ou seja a sua materialização ou tangibilidade. Todo este processo está intrinsecamente ligado a uma “intencionalidade”.

Talvez Marcel Duchamp (1887 – 1968), já tivesse percebido isto nas “coisas” do mundo material – humano quando nos apresentou seu famoso “urinol” como obra artística. Mas o fato é que vivemos hoje uma proliferação, disseminação e massificação do gosto; confrontos acirrados sobre conceitos do belo e até mesmo do que pode ou não ser concebido como Arte são constantes e soma-se a esse contexto a “INFOARTE”, gerando novas discussões entre os especialistas e não especialistas, já que as fronteiras entre estes se diluíram e os limites entre uns e outros passam a ser questionados.

Estas questões surgem no momento em que pensamos os processos criativos frente aos paradigmas que se delineiam até mesmo no âmbito escolar ainda que em escala reduzida e pouco explorada, mas a verdade é que o advento e “familiarização” com artefatos/meios tecnológicos gera um panorama de inúmeras circunstâncias que no mínimo incita a reflexões sobre as formas de concepção e entendimento destes paradigmas, sobre Arte, por exemplo, além de trazer consigo “novos”
 conceitos e estabelecer outras formas de relacionar os fatos, acontecimentos, produção, cultura, etc...

1.1
Arte, educação e  tecnologias

A relação Arte, tecnologia e educação constituem um jogo entre um produtor/criador humano e “materializado”, os meios tecnológicos e as produções artísticas como trabalho formal sobre signos, onde nem sempre o protagonista do processo pode ser identificado facilmente, podendo ser por vezes “indeterminado” ou resultar da conjugação de papéis/ações.

Nesta relação da educação com o tecnológico, professores (nós mesmos) que atuam por meio de produção do artístico parece-nos relevante à preocupação em “atualização” de nossos saberes sobre os “saberes” que se apresentam a nosso olhar neste sentido ou pelo menos refletirmos sobre o que está sendo proposto sobre o assunto Arte e tecnologia, e mais ainda entendendo que “enquanto processo cognitivo, o ser vivo organiza o que é o mundo para ele” (Lèvy, 1998), devemos então tentar organizar o nosso.

Através da investigação de um processo de produção plástica que poderia ser descrito como “do corpo ao corpo’, o qual passa pelo estágio da “virtualização do corpo” 
  refletindo sobre um processo e criação artística que partiu da concepção do “sujeito corporal” 
 como produtor/criador e elemento do objeto artístico – imagens – utilizando-se de meios tecnológicos como programas de edição de imagens e posteriormente voltando a interferir manualmente sobre a imagem impressa, fora da tela do computador, restituindo a condição (temporária) de objeto artístico singular.

Consideramos João Francisco Duarte Júnior como referência elementar  pois encontramos em suas teorias (se assim podem ser chamadas) o entendimento para a maior parte de nossas concepções sobre Arte-educação, o qual diz que esta não significa o treino para alguém se tornar artista, constituindo-se em uma maneira mais ampla de se abordar o fenômeno educacional, não apenas como transmissão de conhecimentos, mas como um processo formativo do humano, o qual envolve a criação de um sentido para a vida e que emerge desde os nossos sentimentos peculiares (Duarte Jr., 2001).

Esse entendimento da dimensão e abrangência da relação arte-educação ou educação e arte nos remete a considerarmos em não se tratando da simples transmissão de conhecimentos ou ainda de técnicas, então estamos implicados com algo que transcende os limites rígidos que separam estes mesmos conhecimentos em disciplinas estanques e descontextualizadas, desprovidas ou destituídas da possibilidade de suscitar aquilo que dentre outras coisas nos singulariza, nossos sentimentos, conforme aponta o autor.

Estes sentimentos que nos tornam peculiares, e que podem ser comparados às obras de arte no momento de sua criação, mesmo reproduzidas, copiadas trazem consigo ainda algo que somente a elas pertence e segundo o que podem ser “reconhecidas” seja como original, seja como cópia. O que as torna peculiares está menos para sua materialidade do que para os olhos de quem as vê: “Trata-se, ao  contrário, de um modo de ser fecundo e poderoso, que põe em jogo processo de criação, abre futuros, perfura poços de sentido sob a platitude da presença física imediata” (Lèvy, 1998, p.12).

No que se refere ao caráter formativo do humano, não seria então de suma importância à consideração deste “sujeito humano” no conjunto de suas atividades, na totalidade dos fatores que se conjugam, se revezam, se somam para constituí-lo como humano?

Muito se tem discutido sobre isto, e cada segmento tentando encontrar as “melhores” proposições para a questão. Certamente estamos longe de atingirmos um consenso quanto aos processos de constituição do humano, isto demandaria um domínio quase que absoluto sobre todas as instâncias da vida sobre a face da terra (e talvez fora dela), visto que nos constituímos na interação de mundos objetivos e subjetivos e que ambos apresentam uma dependência mútua, para que posa legitimar-se, mas que paradoxalmente possuem uma autonomia indissolúvel, uma plenitude em si mesmos
, centrados em uma proposição de sentidos.

Esta concepção mais abrangente da Arte-educação (desterritorialização), nos leva a considerar a necessidade de contextualização dos “sujeitos” tanto para entendê-los como para que sejamos entendidos:

(...) a dialética das pessoas, por sua vez, nos obriga mutuamente a integrar o ponto de vista do outro, a significarmos-nos reciprocamente nas negociações nos contratos nas convenções nos tratados, nos acordos, nas regras da vida pública em geral. Ao colocarmo-nos (virtualmente) no lugar do outro, entregamo-nos ao jogo dialético da substituição (Lèvy, 1998, p. 93).

Não cabe mais pensarmos aulas de arte na escola fundamentada em ensino unicamente de técnicas artesanais, julgando que com isto o aluno esteja apto a criar, de nada servirá se não instaurarmos nele o desejo de criar, mas para que ele deseje é necessário que alguém demande isto dele (Stolzmann e Rckes, 1999).

Nesta perspectiva de entendimento fica clara a necessidade de flexibilização dos planejamentos em artes e conseqüentemente o imperativo quanto à “atualização”  dos professores. Embora seja possível “isolar-se” do atual, dada a capacidade de abstração humana, excluindo-se do fluxo contínuo da vida moderna, refugiando-se em paradigmas passados “desconsiderando” as mudanças em torno de si, estado que dá razão de existência a palavras como “alienação”.

Para Pierre Lèvy (1998) a atualização aparece como solução de um problema a partir de uma configuração de forças e de finalidades, este “conceito” nos remete a duas questões básicas:

1) Um professor seja ele de artes ou não, só tenderá a iniciar ou buscar formas de atualização mediante a constatação do “problema” o qual depende de sua atualização para ser superado, o que depende da condição de desperticidade deste professor para o meio em que está inserido de forma a constatar, detectar tal problema – dimensão externo.

2) O professor deve portar uma capacidade de “incorporação”, ou seja, deve ser capaz de reconhecer como seu um problema ligado às deficiências de seu aluno, mas estando ele envolvido no processo de formação destes sujeitos, por associação às carências deles também serão suas – dimensão interna.

Uma outra questão também pode ser levantada neste momento referente ao fato de que se o professor não reconhecer o problema (interno –externo) como “seu” uma vez que não reconhecendo que não possui os dispositivos “atualizados” para atuar de forma eficaz frente ao contexto dado não se iniciará nenhum processo de atualização, pois ele se verá apto para atuar, podendo, entretanto encontrar-se em estado de “alienação”.

Percebemos neste momento o quanto à situação é delicada e envolve mais do que um simples “querer” estando ligada a questões que passam desde estruturas sócias, econômicas, culturais e mais sutis ainda: as singularidades de cada um.

Outras teorias voltadas para outros focos de investigação como a leitura de imagens, não deixam de fazer de apontar estas questões, por serem pertinentes ao fazer, as atividades, a vida do homem no mundo. Quando Pillar (2001) nos diz que o observável leva a marca do conhecimento não fica difícil estabelecer uma relação ao que acabamos de apontar, onde a atualização nos parece ter um sentido de “autoconscientização” quanto a nosso estar no mundo.

1.2
 Imagens

Não são poucos os autores que sob focos variados, tem centrado seu interesse nas relações e interações entre as realidades ditas objetivas e subjetivas. Está objetividade relacionada às alterações físicas exercidas sobre o meio e a subjetiva referente à significação dada pelos sujeitos aos objetos sobre os quais age. Onde temos a esfera objetiva como sendo a das transformações físicas e a subjetiva a da significação (Codo, 1999).

Conseqüentemente o entendimento e assimilação destas considerações altera e influencia na atuação dos docentes, onde sua condição neste panorama é preponderante na determinação daquilo que resultará em sua interação/atuação didático-metodológica, sendo neste caso a proposição de atividades/produções artísticas e em seqüência o processo de leitura/apreciação do produzido: material, imagético, imagístico (ou conforme a interpretação os dois, mundo natural e mundo criado), levando a reflexões sobre o desenvolvimento deste sistema: produção e leitura de imagens artísticas.

Para efeito, pensamos em imagens na categoria das representações, “Se ela parece é porque ela não é a própria coisa: sua função é, portanto, evocar, querer dizer outra coisa que não ela própria, utilizando o processo da semelhança” (Joly, 1996, p.38): “ Não é mais o sentido do texto que nos ocupa, mas a direção e a elaboração de nosso pensamento, a precisão de nossa imagem no mundo, a culminação de nossos projetos, o despertar de nossos prazeres, o fio de nossos sonhos” (Lévy, 1998, p.36).

Percebemos que a referência de Joly, anteriormente citada, pode ser atribuída tanto a imagens fixas, em movimento ou ainda virtuais, denotando uma característica essencial da imagem, ou seja, seu aspecto heterogêneo, abrangendo em seus limites diferentes tipos, categorias de signos -teóricos, plásticos, lingüísticos, sendo que a delimitação da via de sentido deve ser apontada para a efetivação da análise/leitura de imagem confluente com os objetivos:

Isto é, reúne e coordena dentro de um quadro (ou limite)  diferentes categorias de signos: “imagens” no sentido teórico do termo (signos icônicos, analógicos), mas também signos plásticos, (cores, formas, composição interna, textura) e a maior parte do tempo também signos lingüísticos (linguagem verbal). É sua relação, sua interação, que produz o sentido que aprendemos a decifrar mais ou menos conscientemente e que uma observação mais sistemática vai ajudar a compreender melhor (Joly, 1996, p.38).

Simplificando o entendimento destas abordagens vale dizer que a imagem sugere uma relação dialética mediada pelo estabelecimento de relações entre o “objeto” observável e nossas experiências de leitores (de imagens).

Esta relativização da imagem produzida traz a nós sua contextualização onde pretendemos a utilização de meios e procedimentos que fazem uso das tecnologias que vem sendo desenvolvidas pela humanidade e que hoje já não são restritas a grupos de iniciados, estando e fazendo parte do “cotidiano” de todos, seja na escola ou em outro lugar:

A) As imagens e signos icônicos: unidade que compreende os elementos analógicos, em correlação direta com o referencial a que se remetem.

B) As imagens e signos plásticos: compreendendo cores, formas, composição interna, arranjos, textura, linhas, etc...

C) As imagens e signos lingüísticos: envolve a linguagem verbal propriamente dita, neste caso esta relacionada à música utilizada.

D) As imagens e signos plasmáveis: elementos não concretos mas que contribuem para o arranjo final da obra, sendo tempo, espaço e luz (embora esta possa ser entendida pela ótica da física, mas aqui lhe atribuímos uma conotação simbólica, como elemento de significação na construção da totalidade da obra).

Este entendimento das “propriedades” da imagem atual como meio de comunicação, ou seja, como linguagem está menos para a lingüística do que para a semiótica onde abordar ou estudar certos fenômenos em seu aspecto semiótico é considerar seu modo de produção de sentido, ou seja, a maneira como provocam significações, isto é, interpretações (Joly, 1996, p.29).

Abordando a questão de um plano mais geral estamos falando da criação de imagens que em seu estagio mais elementar são a organização de signos onde de fato um signo só é signo se exprimir idéias e se provocar na mente daquele ou daqueles que o percebem uma atitude interpretativa (Joly, 1996).

1.3
Novos paradigmas

Atualmente a produção de imagens artísticas utilizando-se de processos de interferências com meios eletrônicos (proporcionado pelo avanço tecnológico) colocam estas imagens em uma esfera diferente daquela tradicionalmente conhecida e que pode ser nominada dentro da dimensão da “Artemídia”.

Entendendo esta terminologia como uma outra área que surge no sentido de dar conta de abrigar estas criações contemporâneas, esta nomenclatura tem se difundido e generalizado nos últimos anos como a expressão mais universal e mais abrangente para designar todas as formas de expressão artística que se apropriam de recursos tecnológicos recentemente desenvolvidos, sobretudo pelas indústrias da eletrônica e da informática. “O termo abrange trabalhos criativos que, pelas suas qualidades de linguagem abertas pelos novos meios, possam ser fruídos como formas de expressão artísticas de nosso tempo”
. 

Julio Plaza e Mônica Tavares (1998), nos trazem com clareza um esquema de “divisão ou classificação” das imagens quanto a sua constituição sendo assim organizadas:

a) Imagens de primeira geração, de caráter artesanal e único semelhante a desenho, pintura.

b) Imagens de segunda geração, de caráter técnico e reprodutível regime de reprodução é semelhante à gravura, fotografia, cinema, vídeo.

c) Imagens de terceira geração realizadas por computador e com ajuda de programas numéricos ou tratamento digital, sem o auxílio de referentes externos.

As tecnologias apontam para duas tendências que podem ser descritas como “conservação” no sentido de continuidade do patrimônio iconográfico da humanidade e “inovação” indicando uma ampliação, inclusão, conservação e transformação das iconografias artesanais e industriais e ainda uma tendência inovadora a qual implica na comunicação dos fatos novos do mundo físico e psíquico (Plaza e Tavares, 1998).

Sob esta perspectiva as relações entre artes e tecnologias, segundo estes autores, se pautam por duas atitudes distinguidas como “tecnologia como arte” a qual reflete uma postura quantitativa e conservadora e “arte como tecnologia” que tem um caráter qualitativo e inovador.

1.4
Processos criativos e criação.

Os processos criativos também podem ser descritos como sendo de criação onde Moles e Calde (1977 apud Plaza e Tavares, 1998), descrevem como sendo o processo pelo qual se provoca a existência de um novo objeto, criação da novidade e ainda distingui este de criatividade como sendo a faculdade da inteligência que consiste em reorganizar os elementos do campo de percepção de um modo original e suscetível de dar lugar a operações dentro de qualquer campo fenomenológico.

O processo criativo entendido sob a ótica do ato criativo não porta necessariamente uma continuidade linear renovando-se sempre e admitindo feed-backs, alimentados pela atividade experimentadora e pelas idéias criadoras caracterizando-se como um processo dinâmico e que percorre diversas fases.

Uma dinâmica destas fases é apresentada por Kneller (1973) em Plaza e Tavares (1998), que apresenta uma modificação da seqüência convencional (preparação, incubação, iluminação, verificação), propondo: apreensão, preparação, incubação, iluminação, verificação e comunicação.

a) Apreensão: de uma idéia a ser realizada ou de um problema a ser resolvido.

b) Preparação: estágio de documentação ou de assimilação do conhecido;

c) Incubação: vinculada ao estagio anterior, momento de insatisfação e tensão relacionadas com a idéia de algo que se tem a completar.

d) Iluminação: estágio em que o criador atinge a solução do problema, momento do insight criativo.

e) Verificação: fase da realização, suscetível de controle, processo de revisão em que a idéia é conscientemente elaborada, sendo passiva de alteração e correção.

f) Comunicação: corresponde a fase de inserção do criativo no social, onde se determina a legitimação ou não do produto realizado em função de sua aceitação dentro da sociedade.

Para Duarte Jr. (1986), o mecanismo de conhecimento humano se dá como um jogo entre o que é sentido (vivido) e o que é simbólico, transferido em palavras ou outros símbolos ou signos, criando um sentido pessoal, assim a produção de imagens artísticas deve tender a uma conexão com as experiências dos indivíduos, contextualização dos conceitos (símbolos).

1.5
O corpo como elemento de composição 

Os recursos da expressividade gestual podem utilizados observando-se os aspéctos pertinentes ao processo de composição de trabalhos artísticos, atendendo características como linhas, texturas, formas, cor, tamanho, etc... O corpo no espaço cria formas cheias de intensidade que influenciam no tempo, ritmo, dinâmica “arranjo” dos elementos da composição.

A proposição de “formas” aos corpos dos sujeitos envolvidos traz consigo o “conteúdo” (expressivo) destes corpos, entendendo que forma e conteúdo não são distintos, estão inter-relacionados, cada uma influencia e transforma a outro, produzindo um único efeito. Cada movimento inclui várias formas, as quais estão ligadas por uma linha única que é governada pela proposta de um todo (composição), onde cada movimento possui sua qualidade (direção, extensão, ritmo e dinâmica) que se conjuga com os demais elementos constituintes do trabalho que resulte na harmonização do produzido.

1.7
Composições artísticas e a mudança de suporte: fotografia

Na medida em que as composições tomam “formas” definidas estas resultam em “cenas” propriamente ditas, com finalidade própria, a qual remete ou mesmo é portadora de uma idéia, significação contextualizada, em conformidade com o que as gerou.

Estas várias composições criadas deverão possuir um acordo de idéias que podem ser confluentes ou divergentes entre si de acordo com a intencionalidade dos sujeitos que as estão manipulando (criando).

A função de cada composição em relação à totalidade da ação deve ser distinguível quanto ao seu caráter de plasticidade autônoma - nessa fase – cada uma deve apresentar uma impressão da totalidade pretendida, ou seja, criar imagens referenciais que servirão as futuras fases posteriores de intervenção.

Este momento de registro das composições plasticamente constituídas através da fotografia implica nesta não só como meio de registro do “real”, mesmo que desde sua criação no início do século XIX esteja sempre associada a esta idéia, mas compreendendo que fotografar também significa construir um discurso a partir dos meios oferecidos pelo sistema expressivo, distanciando-se da noção ingênua de simples reprodução do real (Machado, 1999).

Esta olhar sobre a fotografia nos é pertinente, colocando-a na categoria de meio de “(re)produção” criativa do real, dito de outra forma comporta uma certa “subjetividade” em seu processo que vincula-se as intencionalidades de quem opera a máquina. Melhor dito nas palavras de Machado (1999):

Isto não quer dizer que as imagens fotográficas são indiferentes a realidade, mas sim que o acesso a esta última não pode ser considerado de forma inocente. Antes, ele é mediado tanto pela tecnologia como pelos códigos da fotografia, quanto ainda pelo uso particular da linguagem fotográfica pelo operador da câmera. Quando o mito da objetividade fotográfica desaparecer em definitivo da ideologia coletiva, ele poderá ser substituído pela idéia muito mais saudável da imagem como construção, como expressão e como discurso visual (p.01/01).

Esta mudança de suporte, de composições tridimensionais para uma bi-dimensionalidade tende para uma “intencionalidade expressiva” orientada por uma subjetividade, significação e pertinência que entram em jogo, não se podendo mais considerar uma única extensão ou uma cronologia uniforme, mas uma quantidade de tipos de espacialidade e de duração (Lèvy, 1998).
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� Trabalho desenvolvido no Grupo de Estudos e Pesquisas em Educação – GEPEAV/PPGE/UFSM


� Professora do Ensino das Artes Visuais – PPGE/CE/UFSM – Profª Drª do Programa de Pós-Graduação em Educação – Linha de Pesquisa Educação e Artes, Coord. do grupo de Estudos e Pesquisas em Educação e Artes Visuais – GEPEAV/Diretório de Grupos do CNPq.


� Mestranda em Educação do Programa de Pós-graduação em Educação – CE/UFSM, integrante do GPEAV/CNPq.


� Ao menos para nós.


� Terminologia proposta por Pierre Lèvy (1998), referência completa no Referencial Bibliográfico, neste caso a digitalização de imagens obtidas através da fotografia de composições criadas sob ou com o(s) corpo(s).


� Sujeito singular que atua presencialmente no processo de criação e concepção, manualmente, corporalmente.


� Estamos fazendo uma consideração sob um olhar fenomenológico.


� http:/www.itaucultural.org.Br/aplicexternas/enciclop.../  - retirado em 12.05.2003.





