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			PREFÁCIO


			Paisagear pelos textos do livro Paisagens da Pesquisa em Arte na Educação Básica é trilhar um caminho de reflexão e aprendizagens. Adentrando cada artigo, é possível desvelar possibilidades de entendimentos e de pensar outros vieses por onde olhar ou caminhar.


			Tendo como pontos de inflexão arte e educação, as várias modalidades artísticas são tratadas de maneira perspicaz e atenciosa, sem fechar o cerco para possíveis saídas inusitadas, cujas pistas são dadas sem indicar a rota, pois cabe a@ leitor@ desvendá-las.


			É importante ressaltar que este não é um livro que exija escolha do artigo a ser lido; é um livro para ser percorrido com cuidado, buscando os entremeios e complementando as escolhas d@s autor@s com a própria vivência.


			Em “Educação estética-teatral na perspectiva histórico-cultural: a recepção mediada e a criação artística audiodramática na formação de conceitos teatrais”, Abilio de Jesus Carrascal, Altair de Sousa Junior e Ana Lara Vontobel Fonseca recorrem à Teoria Histórico-Cultural para tratar da relação entre mediação na fruição do espetáculo teatral para o desenvolvimento da “consciência estética-teatral crítica e emancipadora”, levando para a sala de aula o exemplo do audiodrama. Indicam, com propriedade, que é necessário que as aulas de Arte sejam um lugar propício para formar “o pensamento teórico estético-teatral do estudante”.


			“Processos de criação de estudantes em contextos escolares: por entre fendas e aberturas”, de Ana Rita da Silva, Márcia Maria Vieira Cabral e Marize Silva de Aquino Dantas, tem como proposta “compreender qual seria o lugar da arte e da imaginação na arte-educação” baseando-se no conceito de criatividade de Vigotski. São apresentadas experiências desenvolvidas pelas autoras-pesquisadoras, relacionando imaginação e criação, com o objetivo de fornecer referências a outr@s docentes no que se refere ao fazer artístico.


			Processos de ensino-aprendizagem-criação a partir do protagonismo discente e da autoria em Artes: dois contextos escolares da rede pública nas cidades de Goiânia e Porangatu-GO”, de Célia Corrêa Ferro, Cristiano Ribeiro Luiz e Roberto Rodrigues, tem como foco o trabalho realizado por uma professora e um professor da disciplina Arte em duas escolas de Goiás com contextos diferentes. Cada qual buscou, a partir de sua realidade contextual educativa, entender os desafios propostos e buscar soluções nas quais a arte desempenha papel na educação estética e ativa a possibilidade de diálogo e autonomia, compartilhando suas experiências com outr@s docentes.


			Em “Corpo, linguagem e educação: vozes que ecoam das cenas”, Dagmar Dnalva da Silva Bezerra, Alvair Claudina dos Santos Pereira e Rafael de Jesus Martins Silva tratam as artes cênicas como proposta educativa que permite tanto a aprendizagem quanto o desenvolvimento de habilidades e percepções importantes para a vida. Tecem relações entre arte, linguagem e educação, deixando brechas para que @ leitor@ pense em como elas podem se dar na escola.


			“Borboletas no estômago: construções artístico-metodológicas de uma pesquisa no contexto da educação de jovens e adultos”, de Edilene Batista Gonçalves de Assis e Alexandre José Guimarães, traz importante contribuição das aulas de artes visuais no ensino médio para a Educação de Jovens e Adultos. @s autor@s ressaltam a importância de relacionar as experiências artístico-culturais da vida d@s estudantes, por vezes relacionadas com seu trabalho, “por meio de vivências artísticas voltadas ao conhecimento e à representação de si” e exploram as construções metodológicas, apresentando o registro do processo artístico cuidadosamente elaborado, ilustrado por fotografias e disponibilizado on-line.


			Gisele Alves Ramos, Igor Viana Monteiro, Cristiano Aparecida da Costa e Eliton Perpetuo Rosa Pereira, em “Educação e barbárie na contemporaneidade: um olhar a partir de Theodor Adorno”, trazem o texto Educação e Emancipação do autor, como base de suas reflexões para tentar compreender como pode ser possível acionar a educação em direção à emancipação. Identificam a barbárie na sociedade moderna, “através dos queimadores de indígenas, de ataques racistas, xenofóbicos, homofóbicos e da intolerância religiosa”, e indicam a educação com foco na emancipação e na autorreflexão crítica como caminho viável para a autonomia.


			Partindo do princípio de que literatura é arte, embora não faça parte dos conteúdos da disciplina Arte na educação básica, Janice Ramos do Nascimento, Maria Cecília Silva de Amorim e Valéria Maria Chaves de Figueiredo são as autoras de “Os pertencimentos e encantamentos da literatura e da contação de história na escola”. Elas trazem relatos de práticas docentes que usam a contação de histórias como eixo de experimentações artístico-pedagógicas em sala de aula e advogam a importância da capacidade do uso social da literatura para a produção de cultura.


			Jovair Batista de Jesus e Luciana Gomes Ribeiro, em “Dança e mídia: dispositivos tecnológicos que promovem engajamento potencializando o fazer artístico/pedagógico/criativo da dança na escola”, tratam de um tema bastante discutido a partir do uso de tecnologia, mas não presente enquanto importante discussão em relação à dança no contexto escolar. Usando a expressão “criar faíscas” para se referir à potência d@ professor@ ao desenvolver propostas pedagógicas significativas, consideram que o fazer artístico da dança aliado às tecnologias poderão abrir espaços para que a arte seja considerada um campo importante de conhecimento. 


			Em “Reflexões sobre a mulher na história da arte europeia e na arte indígena brasileira”, Lorena Kelly Souza Arruda, Ludimilla Dourado Barbosa e Monica Mitchell de Morais Braga discutem a pouca visibilidade feminina na história da arte e, mais especificamente, as questões atreladas à figura da artista indígena no contexto da segunda década do século 21. Ressaltam o papel da arte como instrumento de resistência política e de emancipação da mulher, advogando a necessidade de que artistas mulheres devem estar mais presentes nos compêndios que traçam a história da arte no Brasil.


			A partir das “concepções emancipatórias da Educação Estética e dos pressupostos da Abordagem Triangular e Teoria Crítica Frankfurtiana”, Maxwell Hercílio Martins do Amaral e Cristiano Aparecido da Costa apresentam “Possibilidades formativas por meio da música para alunos com Síndrome de Down na escola regular”. Considerando a importância da música como fator de inclusão e de respeito à diversidade, especialmente quando se trata da aprendizagem por parte de estudantes com Síndrome de Down (SD), os autores ressaltam que, apesar de alguns limites, há possibilidades pedagógicas e didáticas musicais que promovem o desenvolvimento de alunos com SD. 


			As professoras-artistas Valéria Fabiane Braga Ferreira Cabral e Lara Maria de Melo Dias, em “Experiências com poéticas visuais contemporâneas nas ações educativas”, consideram essencial que o trabalho docente seja constituído de “produções contemporâneas e poéticas visuais de artistas”, como meio de que os estudantes possam perceber o mundo e a si próprios. Enfatizam a importância de observar, fazer, perceber e interpretar o contexto, sempre intermediados pelas poéticas visuais, bem como a importância da reflexão para a constante melhoria da ação pedagógica, ou seja, de aprender com a experiência docente e artística.


			A pluralidade de visões, referências e experiências relatadas tornam o livro Paisagens da Pesquisa em Arte na Educação Básica uma leitura intrigante e importante para não apenas docentes, mas também para toda a comunidade escolar, uma vez que é no contexto escolar que acontecem tanto o ensino/aprendizagem de conceitos e atitudes quanto as possibilidades de reflexão e compartilhamento de experiências.


			Retomando a ação de paisagear como um convite à leitura detalhada e reflexiva desta publicação, é possível envolver-se com teatro, processos de criação, protagonismo discente e autoria, corpo, construção artístico-metodológicas, Educação de Jovens e Adultos, educação e emancipação, literatura, dança e tecnologias, artistas femininas, arte indígena, música, inclusão e poéticas visuais.


			Certamente dessa imersão emergirão novas ideias, propostas e ações que poderão criar novas paisagens no cenário do ensino/aprendizagem em Arte. 


			Pesquisar é preciso, para que possamos nos atualizar e ter acesso a novas maneiras de pensar e atuar. Da mesma maneira, divulgar o que pesquisamos, compartilhando ideias e reflexões, é extremamente importante pelo papel que desempenhamos na sociedade e nas comunidades das quais fazemos parte. 


			Sendo o ato da docência um ato político, espraiar paisagens artísticas e de criação nos torna protagonistas de formação estética em nosso próprio viver, com todos os desafios e aventuras a que nos propomos, mas também com possibilidades de reverberação artística por onde passamos. 


			Na era de tecnologias que são criadas com a intenção de substituir o humano, praticar arte em todas as formas possíveis é preciso. E o livro Paisagens da Pesquisa em Arte na Educação Básica é uma dessas práticas. 


			Dr.ª Lucia Gouvêa Pimentel


			Professora titular emérita da Universidade Federal de Minas Gerais (UFMG)


		


	

		

			INTRODUÇÃO


			Há dentro de mim uma paisagem 


			entre meio-dia e duas horas da tarde.


			Aves pernaltas, os bicos mergulhados na água,


			entram e não neste lugar de memória,


			uma lagoa rasa com caniços na margem.


			Habito nele, quando os desejos do corpo,


			a metafísica, exclamam:


			como és bonito!


			Quero escavar-te até encontrar


			onde segregas tanto sentimento.


			Pensas em mim, teu meio-riso secreto


			atravessa mar e montanha,


			me sobressalta em arrepios,


			o amor sobre o natural.


			O corpo é leve como a alma,


			os minerais voam como borboletas.


			Tudo deste lugar


			entre meio-dia e duas horas da tarde.


			(Adélia Prado – O amor no éter)




			Este livro, Paisagens da Pesquisa em Arte na Educação Básica, reúne artigos produzidos de forma conjunta entre docentes e discentes da primeira turma do Mestrado Profissional em Artes (PROFARTES), do Instituto Federal de Educação, Ciência e Tecnologia de Goiás (IFG), Campus Aparecida de Goiânia. O Mestrado Profissional em Artes (PROFARTES), faz parte dos Programas de Pós-Graduação Stricto Sensu na Modalidade Profissional para Qualificação de Professores da Rede Pública de Educação Básica (ProEB). 


			A polissemia do termo paisagem foi o que provocou nosso desejo de incluí-lo no título deste livro. Embora não seja uma palavra tão antiga quanto arte e educação — nosso lugar de fala e pesquisa — a paisagem igualmente foi transformando-se tanto conceitualmente quanto cotidianamente. Jean Molinet, poeta, músico e cronista francês, utilizou o termo paisagem no sentido de quadro representativo de uma região, em 1493. 


			A paisagem, com o passar do tempo, não permaneceu apenas sob o domínio artístico. Outras áreas do conhecimento, como a Geografia e a História, acolheram e ampliaram a dimensão conceitual do termo. Já no século 20, a paisagem passa a ser entendida como uma categoria social, historicamente construída pelo imaginário coletivo em contextos culturais concretos, e cuja função é social. Antônio Carlos Vitte, em seu artigo “O desenvolvimento do conceito de paisagem e a sua inserção na geografia física”, explica que 


			[...] por meio do conceito de paisagem, o imaginário social transforma culturalmente a natureza, ao mesmo tempo, que os sistemas técnicos agregam ao território as formas-conteúdo da paisagem constituídas por representações sociais (VITTE, 2007, p. 71).


			Hoje podemos entender que a paisagem é a resultante daquilo que a sociedade imprime em determinado espaço através dos tempos. As ações humanas ficam registradas na paisagem, mas trata-se de um registro que pode ser permanente, efêmero, suave, forte, entre outras possibilidades. E daí surgem nossas inquietações como professores-artistas-pesquisadores: quais são as marcas que a Arte deixa ou pode deixar na paisagem escolar? A paisagem das artes no contexto da educação básica que hoje vemos é aquela que queremos? 


			Nossos esforços coletivos na elaboração e organização deste livro vêm do desejo de partilhar conhecimentos e aprender juntos, e do entendimento de que ainda hoje é necessário lutar para que a Arte faça parte e permaneça na paisagem escolar. Assim como Adélia Prado desenha uma paisagem subjetiva nos versos de seu poema, cuja demarcação espaço-temporal é tão precisa, as nossas pesquisas, em forma de capítulos deste livro, pretendem criar nos leitores uma paisagem daquilo que estamos idealizando e desenvolvendo, precisamente nos campos (em língua inglesa, o termo landscape — paisagem — deriva de landscip que diz respeito a organização dos campos) do ensino-aprendizagem do teatro, da dança, da música, das artes visuais, da literatura; mas num recorte temporal um pouco mais amplo que “entre meio-dia e duas horas da tarde”...


			Os/as organizadores/as


		


	

		

			EDUCAÇÃO ESTÉTICA-TEATRAL NA PERSPECTIVA HISTÓRICO-CULTURAL: A RECEPÇÃO MEDIADA E A CRIAÇÃO ARTÍSTICA AUDIODRAMÁTICA NA FORMAÇÃO DE CONCEITOS TEATRAIS


			Abilio de Jesus Carrascal


			Altair de Sousa Junior


			Ana Lara Vontobel Fonseca


			Introdução 


			Este estudo trata do ensino de teatro com base no materialismo histórico e dialético, especialmente recorrendo aos escritos da Teoria Histórico-Cultural, que tem sua base epistemológica no pensamento de Lev Semenovich Vigotski (1896-1934), seus colaboradores e seguidores. Objetiva expor a importância da recepção teatral mediada e da criação artística coletiva, especificamente de uma obra audiodramática, para a formação do pensamento estético dos/das estudantes. Os pressupostos teóricos e metodológicos aqui desenvolvidos constituem o resultado de parte da pesquisa doutoral de Ana Lara Vontobel Fonseca (2019) e das pesquisas desenvolvidas no Mestrado Profissional em Artes (PROFARTES), de Abilio de Jesus Carrascal (2022) e Altair de Sousa Junior (2022). 


			A Teoria Histórico-Cultural concebe a elaboração e a fruição da Arte como atividades imprescindíveis para a humanização dos homens e mulheres. Conforme Vigotski (2010), a arte se destaca como resultado mais elevado do trabalho humano, que contém em si o conjunto das características humanas mais complexas e cujo processo de criação-fruição é capaz de provocar alterações no psiquismo dos sujeitos, proporcionando-lhes novas organizações psíquicas. Isto é, a práxis artística possibilita a passagem da condição do indivíduo particular à de gênero humano universal.


			Segundo Vigotski (2010), oportunizar um contato especial das crianças e jovens com as produções e legados artísticos da humanidade potencializa que neles se formem capacidades mentais e habilidades sociais impossíveis de serem obtidas por outras vivências, uma vez que 


			[...] a humanidade acumulou na arte uma experiência tão grandiosa e excepcional que qualquer experiência de criação doméstica e de conquistas pessoais parece ínfima e mísera em comparação com ela (VIGOTSKI, 2010, p. 351). 


			O texto a seguir está organizado em três partes: a primeira apresenta considerações sobre o sentido da educação estética para a Teoria Histórico-Cultural; a segunda parte discorre sobre o entendimento de que, pela atividade de vivência da arte dramática com foco na fruição do espetáculo, de forma mediada, é possível desenvolver a consciência estética-teatral crítica e emancipadora; e a terceira versa sobre a criação artística em sala de aula, com o exemplo específico do audiodrama, como possibilidade de formação de conceitos teóricos-teatrais em tempos em que as tecnologias digitais já são uma realidade na educação. 


			A educação estética-teatral na perspectiva da Teoria Histórico-Cultural 


			Em uma concepção dialética marxista, a educação estética diz respeito ao processo de ensino-aprendizagem da Arte em que o/a estudante se constitui como sujeito singular e, ao mesmo tempo, como ser humano-genérico. A Arte é entendida como uma atividade humana histórica e cultural, diz respeito a um produto do trabalho livre, não alienado, da relação do sujeito com o mundo e com os outros sujeitos, numa dimensão para além da prático-utilitária. Portanto, na relação entre o sujeito e a obra de arte, entre aquele/a que aprecia e o objeto artístico, há uma vivência deslocada da realidade objetiva cotidiana para uma vivência estética. Do mesmo modo, quando um/a estudante cria uma obra de arte, ele/a materializa uma série de conhecimentos e vivências pessoais e culturais, pois, como o/a artista, é um ser social. Assim, o objeto artístico não será fruto de uma inspiração estritamente individual, mas será envolto e requer os conhecimentos que a humanidade acumulou e que o indivíduo-criador apreendeu, para levar a cabo sua criação.


			Embora a educação estética possa se dar em todos os espaços, da mesma forma como o pensamento criativo (imaginação criadora) está presente em todas as produções e inovações humanas, não apenas nas obras de arte, este estudo aborda a educação estética que decorre do ensino das Artes e, em específico, do ensino de teatro no ambiente escolar. Acredita-se que é principalmente a partir da aprendizagem intencional, especialmente organizada por um/uma docente com formação em arte dramática, que poderá ser desenvolvido um pensamento estético de tipo especial, aqui chamado de pensamento teórico estético-teatral. Entende-se, do mesmo modo, que a educação escolar desempenha papel fundamental nesse processo de formação do pensamento teórico estético, haja vista que o Brasil é um país onde a maioria da população tem a escola como o principal (ou único) instrumento de inclusão social e cultural. É por meio dela, ou mesmo no próprio ambiente escolar, que a maioria das crianças e jovens brasileiros têm acesso à cultura e às artes, como a dramaturgia, espetáculos teatrais, história do teatro etc. Além disso, como explica Adolfo Sánchez Vázquez (1978, p. 97): 


			A consciência estética, o sentido estético, não é algo dado, inato ou biológico, mas surge histórica e socialmente, sobre a base da atividade prática material que é o trabalho, numa relação peculiar na qual o sujeito só existe para o objeto e este para o sujeito. 


			Portanto, Arte se ensina e Arte se aprende. 


			Em circunstâncias educativas, para formar o pensamento teórico estético do estudante, é possível partir do contato com a obra de arte (fruir, ouvir, assistir), mas não reduzir a ação apenas a isso, pois, essa experiência não contempla outras questões igualmente importantes para o/a estudante desenvolver capacidades intelectivas e habilidades artísticas mais elaboradas, para ser capaz de pensar e agir artisticamente. É preciso também imergir no trabalho dos/das artistas e técnicos da cena. Criação e fruição.


			Segundo Vigotski (2010), na vivência estética, a reprodução da obra de arte pelo/a receptor/a não é algo simples e automático, mas sim uma reprodução complexa, diferentemente do que ocorre no reconhecimento de objetos e palavras na realidade concreta. O autor exemplifica essa diferença comparando o discurso da prosa com o discurso de um verso, considerando que, nesse último, o discurso é mais complexo, pois o verso pressupõe uma disposição de palavras mais elaborada, além de ter uma métrica e ritmo especiais. Por consequência, versos demandam mais de nossa atenção, pois “exigem dela uma tensão permanente diante de elementos que aqui se manifestam pela primeira vez e estão inteiramente fora do discurso comum” (VIGOTSKI, 2010, p. 336). De acordo com Vigotski, no discurso comum não precisamos dar atenção aos aspectos fonéticos das palavras, pois os sons são ouvidos e relacionados a determinado sentido “automaticamente”. Entretanto, “a percepção do discurso em verso não só não é uma percepção atenuada como é uma percepção complexificada, ou seja, exige um trabalho complementar em comparação com o discurso comum” (VIGOTSKI, 2010, p. 336). 


			Se a fruição artística desenvolve funções psicológicas superiores (habilidades mentais, como imaginação criadora, observação, comparação e memória mediada), do mesmo modo, a criação artística exige da mente uma atividade complexa. Além disso, essa atividade requer habilidades, destrezas e técnicas que darão corpo à obra imaginada pelo/a artista. Conforme Vigotski (2010), em ambas as atividades, criação e fruição artística, há um mecanismo biológico de sublimação de algum tipo de energia psíquica. Portanto, incluir no currículo escolar a educação estética (criar/fazer e fruir arte) se justifica porque a arte é o produto e a atividade humana que tem, intrínseca, todas as funções psicológicas mais desenvolvidas e, na vivência artística, os/as estudantes podem formar em si mesmos essas capacidades superiores do pensamento. 


			O autor ressalta que as consequências da educação estética podem ser, além do enriquecimento no campo artístico, vinculadas à saúde emocional, pois, para Vigotski (2010), o objetivo da reação estética não é sentir e ver aquilo que está representado objetivamente na obra, ou seja, não significa ficar triste ao ler um poema triste. Mesmo porque não existe a possibilidade de uma reação única e igual para todos os que contemplam uma obra de arte. Tampouco está no conteúdo da obra uma fórmula que nos contamine de sua essência. A tarefa da reação estética é superar o conteúdo da obra. Nesse sentido, as teorias da Arte como socialização de sentimentos ou do contágio do sentimento do artista nos leitores/ ouvintes/espectadores não são pertinentes nessa concepção psicológica. 


			O objetivo da educação estética é que ela seja incorporada na vida das crianças, pois a Arte atua em aspectos internos dos seres humanos, amplia e aprimora a capacidade de construção de objetos, age na forma de atuar em determinada situação, no jeito de andar, falar e vestir, de organizar a casa, de interagir com os outros etc. Portanto, na visão do autor, a Arte não deve ser vista como futilidade, mas algo indispensável e obrigatório à vida cotidiana. Nos termos de Vigotski (2010, p. 352): 


			O esforço artístico deve impregnar cada movimento, cada palavra, cada sorriso da criança. É de Potiebniá a bela afirmação de que, assim como a eletricidade não existe só onde existe a tempestade, a poesia também não existe só onde há grandes criações da arte, mas em toda parte onde soa a palavra do homem. E é essa poesia de ‘cada instante’ que constitui quase que a tarefa mais importante da educação estética.


			A partir da ideia de que o fazer artístico é uma atividade externa que cria zonas internas para o desenvolvimento de funções psicológicas superiores, entende-se que, pela Teoria Histórico-Cultural, a educação estética intenciona desenvolver o pensamento estético por intermédio da aprendizagem dos conteúdos próprios da matéria: leitura/fruição das obras de arte e a prática artística. No caso específico da arte teatral, seu ensino no meio escolar deve ser aquele que forme o pensamento teórico estético-teatral do estudante. Para tanto, ele deve ser organizado de maneira que priorize atividades em que o/a aprendiz se relacione com as obras de teatro nas instâncias que lhe são primordiais, quais sejam: como espectador/a, como ator/ atriz, como dramaturgo/a, como encenador/a, como produtor/a e técnicos/as da cena. É na atividade artística de criação e fruição, organizada e proposta pelo docente, que o aluno se educa esteticamente. Trata-se de movimento e vida na atividade pedagógica, pela imersão na arte, na vivência artística.


			Recepção teatral na formação estética das/dos estudantes


			Quando se discute a apreciação estética no ensino do teatro para a formação crítica de estudantes-espectadores/as, conforme observado na Teoria Histórico-Cultural, não se refere apenas ao ato de assistir uma peça de teatro, mas a um conjunto de ações pedagógicas organizadas, que objetiva desenvolver uma percepção cada vez mais qualificada das encenações cênicas. Para tanto, é necessária uma mediação docente especializada, isto é, um/uma professor/a de teatro com formação na área, que conheça os elementos constitutivos de um espetáculo teatral e o modo de ensiná-los aos estudantes. Infelizmente, não é o que ocorre na maioria das escolas brasileiras, pois, de acordo com o panorama do ensino das Artes no Brasil, pode-se perceber que a formação teatral ainda não tem um cenário consolidado. De acordo com o Censo Escolar da Educação Básica, coordenado pelo Instituto Nacional de Estudos e Pesquisas Educacionais Anísio Teixeira (Inep) e realizado em colaboração com as secretarias estaduais e municipais de educação e as escolas públicas e privadas de todo o país, em 2020 o indicador de adequação da formação docente para os anos finais do ensino fundamental demonstrou que apenas 42,8% das turmas da disciplina Arte são atendidas por docentes com formação adequada (licenciatura na área). No ensino médio, a situação da Arte é melhor: 55,6% dos docentes possuíam formação adequada e outros 5,1% têm formação superior (bacharelado); entretanto os outros 37,90% não possuíam nem mesmo formação superior (BRASIL, 2021).


			Além disso, o ensino da arte da cena ainda é pautado em uma visão tradicional, na qual o teatro tem apenas a função de preparar o espetáculo para datas comemorativas, para aprender conteúdos de outras disciplinas escolares ou, quando possível, um “passeio” para apreciar qualquer espetáculo disponível/acessível, constituindo-se numa experiência de mero prazer (hedonismo), tal como explicava Ana Mae Barbosa (1989, p. 172) a respeito da fruição de imagens artísticas dos estudantes na década de 1980: “Visitas a exposições são raras e, em geral, pobremente preparadas. A viagem de ônibus é mais significativa para as crianças do que a apreciação das obras de arte”. Assim, quais as contribuições que a teoria histórico-cultural pode dar para que a apreciação estética se constitua como uma atividade emancipatória, que desenvolva conceitos teóricos estético-teatrais nos/nas estudantes?


			A primeira resposta é a necessidade de sair da condição de passividade mediante a realidade e avançar para o estado de produção e resposta. “Observar, ouvir e sentir prazer parecia um trabalho psíquico tão simples que não necessitava de nenhuma aprendizagem especial. Não obstante é aí que está o objetivo principal e o fim da educação geral” (VIGOTSKI, 2010, p. 351). Assim Vigotski reitera que “quando se fala de educação estética no sistema da educação geral deve-se sempre ter em vista essa incorporação da criança à experiência estética da sociedade humana” (2010, p. 352), pois a tarefa da apreciação estética é preparar criticamente nossos estudantes para que lhe sejam ampliadas a visões de mundo, pois “de coisa rara e fútil deve se transformar-se em uma exigência do cotidiano” (VIGOTSKI, 2010, p. 352).


			Nessa perspectiva, a educação estética teatral requer do docente um repertório artístico que esteja sempre em expansão, pois, como explicam Azevedo e Coelho (2017, p. 8):


			[...] é preciso pensar na formação estética como parte desse processo, em que as diversas linguagens da arte sendo experimentadas e vividas diariamente, levam o professor a constituir-se como um fruidor, que se fortalecerá como mediador e consequentemente um formador.


			Assim, é preciso discutir e aproximar a relação entre reflexão e prática, entre fazer artístico e fruição estética, para que o ensino de teatro possa desenvolver nas crianças e nos/as jovens novas capacidades artísticas e intelectivas.


			Como visto, para a Teoria histórico-Cultural, no convívio entre o/a estudante e a obra de arte, entre aquele/a que aprecia e o produto artístico, há uma experiência deslocada da realidade cotidiana para uma vivência estética que deixa de ser passiva e transmissiva, e atravessa o fruir das relações e das competências humanas de modo integral. Vigotski (2004) afirma que a experiência estética evoca, no/a estudante, a reflexão crítica e a autonomia para sua própria leitura de mundo, descortinando temáticas que circundam seu universo, que poderiam bloquear seu potencial de refletir e de expressar. 


			O potencial criador humano olha o ato de fruir a obra de arte como ferramenta de transformação social que vai em direção à criticidade e da não perpetuação das desigualdades sociais, pois, no universo escolar, os/as estudantes são sujeitos subordinados a uma segregação artística-cultural que lhes é/foi imposta, seja por sua condição social e econômica, seja por uma massificação midiática, por falta de uma formação do apreciar, ou por outros fatores. Deste modo, a reflexão sobre a recepção teatral se faz necessária diante da formação de uma atitude crítica, pois “a arte na escola só é desenvolvida quando, ao lado de uma produção artística, há também uma alta capacidade de entendimento desta produção pelo público” (BARBOSA, 1991, p. 32). Diante disso, educar a partir da experiência estética requer a educação da conscientização. Conforme Theodor Adorno (1995, p. 151),


			Aquilo que caracteriza propriamente a consciência é o pensar em relação à realidade, ao conteúdo – a relação entre as formas e estruturas de pensamento do sujeito e aquilo que este não é. Este sentido mais profundo de consciência ou faculdade de pensar não é apenas o desenvolvimento lógico formal, mas ele corresponde literalmente à capacidade de fazer experiências. Eu diria que pensar é o mesmo que fazer experiências intelectuais. 


			Flávio Desgranges (2015) corrobora essa percepção ao dizer que a apreciação — evidentemente reunida à contextualização do fazer teatral — oferece um atalho para uma ação educativa, pois: 


			Na sociedade espetacularizada, em que o show da realidade, por vezes, substitui a própria realidade, o olhar aguçado aliado ao senso crítico apurado procura estabelecer novas relações com a vida social e com diferentes manifestações espetaculares que buscam retratá-la. O olhar crítico busca uma interpretação apurada dos signos utilizados nos espetáculos diários. A aquisição de instrumentos linguísticos arma o espectador para um debate que se trava, justamente, nos terrenos da linguagem. (DESGRANGES, 2015, p. 177).


			Sendo assim, faz-se substancial a formação de um olhar crítico que inclui fazer, fruir e contextualizar/historicizar para a formação de indivíduos que de forma autônoma concebam seus próprios pontos de vista no que diz respeito àquilo que apreciam. Esse é um dos principais desafios que a formação estética enfrenta no contexto atual, e para tanto é importante que o/a professor/a utilize uma pedagogia do espectador, que, conforme Desgranges (2015, p. 27), preza 


			[...] pela necessária presença de um outro que exija diálogo, pela fundamental participação criativa desse jogador no evento teatral, participação que se efetiva na sua resposta às proposições cênicas, em sua capacidade de elaborar os signos trazidos à cena e formular um juízo próprio dos sentidos. 


			A pedagogia do espectador não só defende a experiência como acesso integral dos/das estudantes ao teatro, mas o contato com arte teatral no âmbito físico e linguístico. O âmbito físico oferece acesso pleno de apreciação estética teatral e o outro alimenta o/a estudante na qualidade de leitor/a da obra, com o propósito de criar o interesse pela experiência artística. Dessa forma, Desgranges (2015, p. 32) afirma que o/a espectador/a que conhece os códigos teatrais 


			[...] descobre pistas próprias de como se relacionar com a obra, percebendo-se, no ato da recepção, capaz de dar unidade ao conjunto de signos utilizados na encenação e estabelecer conexões entre os elementos apresentados e a realidade exterior.


			Assim, no intuito de desenvolver uma metodologia de fruição teatral significativa, é necessário que o/a professor/a possa proporcionar, como propositor/a, situações de encontro dos/as estudantes com os/as artistas, os textos teatrais e as experimentações cênicas contemporâneas para estreitar e potencializar um diálogo no qual as resultantes teóricas e práticas aproximem-se dos processos de ensino. Nesses diálogos, é possível selecionar, criar e planejar atividades e estratégias para o/a docente qualificar o conhecimento dos/das estudantes-espectadores/as, a partir das sensações, sentimentos, emoções, compreensões individuais de suas experiências vividas com o teatro. Como explica Vigotski (2004, p. 342):


			Uma obra de arte vivenciada pode efetivamente ampliar a nossa concepção de algum campo de fenômenos, levar-nos a ver esse campo com novos olhos, a generalizar e unificar fatos amiúde inteiramente dispersos. É que, como qualquer vivência intensa, a vivência estética cria uma atitude muito sensível para os atos posteriores e, evidentemente, nunca passa sem deixar vestígios para o nosso comportamento. 


			Correlacionando os escritos de Teoria das Emoções (2004) e Psicologia da Arte (2008), pode-se inferir que, para Vigotski, uma vivência artística significativa provoca no/a espectador/a emoções contraditórias e, ao superá-las, na catarse, há um avanço qualitativo na psique, isto é, uma nova organização psicológica que torna as emoções mais complexas e conscientes. Portanto, suscitada pela oposição entre forma e conteúdo, a emoção artística, ao ser enfrentada, mobiliza outras funções psíquicas superiores. Nesse processo, os sentimentos são reorganizados, impactando na totalidade do psiquismo, na consciência. É nesse sentido que, para Vigotski (2008), a emoção artística é inteligente. A fruição artística tanto exige humanização dos sentidos quanto os impacta. Reorganiza sentimentos e, assim, possibilita um processo de generalização que amplia o domínio do sujeito sobre si mesmo e em relação ao mundo. 


			A criação artística na formação estética: a experiência do audiodrama


			Durante a pandemia pela Covid-19, a educação escolar sofreu um impacto devastador àqueles que não dispunham de, entre várias outras necessidades, aparatos e conhecimentos tecnológicos para o ensino e aprendizagem. Passou-se a utilizar como ferramentas pedagógicas videoaulas, videoconferências, plataformas digitais, podcasts, redes socais (WhatsApp, Instagram, TikTok, Facebook), que não eram tão familiares para a maioria dos/das docentes, mas sim para boa parcela dos/as jovens do ensino médio. As redes sociais digitais, em especial, inquestionavelmente fazem parte da dinâmica de vida, de relacionamentos interpessoais e do fluxo de informações de conteúdos audiovisuais e formativos. Essa peculiaridade — e quase necessidade — contemporânea do uso dessas ferramentas de comunicação à distância e de expressão social foi muitas vezes colocada pelo próprio corpo docente como um empecilho para o processo de ensino e aprendizagem e para a relação que as alunas e os alunos estabelecem com o conhecimento. Músicas, podcasts, fanfics são conteúdos encontrados exclusivamente em formato sonoro que são amplamente consumidos pela atual juventude e permeiam suas relações sociais com seus pares. Por isso a experiência sugerida aqui com o audiodrama busca oferecer uma possível integração entre as tecnologias cotidianas dos/das estudantes e as atividades de criação e fruição artística no contexto escolar. 


			Conforme os estudos de Daniil Elkonin (2017) sobre as atividades principais em cada período histórico-cultural do desenvolvimento psíquico humano, durante a adolescência o que domina é a comunicação íntima pessoal, o relacionamento com os pares e, em seguida, a atividade de estudo voltada para o exercício de uma profissão futura. Isso justifica a importância de oportunizar a vivência de elementos técnicos de teatralidade e de comunicação que possam apontar pistas e caminhos para adolescentes e jovens exercitarem “sua voz” nos contextos sociais em que convivem: a escola, a comunidade, a cidade, a nação. Um meio pelo qual possam compartilhar, técnica e esteticamente, suas angústias, suas reivindicações, suas alegrias, sua(s) identidade(s).


			Trata-se de uma experiência que, estrategicamente, possa aproximar estudantes do aprendizado e do entendimento dos conceitos teatrais, facilitando tanto enfrentamentos pessoais (como a timidez, muito recorrente nessa fase do desenvolvimento humano) quanto barreiras situacionais (como a que temos enfrentado no ensino remoto emergencial no período da pandemia), por ser uma construção artística passível de ser realizada de maneira remota. 


			Antes, porém, é preciso contextualizar o audiodrama ou teatro essencialmente sonoro. O meio de comunicação radiofônico teve seu auge no Brasil entre as décadas de 1930 e 1960. Com o aprimoramento e a popularização da tecnologia da teledifusão, o rádio foi progressivamente perdendo espaço na vida do brasileiro como meio de comunicação em massa. Em contrapartida, desde os anos 2010, é possível perceber a popularização crescente de elaborações informativas e de entretenimento com formato exclusivamente sonoro e distribuídas por meio da internet. Os chamados podcasts são conteúdos livres sobre diversos temas, com duração e estética que, de certa maneira, subverteram o formato radiofônico, tanto em sua linguagem como em sua tecnologia de difusão. Quanto à produção de conteúdo dramático em formato sonoro, a bibliografia ainda está, historicamente, muito referenciada à radiodifusão e, por esse motivo, ainda são encontrados os termos “rádio-novela”, “rádio-teatro”, “peça radiofônica” e similares. Aqui, a opção em utilizar o termo “audiodrama” tem a intenção de abarcar manifestações que contenham características dramáticas, dramatúrgicas e teatrais realizadas apenas por meio sonoro, sem que necessariamente dependam dos meios radiofônicos de difusão para a apreciação do público. 


			Além disso, “drama” é um termo que, para além de todo o sentido historicamente construído que o relaciona à arte dramática, também pode se referir a uma situação comovente que envolve sofrimento, angústia ou aflição. Já o termo “áudio” é amplamente utilizado, muitas vezes em forma de prefixo, para designar a natureza sonora de um objeto, situação ou fenômeno. Considerando tais significados, esses dois termos formam a nomenclatura adotada (audiodrama) com o intuito de abarcar não apenas a obra dramática que se produz e se aprecia em formato sonoro, mas também que sirva, numa proposta de criação artística escolar, como referência metafórica das angústias, das contradições e dos conflitos vivenciados pelo/a adolescente.


			Nesse exercício de criação artística pretende-se, sobretudo, dar espaço e ferramentas para os/as estudantes se expressarem para o mundo. Ancorando a compreensão ontogênica humana na perspectiva histórico-cultural, Marilda Facci (2004, s/p), em seu estudo sobre desenvolvimento psicológico individual e seus períodos, comenta que: 


			Segundo Vygotski (1996), nessa fase de desenvolvimento se produz no adolescente um importante avanço no desenvolvimento intelectual, formando-se os verdadeiros conceitos. O pensamento por conceito abre para o jovem um mundo da consciência social, e o conhecimento da ciência, da arte e as diversas esferas da vida cultural podem ser corretamente assimiladas. Por meio do pensamento em conceito ele chega a compreender a realidade, as pessoas ao seu redor e a si mesmo. O pensamento abstrato desenvolve-se cada vez mais e o pensamento concreto começa a pertencer ao passado. O conteúdo do pensamento do jovem converte-se em convicção interna, em orientações dos seus interesses, em normas de conduta, em sentido ético, em seus desejos e seus propósitos. 


			Destarte, entende-se o fazer artístico como uma maneira de empoderar o/a adolescente com uma ferramenta que lhe possibilitará elaborar sua existência social e sua formação de pensamento, caráter e concepção de mundo, realizando, por intermédio desse instrumento, suas odes, seus dramas, suas comemorações e suas reivindicações. “Dar voz” no amplo sentido da metáfora: não se trata apenas de ter sua voz ecoada pelos aparelhos sonoros da escola, mas também expor seus anseios, desejos e angústias por meio da arte audiodramática. Igualmente, diz respeito a encorajar esses/as estudantes a realizarem suas próprias produções, seja no teatro convencional, seja por outros meios de audioprodução, propiciando a eles/as vivências com técnicas teatrais e tecnologias digitais que ampliem seus repertórios artísticos. 


			Para levar a cabo a criação, execução e difusão de uma obra de audiodrama, os/as participantes devem, mediados pelo docente, construir conceitos de dramaturgia, técnica teatral, gravação, edição, apresentação e divulgação. 


			Em relação a dramaturgia, o/a docente precisa oportunizar o contato dos estudantes com textos teatrais, específicos ou não para o meio “radiofônico”, além de propor situações em que os/as participantes criem dramaturgias novas. Pode-se partir da seguinte indagação: quais questionamentos e/ou celebrações queremos realizar no nosso contexto social? Tendo a resposta a essa pergunta refletida, discutida, passa-se ao exercício de pensar “qual texto nos ajuda a dizer o que queremos dizer?”, ou seja, a partir de qual conteúdo dramatúrgico dialogaremos com a comunidade. Entre as possibilidades de um texto já existente, sua adaptação ou a criação de um novo texto, a escolha poderá ocorrer de maneira coletiva.


			Outro momento do processo de criação artística deve conter a apropriação de todos os elementos relacionados ao trabalho do ator/atriz propriamente dito na construção de uma obra audiodramática: (1) preparação do sistema fonador e cuidados com a voz e (2) caminhos para a construção de personagens a partir da voz e das sonoridades que são a natureza desse momento da investigação.


			A preparação vocal pode ser alicerçada nos escritos de Constantin Stanislavski (1863-1938), por se mostrarem conteúdo basilar para a construção de um conceito em técnicas teatrais. Stanislavski foi um teatrólogo que trouxe para o teatro ocidental da modernidade uma sistematização importante a ser visitada. Especificamente na criação do audiodrama, nesse processo estético que confere tanto destaque à voz, levar aos/às atores/atrizes a compreensão de que a saúde vocal, além de benéfica e preventiva no lidar teatral sistemático, relaciona-se estritamente com o domínio e a flexibilidade expressiva, como explica Stanislavski (2000, p. 111, grifo do autor): 


			Estar “bem de voz” é uma bênção não só para a primadona, mas também para o artista dramático. Sentir que temos o poder de dirigir nossos sons, comandar sua obediência, saber que eles forçosamente transmitirão os menores detalhes, modulações, matizes de nossa criatividade!. 


			Como o trabalho em sala de aula é realizado quase sempre com estudantes que não têm experiência teatral anterior, o exercício de criação artística audiodramática torna-se um modo de iniciação teatral, pois os principais fundamentos dessa linguagem artística são encontrados e analisados também na linguagem do audiodrama. Conforme Mirna Spritzer (2005, p. 52), “o exercício do rádio prepara os atores para o rádio, mas também para o teatro”. No exercício de contar apenas com a voz para o desenvolvimento integral da personagem, “o ator educa-se para a fala criativa, para a respiração expressiva, para o silêncio que preenche a cena” (SPRITZER, 2005, p. 52-53). A autora também afirma:


			Entendo que, ao realizar a experiência radiofônica, o aluno-ator tem a possibilidade de ampliar seu repertório e seus recursos. O exercício da peça radiofônica que aqui descrevo permite ao ator em formação colocar-se numa situação nova em que terá que apoiar-se na estrutura criativa que o teatro lhe oferece para ousar o acontecimento da voz. (SPRITZER, 2005, p. 51). 


			O momento da gravação e edição é o que trata especificamente da materialização do audiodrama propriamente dito, em que se constroem, a partir do estudo da dramatização vocal, as personagens, portanto, o/a docente necessitará de metodologias de ensino de teatro no que diz respeito à interpretação em áudio. Além disso, de conhecimentos técnicos que envolvem a gravação de vozes, a sonoplastia e a edição dos sons que irão formar a obra audiodramática. Possivelmente muitos dos procedimentos técnicos em gravação e edição de som já serão dominados e/ou facilmente aprimorados entre os/as estudantes. Mesmo assim, conceitos básicos e introdutórios sobre captação de som, utilização de microfones, natureza do som, isolamento e engenharia acústica de espaços são importantes e devem ser abordados durante o processo de criação da obra. Nessa perspectiva, podem-se utilizar os apontamentos técnicos de Miguel Ratton (2007) para apreender e inserir no processo tanto os elementos de gravação e posicionamento de microfones quanto a preparação do espaço para a prática. Ratton (2007, p. 16) esclarece que, “ao se projetar um estúdio [...] é importante estimar o comportamento do som no seu interior, avaliando-se a energia que será absorvida e refletida pelas superfícies do ambiente [...]”.


			Sugere-se utilizar as tecnologias de fácil acesso ao estudante. Categorizadas como “softwares livres”, há as ferramentas digitais de edição de som disponíveis e acessíveis de forma gratuita para todos. Os softwares livres são programas de computador ou aplicativos de celular que podem ser executados, redistribuídos e até modificados sem que haja a necessidade legal de autorização do criador. Entre eles, programas como Audacity e Kristal Audio Engine, por exemplo, podem promover fácil acesso para o aprimoramento da produção do audiodrama.
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