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  APRESENTAÇÃO DA COLEÇÃO




  Ágere, termo latino, é fonte primeira de duas palavras de uso corrente em português: agir (que chegou a nós do francês, agir) e arte (de ars, artis).
 Assim, escolhemos Ágere para denominar uma coleção que busca instigar o debate e desenvolver a crítica tanto no agir educacional, no sentido amplo, relacionado às várias disciplinas que integram o currículo (campo do universo objetivo), quanto no campo da arte, via de expressão privilegiada do universo subjetivo e espelho das culturas e de seu tempo.
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  O ensino das artes na educação básica tem provocado discussões e reflexões nas mais diversas instâncias – políticas, educacionais e administrativas –, impulsionadas pelas mudanças nas legislações que regem o sistema educacional brasileiro. Em decorrência disso, desencadeiam-se ações centralizadas na melhoria da qualidade de ensino.




  As ações desenvolvidas estão relacionadas, dialeticamente, à formação do professor e, por isso mesmo, sujeitas ao sucesso ou ao fracasso. Nem sempre os professores estão preparados para esta ou aquela mudan- ça e nem sempre as ações planejadas são condizentes com a realidade que se pretende transformar.




  Acreditamos que as ações educacionais só alcançam sucesso com a participação competente do professor, que é constituída não só pelo processo de sua formação escolar, como também por seus conhecimentos construídos nas experiências sociais.




  Partindo desse pressuposto, centralizamos a atenção na formação do professor para desenvolver nosso pensamento sobre o ensino das artes praticado tanto pelo docente especialista quanto pelo não especialista. Com base nessa realidade que predomina na maioria dos sistemas educacionais do país, foram construídos os artigos que compõem este livro.




  As autoras fizeram parte do Laboratório de Estudos sobre Ensino das Artes (Laborarte), da Faculdade de Educação da Universidade Estadual de Campinas (Unicamp). Entre as atividades desenvolvidas nesse laboratório – estudos, reflexões e discussões vinculados às mais variadas questões que envolvem o ensino das artes –, emergiu o planejamento para a elaboração deste livro, que aborda as linguagens artísticas – música, teatro, dança e artes visuais – desenvolvidas na escola pelo ensino de arte, preconizadas nos Parâmetros Curriculares Nacionais (PCNs) elaborados pelo Ministério da Educação (MEC).




  Com as experiências em sala de aula, de desenvolvimento de projetos educacionais – somadas à formação escolar – e desfrutando de reconhecimento público por seus trabalhos, as autoras organizaram textos temáticos e sugestões para o desenvolvimento de atividades artísticas na escola. Ao usarem a palavra professor em suas produções, as autoras referem-se aos gêneros masculino e feminino. O privilégio do termo masculino, em vez da forma comumente usada – professor(a) –, acontece por considerarem que essa opção tornaria a leitura menos “poluída”.




  Célia Maria de Castro Almeida escreve sobre as práticas artísticas na escola, fundamentando teoricamente as concepções assumidas e, num estilo próprio, enriquecido por sua vasta experiência em sala de aula e pela coordenação de projetos educacionais, explicita com os exemplos relatados as características e os posicionamentos ideológicos das práticas pedagógicas que permeiam o ensino de arte.




  Márcia Strazzacappa trabalha a temática da dança, primeiramente, pelo aspecto da história, para depois apresentar a dança praticada na escola e a valorização da educação do corpo. Comprometida com a questão do ensino, a autora sugere caminhos para a prática da educação do corpo no espaço escolar.




  Adriana N.A. Mendes e Glória Cunha apresentam um diálogo da música com a educação e a tecnologia, o descompasso entre a produção musical do século XX e o ensino de música, bem como propostas de trabalho na escola. Por acreditarem que a educação deva ser pensada de forma multicultural, as autoras mostram a música como instrumento possível para a transformação individual e social.




  Márcia Strazzacappa e Tiche Vianna descrevem o teatro como arte do presente e do registro da vida, apontam as possibilidades dessa arte ao discutirem sua relação com o ensino e afirmam suas ideias com base em suas experiências profissionais.




  Silvia Maria C. da Silva e Sueli Ferreira trazem o desenho à discussão, comentando a importância da imagem como mediadora do conhecimento e os modos como é tratada quando produzida na escola. As autoras, fundamentadas em teorias que defendem o desenvolvimento histórico cultural do homem, apresentam sugestões de atividades relacionadas ao desenho e que podem ser trabalhadas na escola.




  Heliana O. Nardin e Mara R. Ferraro Nita escrevem sobre a arte contemporânea e suas perspectivas, fundamentando suas ideias em concepções teóricas. Enriquecem o texto com suas experiências em sala de aula ao discutirem o processo de criação e recepção da obra de arte e ao sugerirem, de forma implícita, atividades para a abordagem dessa arte no cotidiano escolar.




  Finalmente, queremos explicitar ao leitor que este trabalho não tem a pretensão de ser um receituário para o sucesso do ensino das artes. Diversamente, ele é mais um instrumento para contribuir com o trabalho cotidiano do professor especializado ou não, e está aberto às sugestões e às críticas de uma leitura atenta, porque acreditamos que é na partilha das ideias que construiremos caminhos não só para a projeção da arte no espaço escolar, como também para interagir com finalidades educacionais comuns: considerar a participação dos sentimentos na constituição do conhecimento.




  Sueli Ferreira




  1 
CONCEPÇÕES E PRÁTICAS
ARTÍSTICAS NA ESCOLA




  Célia Maria de Castro Almeida




  Ah, meu amigo, a espécie humana peleja para impor ao latente mundo um pouco de rotina e lógica.
 João Guimarães Rosa




  Para que servem as artes na escola?[1]





  Na opinião de muitos professores que atuam na educação infantil e no ensino fundamental as artes têm um caráter utilitário, meramente instrumental. O desenho, por exemplo, serviria para “ilustrar os trabalhos de português, ciências, geografia” e para “formar hábitos de limpeza, ordem e atenção”; desenho, música e dança podem desenvolver “a coordenação motora” e “a percepção auditiva”; o teatro e a música podem ajudar na aprendizagem ou na fixação de conteúdos de outras disciplinas, assim como no “desenvolvimento da atenção, da concentração”; a música também é lembrada por seu caráter disciplinador – “serve para as crianças ficarem quietas” – ou para distrair e acalmar os alunos: “é bom para relaxar”, “serve para descansar a cabecinha das crianças”.




  Mesmo à margem da já antiga polêmica entre essencialistas e contextualistas[2] que ocorre nas academias, os professores que atuam na educação infantil e na educação básica, particularmente os das quatro primeiras séries, assumem uma posição contextualista ao afirmarem que as atividades artísticas são necessárias porque constituem um poderoso fator de desenvolvimento emocional e social da criança – “servem para extravasar emoções”, “desinibem” e “socializam a criança” – e também por impulsionar a imaginação e criatividade.




  Como aponta Vincent Lanier (1984),[3] não só as artes, mas muitos outros componentes curriculares também contribuem para o desenvolvimento da criatividade e dos aspectos socioafetivos das crianças. Ele defende a ideia de que as artes devam estar presentes no currículo escolar não por suas contribuições nesses campos de desenvolvimento, mas pelos benefícios que apenas as artes, e nenhuma outra área de estudo, podem oferecer à educação. Diz o autor:




  Conseqüentemente, estou sugerindo que avaliemos, o mais objetivamente possível, tudo aquilo que fazemos na sala de aula, e que reorientemos nossa conduta numa direção que trate mais especificamente da aprendizagem em arte do que do desenvolvimento pessoal de qualidades não necessariamente relacionadas com a arte. Em resumo, estou propondo que, de fato, devolvamos arte à arte-educação.




  Concordo apenas em parte com Vincent Lanier, pois simpatizo mais com as ideias dos autores contextualistas (incluindo os professores cujas ideias foram citadas no início deste texto), para os quais o ensino das artes na escola não deveria se preocupar apenas com o desenvolvimento de habilidades, conhecimentos e valores exclusivos da área artística, mas também com a formação geral dos alunos.




  Embora os professores assumam que o ensino das artes na educação básica não está voltado para a formação do músico, do artista plástico, do ator ou do dançarino, eles não são capazes de explicar claramente o porquê de sua presença no currículo escolar. Ainda que professores especialistas e não especialistas[4] acreditem nas vantagens do ensino em artes e apontem alguns desses benefícios, eles são incapazes de apresentar justificativas para suas crenças e também não têm clareza sobre como trabalhar com artes para que esses benefícios ocorram. Perguntas como “O que os alunos aprendem quando desenham, pintam ou constroem imagens tridimensionais, quando cantam e tocam, dançam ou dramatizam?”, geralmente, recebem respostas ingênuas ou explicações simplistas; às vezes, as respostas são evasivas ou simplesmente as perguntas não são respondidas. Outra questão importante também não tem sido satisfatoriamente respondida pelos professores de artes: “Em artes, o que pode e o que não pode ser ensinado?”




  A maioria dos professores acredita que desenhar, pintar, modelar, cantar, dançar, tocar e representar é bom para os alunos, mas poucos são capazes de apresentar argumentos convincentes para responder “Por que essas atividades são importantes e devem ser incluídas no currículo escolar?”. Isso é desalentador, pois o mínimo que se espera de alguém que ensina é que saiba por que ensina! É fundamental saber o que os alunos aprendem quando trabalham com artes, porque é esse conhecimento que confere segurança e excelência ao trabalho do professor. Além disso, os professores precisam conhecer o valor do que fazem, precisam saber quais as efetivas contribuições de seu trabalho no desenvolvimento dos alunos.




  Elliot W. Eisner (1979) apresenta inúmeras razões que justificam a presença das artes no currículo escolar. Embora sua análise se restrinja a experiências realizadas no campo das artes plásticas (desenho, pintura e trabalhos tridimensionais), acredito que as mudanças qualitativas operadas nos alunos, por ele apontadas, atribuídas às ações colocadas em prática nessa área – construção de habilidades de pensamento, perceptuais e motoras e de valores – também possam acontecer quando as atividades ocorrerem em outros campos, como a dança, a música e o teatro. A seguir, apresentarei de forma bastante livre as ideias de Eisner[5], tentando expandi-las para as outras áreas artísticas e acrescentando a elas minhas próprias ideias sobre como as artes podem contribuir para a formação integral dos alunos.




  O que as artes podem fazer por nossos alunos?




  Eisner entende que, ao realizarem atividades artísticas, as crianças desenvolvem autoestima e autonomia, sentimento de empatia, capacidade de simbolizar, analisar, avaliar e fazer julgamentos e um pensamento mais flexível; também desenvolvem o senso estético e as habilidades específicas da área artística, tornam-se capazes de expressar melhor ideias e sentimentos, passam a compreender as relações entre partes e todo e a entender que as artes são uma forma diferente de conhecer e interpretar o mundo.




  Às considerações de Eisner acrescento as minhas sobre como a prática de certas ações, que denominamos artísticas, pode contribuir para uma formação mais completa, pois, ao conhecer e compreender melhor as artes, os alunos tornam-se pessoas mais sensíveis, capazes de perceber de modo acurado modificações no mundo físico e natural e também de experimentar sentimentos de ternura, simpatia e compaixão.




  No meu entender, o motivo mais importante para incluirmos as artes no currículo da educação básica é que elas são parte do patrimônio cultural da humanidade, e uma das principais funções da escola é preservar esse patrimônio e dá-lo a conhecer. As artes são produções culturais que precisam ser conhecidas e compreendidas pelos alunos, já que é nas culturas que nos constituímos como sujeitos humanos. Como afirma Hannah Arendt (apud Forquin 1993, p. 13), cabe à educação preservar as culturas, pois “o fato de aprender está inevitavelmente voltado para o passado”. O conhecimento do passado é um elemento essencial na formação da identidade, na percepção de si e dos outros. Para essa filósofa, sem uma “atitude conservadora”, que leve os alunos a conhecer e respeitar o passado, a educação será impossível, e a tarefa de preparar as novas gerações para renovar o mundo estará fadada ao fracasso. Sem a continuidade propiciada pelo legado de uma geração a outra, teríamos apenas ciclos biológicos, fechados em si mesmos. Mas, como produzimos culturas, cada um desses ciclos é parte de muitos outros, com os quais interage, e assim, por meio da educação, tornamo-nos parte da eternidade. Essa é uma experiência que todos nós, professores, vivenciamos em nosso cotidiano, mas sobre a qual apenas alguns são capazes de refletir:




  Um aluno me disse que gostaria de aprender como se faz um quadro e se estica uma tela. Ensinei como cortar a madeira, pregar as partes e, depois, como esticar a tela. O que me deu grande satisfação, porque me lembrei que já vivenciara aquilo, tempos atrás. Eu ensinava o que havia aprendido com meu mestre; ensinando meu aluno, estava dando continuidade a um processo. É aquela coisa do eterno. Nesses momentos, a gente sente, realmente, a eternidade da vida. Acho que gosto de ensinar porque o ensino faz parte da eternidade.[6]




  O ensino de artes tem, portanto, uma dupla face. Por um lado, é conservador – no sentido de preservar, reter, resguardar: quem ensina, ensina algo que aprendeu com alguém, que também aprendeu com alguém, e assim por diante –, pois é preciso aprender e dominar os conhecimentos artísticos; por outro, requer e impulsiona mudanças, a transformação, o novo. Por isso, ensinar faz parte de um processo que nos remete ao passado e ao futuro, à eternidade.




  Mas, para que o passado possa fazer sentido para os alunos, é necessário romper com um ensino fundado em classificações assentadas em espaços e tempos estanques e privilegiados em detrimento de outros; é preciso romper com concepções elitistas, como a que se apoia em uma História da Arte (no singular e com letras maiúsculas, porque calcada numa visão europeia, masculina e branca), que se pressupõe universal e que privilegia a estética do século XIX, raramente ultrapassando o primeiro quarto do século XX. Mais ainda, ao desfocar o estudo hegemônico do passado para acentuar a pluralidade das culturas, é preciso incorporar uma visão crítica, que questione toda forma de pensamento único, a fim de que os alunos entendam que as produções artísticas e suas interpretações não são inocentes e objetivas, mas interessadas, e que estão amparadas em realidades que acolhem e veiculam diferentes visões de mundo.




  É necessário entender que as culturas não são apenas produtos, mas também instituintes da esfera sociocultural; que as sensibilidades artísticas são historicamente construídas e próprias de cada grupo cultural; que as artes são expressões de identidades e culturas e sua compreensão requer conhecimento dos parâmetros que as regem e que transcendem o gosto pessoal (que também é histórica e socialmente construído). O que podemos aprender ao longo de nossas vidas está diretamente relacionado a nosso repertório de experiências. Portanto, é preciso não privilegiar uma determinada cultura hegemônica, mas criar oportunidades para que os alunos entrem em contato com as mais variadas formas de música, dança, teatro, artes visuais – desde que tenham qualidades estéticas a serem apreciadas –, evitando preconceitos em relação a produções mais populares ou étnicas. Não podemos reproduzir na escola o que os meios de comunicação impõem, uma vez que o que vale neles é o critério de mercado e não a qualidade do produto.




  O objetivo é socializar os bens culturais, familiarizar os alunos com a produção artística à qual não têm acesso pela mídia. O que não é simples – pois o seu poder é grande e as produções por ela veiculadas seduzem os alunos ao extremo –, mas também não é impossível. Vincent Lanier (1984) lembra que o objetivo central do ensino artístico nas escolas é ampliar o âmbito e a qualidade das experiências estéticas dos alunos, e que isso pode ser feito por meio de um processo que ele denomina “canalização”, ou seja, a escola pode ampliar o repertório dos alunos com base nas experiências que eles já têm ao chegar à escola. Esse processo de ensino proposto por Lanier pode ser compreendido no exemplo da professora que se negava a conhecer o universo de experiências sonoras de seus alunos e debalde tentava impor-lhes um repertório erudito. O resultado? Uma aula de música que era odiada pelos alunos, até que um dia...




  Professora: Silêncio! Fiquem quietos, se não vocês não podem ouvir a música.

 (A classe, em grande balbúrdia, ignora os apelos da professora.)

 Professora: PSIUUUU! Ouçam com atenção que depois vocês vão ter que responder a umas perguntas. Se vocês não ouvirem, não saberão responder.
 A classe se aquieta um pouco, mas logo volta à agitação anterior. Aos poucos, a sala é tomada pela música de Beethoven, vinda do caminhão de entrega de gás. Alguns alunos cantarolam juntos o pequeno trecho da popular melodia.)




  Na aula seguinte, vinda dos alto-falantes do aparelho de som da professora, Pour Elise invadiu a sala de aula. Como se fosse uma mágica, os alunos ouviram, em silêncio, a melodia completa. E, após ouvi-la, mostraram-se interessados em saber muitas coisas sobre ela: quem compusera, quando, por que a música recebeu esse nome e por que em francês. Trabalhar dessa perspectiva relativista também é importante porque pode ajudar os alunos a compreender e respeitar as diferenças e a diversidade cultural, combatendo atitudes de discriminação, racismo e intolerância.




  Compartilho com Rachel Mason (1999) e Elizabeth Saccá (1999) a ideia de que o objetivo do ensino artístico extrapola o campo específico das artes. Para essas autoras, as artes deveriam servir a interesses políticos e sociais, para discutir questões como diversidade cultural e formas de exclusão social e, desse modo, contribuir para a construção de sentimentos de tolerância, respeito e compaixão entre as pessoas.




  Como isso pode ser feito? Possibilitando aos alunos o contato com as mais variadas formas de expressão artística: das mais populares – as grafitagens, o funk, o break, o rap, o teatro de mamulengos – às mais eruditas; das “primitivas”[7] – arte rupestre, danças e músicas populares tradicionais – às formas de expressão artística contemporâneas; e ainda, não se restringindo à apreciação das produções artísticas ocidentais, mas pondo os alunos em contato com as manifestações culturais próprias das mais variadas etnias indígenas africanas, sul-americanas e asiáticas.




  Para Elliot Eisner, a coisa mais importante a ser lembrada no tocante às atividades artísticas é que elas proporcionam alegria aos alunos. Também Georges Snyders (1998), na obra A alegria na escola, trabalha com a ideia de que as atividades artísticas proporcionam alegria aos alunos e, por isso, todas as demais disciplinas do currículo escolar deveriam nelas se espelhar. Ora, nós, professores de arte, sabemos que essa é uma ideia romântica sobre o ensino das artes. Sabemos que os alunos podem detestar a aula de música, de dança, de teatro ou de artes plásticas. Por que isso ocorre com relativa frequência?




  Talvez uma das causas esteja relacionada ao fato de que os professores de arte estão tão empenhados em justificar a importância das artes na escola que acabam privilegiando os produtos das atividades artísticas – a peça a ser encenada no Dia das Mães, a dança a ser apresentada na Festa Junina, a exposição de pintura que irá encerrar o ano letivo. A realização de tais eventos acaba por centralizar toda a atenção dos professores, que, preocupados em “demonstrar serviço”, acabam impingindo aos alunos exercícios árduos, repetições exaustivas, propostas desprovidas de sentido para eles. Dada a finalidade em vista, uma atividade que poderia ser prazerosa transforma-se em mais uma tarefa chata e obrigatória a ser cumprida.




  Eisner e Snyders estariam, então, equivocados? Claro que não! A alegria nas aulas de artes pode ocorrer de forma intensa em duas situações: uma, quando aos alunos é dado o direito de simplesmente experimentar, tatear, sentir o prazer de apenas explorar os materiais ou divagar entre ideias incipientes, sem o peso do compromisso de apresentar “para nota” um produto ao final da atividade; a outra, quando os alunos realizam atividades capazes de despertar sentidos plenos para eles, e isso ocorre quando se identificam com a proposta de trabalho e se reconhecem como autores, quando constatam que podem criar algo novo por meio de sua ação – uma folha em branco que se transforma numa pintura, um som forte produzido pela batida no tambor, uma sensação de leveza resultante de um movimento rápido em rodopio. Infelizmente, com frequência, a escola abafa essas fontes intrínsecas de satisfação, substituindo-as por formas extrínsecas de premiação, usadas para motivar a atividade e para sustentar o “interesse”, conforme podemos observar no episódio descrito a seguir.




  Paula: Mas eu queria fazer uma casinha!
 Professora: Não pode, hoje é para fazer uma árvore, porque hoje é o Dia da Árvore! Se você fizer uma árvore bem bonita ganha “muito bom”.




  Outra justificativa para a prática de atividades artísticas na escola, conforme Eisner, é que elas favorecem o processo de simbolização, no qual a criança intenta expressar, do modo menos ambíguo possível, uma ideia – um cavalo, por exemplo – por meio de um desenho, empregando sons onomatopeicos ou imitando com o corpo o galope do animal.




  O processo de simbolização é uma capacidade humana que requer abstração e capacidade para transformar uma coisa em outra. Instigada a criar, a criança precisa ter ideias e descobrir como colocá-las em prática. Ter ideias é, em certo sentido, estar engajado num processo de formação de conceitos no qual estes são abstraídos ou criados, ou seja, transformados em realizações formais. Desse ponto de vista, a exteriorização de uma ideia, quer ocorra em forma de imagem iconográfica, quer em forma de som, palavra, gesto ou movimento, é uma ordem simbólica secundária, já que a primeira é a própria conceituação. Por isso, quando os alunos criam com linhas, cores, palavras, gestos, movimentos e sons, desenvolvem uma atividade que está diretamente ligada à necessidade de construir um conhecimento do mundo e de comunicar esse conhecimento a outros.




  José (observando a amiga que se arrastava no chão): O que cê tá fazendo?
 Júlia: Uma cobra, ué!
 José: Não, não é assim, cobra mexe assim, ó... (demonstrando o movimento sinuoso com o braço) cheio de voltinhas.
 Júlia (repetindo o movimento sinuoso com o corpo, no chão): Assim?
 José: É, agora tá certo.




  Ao simbolizarem, os alunos transportam-se para um mundo de fantasia, para um mundo imaginário criado por eles próprios, moldado ao seu gosto e que funciona com um sistema de regras especiais, o que lhes permite praticar no contexto da brincadeira o que não podem verdadeiramente fazer no “mundo real”. O jogo do “faz de conta” também dá às crianças a oportunidade de aprender a sentir como os outros e pelos outros, o que é um ingrediente importante para o desenvolvimento social. Assim, uma vez que a capacidade de ter empatia[8] requer habilidade para uma projeção imaginária – e as artes podem ajudar a construir essa habilidade –, fica evidente sua importância para o desenvolvimento desse sentimento, essencial à vida em sociedade.




  Rita (rindo e debochando do amigo, vestido a caráter para representar Pedro Malasartes): Malasartes... Pedro Malasartes.
 Pedro: Do que cê tá rindo?
 Rita: Você é o Pedro Malasartes... faz arte... arteiro.
 Pedro: Não sou, não. Eu sou o Pedro, só Pedro. Só na história que eu sou arteiro.




  Ao realizarem atividades artísticas, os alunos também aprendem que o processo de criar requer decisões. Toda criação envolve muito mais uma atividade de exploração, invenção e tomada de decisão do que conformismo à regra. Numa atividade criativa, os alunos (mesmo as crianças menores) precisam constantemente avaliar a adequação e qualidade de seu trabalho e, no processo, aprendem a fazer julgamentos em situações nas quais os modelos estão ausentes. O que não é um feito pequeno, já que o foco da avaliação passa do externo para o interno. Dessa forma, aprendem a confiar em sua sensibilidade e percepção para determinar a adequação do que criam. Infelizmente, nem sempre isso acontece. Frequentemente, professores de artes impõem modelos, em vez de ajudarem os alunos a estabelecer critérios para fazer seus próprios julgamentos. E um modelo, como já disse John Dewey (1980) em “Arte como experiência”, é sempre uma arbitrariedade, uma convenção fixa. É o que ocorre, por exemplo, nos episódios descritos a seguir; num, a professora subestima o senso crítico da criança, no outro, impõe seu gosto estético.




  Professora: Que lindo o seu trabalho!
 Carla: Não tá bonito, não. Tá feio, eu quero fazer outro. Me dá outra folha? Professora: Não pode, e depois eu já disse que está bom.
 -----------------------------***-----------------------------
 Professora: Não pode pintar desta cor. Tem de ser vermelho.
 Ana: Mas eu não gosto do vermelho!
 Professora: Não importa, tem de ser vermelho.




  Sem dúvida, um dos mais importantes objetivos da educação é contribuir para o desenvolvimento da autonomia, ajudar os alunos a se tornarem moral e intelectualmente livres, aptos a pensar e agir de forma independente. Nesse campo, a contribuição das artes poderia ser grande, já que elas, mais do que qualquer outro componente curricular, deveriam incentivar os alunos a uma produção que não dependesse de modelos.




  Não é, entretanto, o que ocorre nas aulas de artes. Na maioria delas, as práticas docentes estão calcadas em uma concepção modelar e padronizada de ensino: os professores sempre determinam o que e como fazer, cabendo aos alunos realizar a tarefa proposta – todos do mesmo modo e ao mesmo tempo. Esse padrão ocorre no ensino da música, da dança, do teatro e das artes visuais, mas não é “privilégio” do ensino artístico e pode ser observado em todos os níveis da educação básica – da educação infantil ao ensino médio. É o que ilustram os episódios seguintes:




  Professora: Chapeuzinho, você ainda não conseguiu decorar sua fala? Não é “por que este olhão grande?”, é “por que estes olhos tão grandes?”.
 -----------------------------***-----------------------------
 Professora: Vamos, vamos lá. (As alunas não se movem.)
 Ana: Ah, tô cansada!
 Professora: Mais uma vez. Vocês ainda não aprenderam. É 1, é 2, é 3, é 4 para a direita! Juntas! Não é possível, erraram mais uma vez!
 Vera: Professora, assim é muito difícil! Não pode fazer deste jeito? (Dança uma coreografia diferente da proposta pela professora.)
 Professora: Não, não pode. Tem que ser do jeito que eu estou dizendo. Vamos lá: é 1, é 2, é 3...




  Outra contribuição das atividades artísticas é que elas podem ajudar os alunos a desenvolver um pensamento mais flexível, menos cristalizado, porque, no processo de criação, é comum iniciar-se um projeto com determinado propósito que, na ação, é trocado por outro, a fim de explorar uma oportunidade inesperada: um pingo de tinta que caiu sem querer sobre o papel, um som inusitado obtido por um gesto mais brusco no instrumento, um salto frustrado que resultou num desequilíbrio interessante. Para explorar esses acasos, os propósitos precisam ser flexíveis e o julgamento exercitado. São momentos de aprendizagem ímpares que ocorrem com bastante frequência no campo das artes, conforme podemos constatar no episódio descrito a seguir.




  João: Ah, seu fdp, olha só o que você fez. Estragou meu desenho!
 Pedro: Xi, desculpa, foi sem querer.
 João: Tia, dá outra folha?
 Professora: Eu já disse que não! Vocês precisam aprender a economizar papel. João: É o monstro, engolindo tudo (esparramando sobre toda a extensão da folha o pingo de tinta verde que Pedro deixara cair sobre seu trabalho).




  Outra coisa que os alunos aprendem criando é que formas, cores, sons, silêncios, gestos, movimentos e pausas podem ser relacionados para organizarem-se num todo e expressarem uma ideia. Ser capaz de perceber ou de estabelecer relações num todo é tarefa bastante complexa. Por exemplo, a percepção das relações numa configuração visual não ocorre naturalmente. A capacidade de ordenar e relacionar os elementos constitutivos de um desenho é construída lentamente pelas crianças. A passagem de uma representação gráfica que não explicita claramente as relações entre as várias figuras desenhadas – quando parecem “flutuar” no espaço do papel, por exemplo – para uma configuração que considere as relações e não apenas entidades isoladas ocorre ao longo do desenvolvimento. Trabalhando com elementos espaciais (no caso das artes plásticas), temporais (música) ou espaço temporais (dança e teatro), os alunos aprendem a considerar as relações existentes entre imagens iconográficas, sons, gestos e movimentos na composição do todo, o que contribui para a organização do pensamento.




  Ao trabalharem com artes, os alunos desenvolvem habilidades específicas. Aprendem a lidar com materiais, ferramentas e equipamentos e com os elementos constitutivos de cada uma das artes – sons e silêncios, no caso da música; cores, formas, texturas e volumes, nas artes visuais; gestos, movimentos e pausas, na dança; palavras e silêncios, expressões, gestos e movimentos, no teatro. À medida que passam a dominar técnicas que lhes possibilitem manejar esses elementos para conceituar e expressar ideias, os alunos ficam mais confiantes, porque se tornam mais habilidosos e competentes no campo das artes. A confiança em si mesmo é elemento importante na construção da autoestima, e esta pode ser mais uma das justificativas para trabalhar com artes na escola.




  Habilidades artísticas também podem ser usadas para promover o desenvolvimento afetivo e a construção de valores humanos. Raywen Ford (1999) defende a ideia de que relações de afeto podem ser construídas ou sedimentadas por ações como fazer algo que possa ser oferecido a alguém: um desenho feito para ser ofertado à mãe, uma camiseta pintada especialmente para o pai, uma cestinha de Páscoa para a amiga. Dedicar tempo e esforço à execução de um presente é uma forma de ajudar as crianças a construir valores. Ao expandir esse conceito da autora, creio que o mesmo ocorre na preparação de uma exposição ou de um espetáculo de dança, música ou teatro, o que demanda tempo e esforço e também pode ser oferecido ao público como um presente. A ação de ofertar algo, acompanhada da frase “fui eu mesma que fiz!”, comove quem recebe e provoca imensa satisfação em quem oferece, sentimentos que estreitam relações de afeto entre as pessoas e podem funcionar como um antídoto à sociedade pragmática e consumista em que vivemos.




  O desenvolvimento de habilidades artísticas pode ser uma das maiores fontes de satisfação pessoal para os alunos, contribuindo para elevar a autoestima. Isso ocorre quando tomam consciência de que desenvolveram certas habilidades, quando descobrem que aprenderam a fazer coisas que não podiam fazer anteriormente.[9]




  Infelizmente, poucos alunos são capazes de reconhecer seus progressos em artes – as habilidades que desenvolveram e que os tornam capazes de fazer sozinhos ou de fazer melhor os conhecimentos e valores que construíram – e isso talvez ocorra por culpa dos professores. Primeiro, porque estes demonstram excessiva preocupação com o produto final, geralmente perseguindo resultados condizentes com o seu padrão estético, ou tentando levar os alunos a produzir trabalhos que reflitam a ideia que eles, professores, têm sobre o que é arte. Depois, porque os professores nem sempre estão preocupados em ajudar os alunos a reconhecer o quanto aprenderam. Como resolver esse problema?




  As produções escolares não devem ser excessivamente valorizadas, mas também não devem ser subestimadas, nem podem ser comparadas com a produção dos artistas. Mais do que pelas qualidades inerentes aos trabalhos, a produção dos alunos é importante porque nela reside a oportunidade de constatar as mudanças que ocorreram nos trabalhos, comparando os mais recentes com o que foi produzido anteriormente. Muito do que os alunos aprenderam nas aulas de artes apresenta-se em suas produções, e é importante que seja reconhecido por eles. Mas, para que isso ocorra, é preciso que os professores modifiquem radicalmente o modo como avaliam os alunos. Em vez de montarem exposições ou organizarem festas com o único objetivo de exibir as produções dos alunos e, dessa forma, demonstrar sua própria competência, os professores precisariam adquirir o hábito de documentar todo o processo de produção dos alunos – fotografando, gravando em áudio e vídeo, tomando depoimentos e organizando portfólios –, a fim de que alunos e professores pudessem constatar os progressos (cf. Eisner 1974, Hernández 1998).




  As atividades artísticas também auxiliam o desenvolvimento de habilidades que expandem a capacidade de dizer mais e melhor sobre si mesmo e sobre o mundo. Sabemos que é no próprio processo de sua produção que as ideias são formadas e clarificadas. Por extensão, podemos dizer que o processo de expressar conhecimentos, valores e afetos por meio de imagens visuais, sons, gestos, movimentos e palavras ajuda os alunos a compreenderem melhor os conhecimentos, valores e sentimentos que tentam expressar, conferindo sentidos plenos à atividade que realizam. Concretizados em forma de canções, danças, dramatizações, desenhos e esculturas, as ideias e os sentimentos que motivaram essas produções dialeticamente geram outros sentimentos e pensamentos, desenvolvendo a percepção de si mesmo e do outro e a consciência sobre o que ocorre em volta, o que poderá contribuir para o desenvolvimento de sua afetividade.




  Aprender a expressar conhecimentos e sentimentos na forma de imagens, sons, gestos e movimentos requer dos alunos a capacidade de concatenar ideias e habilidades. Algumas vezes, a concretização de um projeto requer habilidades e conhecimentos que ainda não foram dominados. Quando isso acontece, é provável que ocorra uma frustração, pois o aluno tem algo a dizer, mas ainda não desenvolveu as habilidades intelectuais e/ou perceptuais e motoras necessárias para a concretização material de sua ideia. O contrário também pode ocorrer: as habilidades estão plenamente desenvolvidas, mas o aluno talvez tenha pouco ou nada a dizer. Nos dois casos, ocorre um descompasso entre conteúdo e técnica, problema que poucos professores levam em conta, tanto os que adotam uma prática de ensino modelar como os que, por acreditarem ser este o melhor caminho para o desenvolvimento da criatividade, adotam a prática das “atividades livres” ou são adeptos do “livre deixar fazer”.




  Na prática modelar, o professor oferece o modelo não como uma das possibilidades, mas como a única possível. São múltiplas as formas como esse modelo de ensino se apresenta. Ele ocorre, por exemplo, quando a professora determina o que e como fazer: todos os gestos a serem feitos para acompanhar a canção, as cores selecionadas para colorir o desenho da folha mimeografada ou xerografada.




  Nas aulas de artes visuais, o ensino modelar ocorre com frequência, às vezes camuflado com uma nova roupagem, a chamada “releitura”, atividade que pode ser observada desde a educação infantil até o ensino médio. “Travestidos” de prática avançada, os trabalhos de releitura dos alunos passaram a decorar as paredes de nossas escolas, substituindo os antigos Patos Donalds, Mônicas e Cebolinhas de décadas atrás. Agora, podemos apreciar, pendurados nos varais de barbante, 40 Abaporus.[10] Sem dúvida, a releitura propicia o contato com obras consagradas e possibilita a construção de muitos conhecimentos (sobre a obra, os artistas e as artes em geral). No entanto, esse contato precisa ser mediado pelo professor, para que as obras apreciadas não sejam tomadas pura e simplesmente como modelo a ser seguido. Ao proporem atividades de releitura, os professores precisam questionar: o que as crianças podem aprender quando pintam como Tarsila, Miró ou Picasso? A imitação da pintura desses artistas contribui para melhorar a qualidade de sua expressão gráfica?




  A produção gráfica das crianças depende da quantidade e da qualidade de suas experiências e, sem dúvida, a possibilidade de apreciar obras consagradas é uma experiência ímpar, mas é preciso cuidado para que essas obras não sejam tomadas como modelos a serem reproduzidos e para que não induzam a novos estereótipos. Só assim as atividades de apreciação e releitura efetivamente poderão contribuir para tornar a expressão gráfica da criança plena de sentidos e mais próxima do que entendemos como expressão artística.




  O ensino modelar também se observa em atividades que enfatizam a técnica pela técnica. Nada contra a aprendizagem de técnicas, pois o domínio delas é fundamental para a execução de qualquer trabalho. O problema surge quando a técnica se transforma em um fim em si mesma, quando a expressão e a iniciativa dos alunos são relegadas a segundo plano e a atividade passa a ser mecânica, desprovida de sentido para os alunos. Por exemplo, numa classe de 5º ano, a professora instruiu os alunos sobre como proceder para fazer um desenho: “Primeiro, vocês vão pintar todo o papel com anilina, assim. Depois que a anilina secar, vocês vão fazer um desenho com o cotonete embebido em água sanitária”. Após a demonstração da professora, que desenhou um coração, toda a classe repetiu o procedimento, desenhando... um coração, é claro! A professora protestou, dizendo: “Não era pra vocês desenharem o coração, ele foi só um exemplo!”, mas os alunos estão tão acostumados aos modelos que tomam tudo ao pé da letra. Nessa mesma classe, ao tentar consertar o equívoco, a professora solicitou um outro trabalho empregando a mesma técnica, mas advertiu: “Agora, vocês façam um outro desenho, qualquer coisa, usando essa técnica”. Os resultados não foram muito melhores, pois os trabalhos dos alunos apresentaram as mesmas formas estereotipadas[11] de sempre: alguns desenharam maçãs, corações flechados, casinhas, árvores e flores; outros reproduziram emblemas de seus clubes de futebol ou personagens das HQ. Aos que, inseguros, tentavam primeiro esboçar o desenho com o lápis grafite, em vez de se aventurar a descolorir o papel, desenhando diretamente com o cotonete embebido em água sanitária, a professora repreendia: “Não é para desenhar com o lápis, só com o cotonete!” Assim como repreendia os mais ousados, que buscavam enriquecer o trabalho colorindo-o com o auxílio de canetas hidrográficas ou giz de cera: “Mas eu já disse que hoje não é para usar nada além do cotonete. Não pode desenhar nada com canetinha ou giz, só com o cotonete!”.
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