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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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  A ideia deste livro nasceu em Campinas, na Faculdade de Educação da Unicamp, onde nos conhecemos. Já havíamos lido livros e textos uma da outra, mas o encontro pessoal se daria numa reunião do grupo de pesquisa Olho; fomos apresentadas pela professora doutora Ana Angélica Albano – orientadora de doutorado da Luciana e participante das bancas de qualificação e defesa de tese da Maria Isabel.




  Ambas pedagogas de formação, logo percebemos que vínhamos trilhando uma trajetória cheia de pontos de encontro. A arte era um deles. As semelhanças foram se constituindo em identidades rapidamente. Assim, no cotidiano do grupo de pesquisa, fomos ampliando o universo de nossos interesses – que envolvia a arte como área de conhecimento, falando de nossas vivências e costurando questões que nos mobilizaram e nos mobilizavam. Em 2003, por ocasião do III Congresso Paulista de Educação Infantil, decidimos ensaiar a experiência do trabalho coletivo, escrevendo o texto “Formação de professores: O convite da arte”. Com ele, trazíamos à tona experiências com formação de professores que tivemos separadamente, em diferentes tempos e espaços, dentro e fora da universidade, e que nos possibilitaram problematizar caminhos que precisam, urgentemente, ser discutidos em esferas mais amplas: o diálogo e os conflitos entre a arte, a infância e a formação de professores.




  A partir daí, a ideia de procurar a Papirus Editora e propor uma série de obras que ampliasse essa discussão fez nascer este nosso primeiro livro juntas. Além daquele texto escrito a quatro mãos, reunimos aqui outros seis artigos que, produzidos individualmente, de pontos de partida distintos, convergem para a discussão central acerca da educação estética suas diversas facetas. A coleção Ágere pareceu perfeita para abrigar essas discussões.




  Dessa forma, abrindo nosso livro está o artigo em que partilhamos a autoria e com o qual tudo começou, “Formação de professores: O convite da arte”.




  Em seguida, no artigo “Linguagens e autoria: Registro, cotidiano e expressão”, Maria Isabel, baseando-se na experiência italiana, reflete sobre a necessidade de registro, tanto para a formação de crianças e adultos quanto para a comunicação com as famílias, e também, principalmente, para as diferentes possibilidades expressivas desveladas nessas práticas. Apesar de a bibliografia e a pesquisa de campo terem se situado na faixa de zero a seis anos, a proposta do texto é ampliar essas reflexões para os demais segmentos escolares.




  Com base na pergunta-provocação “gosto não se discute?”, Luciana escreve “‘Mas as crianças gostam!’ Ou sobre gostos e repertórios musicais”, colocando em discussão o aparentemente indiscutível. Na trama dos gostos musicais, vai formulando outras perguntas, preocupações e intrigas em torno da formação artístico-cultural dos professores que atuam na educação das crianças.




  A concepção vigente de desenho e a problematização da escrita mesmos são discutidas por Maria Isabel em “A criança desenha ou o desenho criança? A ressignificação da expressão plástica de crianças e a discussão crítica do papel da escrita em seus desenhos”. O texto dialoga com as teorias da arte em contraponto à bibliografia mais usada na pedagogia. Parte da tese de doutorado da autora, esse texto trabalha com uma amostra de desenhos de meninos e meninas feitos no Museu Nacional de Belas-Artes do Rio de Janeiro, quando da exposição de Salvador Dalí.




  “Apagaram tudo, pintaram tudo de cinza...”: é assim que Luciana, chamando as vozes do poeta e da cantora no texto “Do cinzento ao multicolorido: Linguagem oral, linguagem escrita e prática pedagógica na educação infantil”, coloca em cena a tinta pedagógica, por vezes tão cinzenta que chega a encobrir a vida que pulsa no cotidiano educativo entre meninos e meninas. Como o educador poderá abrir espaço para as cores, a musicalidade, os sons, os movimentos e a alegria de dizer a palavra? Reconhecer e descobrir a sua própria possibilidade criadora é um ponto de partida essencial.




  Um recorte da pesquisa atual de Maria Isabel é trazido em “Educação e cinema: Um recorte sobre o papel cultural dos festivais”, que, com base em depoimentos recolhidos no 31º Festival de Cinema de Gramado, enfoca as difíceis e conflituosas relações entre arte e educação, tendo o cinema como eixo de análise. O texto prioriza a defesa da necessidade de formação cultural de sujeitos, formação e qualificação de plateia, entre outras questões.




  “Dos gestos na educação infantil: Textos do corpo” pretende ser, mais que um texto de palavras, um texto de imagens. Por intermédio do fragmento captado pela fotografia, Luciana apresenta educadoras de bebês. Os corpos. Os gestos. A fotografia. Múltiplas leituras, inúmeros sentidos são abertos ao contemplador projetando, ao mesmo tempo, outras imagens no sonho de dançar a educação – movimento, círculo, roda do universo em que habita o ser da poesia presente-escondido no adulto-educador.




  Esta reunião de pesquisas, estudos e ensaios pretende colocar, no palco das discussões atuais, a necessidade de rever conceitos e de estruturar teoricamente esse campo do conhecimento que se situa na interface da arte com a educação. Que a este livro se sigam outros e que esse debate possa se fortalecer mais e mais!




  Maria Isabel Leite e


  Luciana Esmeralda Ostetto
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  FORMAÇÃO DE PROFESSORES: O CONVITE DA ARTE[1]





  Maria Isabel Leite


  Luciana Esmeralda Ostetto




  A relação entre a produção artístico-cultural e a instituição de ensino – seja ela espaço de educação infantil, escola ou universidade é, por princípio conceitual, conflituosa. Se, por um lado, a área artística tem na transgressão a mola propulsora de sua construção, as instituições acima citadas pautam-se na normatização. Como, então, favorecer um espaço de transgressão e criação, de formação de sentidos e significados no interior dessas instituições? Como trabalhar cercado de grades curriculares? Organização em seriações? Tendo de dar conta de avaliações percentuais?




  A despeito de reconhecer a dificuldade de conquistar novos espaços que engendrem novas práticas, tem crescido nas instâncias formadoras o debate sobre a necessidade de trazer uma outra dimensão para a formação de professores: uma abordagem que vise ampliar olhares, escutas e movimentos sensíveis, despertar linguagens adormecidas, acionar esferas diferenciadas de conhecimento, mexer com corpo e alma, diluindo falsas dicotomias entre corpo e mente, ciência e arte, afetividade e cognição, realidade e fantasia.




  É o convite da arte que chega, chamando ao ensaio de novos ares, ao dar-se conta do olhar, do ato de contemplar uma pintura, de entrar na dança, arriscando passos, de fazer, experimentar, sentir a sensação de caos, da frustração, do erro e também a satisfação da realização, do acerto. Arte é isto: totalidade! É também um conhecimento em si, não pode ser pretexto para nada. O conhecimento artístico-cultural não pode ser chamado para tornar o árido mais palatável, para fazer o difícil ficar fácil, para tornar tudo mais gostosinho... Não!




  Quando reclamamos a contribuição da arte à formação do professor, temos em mente que ela congrega um conhecimento que trabalha com as polaridades: ao possibilitar o gostoso, também engendra desgostoso; ao dar prazer, também provoca o desprazer; se traz satisfação, igualmente dá frustração; se permite trazer à tona a luz da existência, também mexe com as sombras do ser humano; o sublime e o horrível, o belo e o feio: está tudo aí, no processo artístico. Na arte, em suas diferentes linguagens, não emerge apenas a fada, mas a bruxa, os ódios, o fundo do baú da nossa vida. Por isso, arte mexe com a totalidade. E não é de totalidade que estamos em falta?




  Ao falarmos de arte, neste contexto, falamos da inteireza de ser educador e acrescentamos, aos polos competência e compromisso, o polo sensibilidade – que abre caminho para o encantamento, o maravilhamento, ingredientes essenciais para a recriação do cotidiano pessoal e profissional, rompendo com a forma, ousando outros desenhos para o dia a dia. Novas paisagens...




  Sublinhando a importância dessa abordagem, algumas universidades, responsáveis maiores pela formação inicial dos professores de nossa rede pública e privada, têm inserido disciplinas em seus cursos de pedagogia que visam, de forma explícita, trabalhar o movimento, o olhar e a escuta sensíveis do sujeito-professor-em-formação. A maioria ainda as intitula “arte-educação” – nome cunhado num momento marcadamente histórico, nos anos 60, 70 do século passado, para designar o movimento encampado por artistas em busca do diálogo com a educação. Essa aproximação acabou criando uma terceira esfera que já não era a da arte e tampouco a da educação como tal – algo que se parece mais com uma adjetivação para propostas pedagógicas que se usam da arte; portanto, que fazem o chamado trabalho de educação através da arte... Defendemos, diferentemente, que a arte tem seu status próprio e que não deve ficar a serviço da educação ou nela enclausurada. Portanto, essa disciplina a que nos referimos, presente nos cursos de pedagogia, deve ser marcada não pelo ensino de técnicas – como era comum nos antigos cursos de formação de nível médio –, mas por experiências estéticas significativas para aquele em formação.




  Este texto visa partilhar algumas experiências que, desenvolvidas no Sudeste e no Sul do Brasil, em diferentes tempos, trazem em comum a marca da busca e do debate sobre “educação estética” e formação de professores.




  Do eu ao outro: Construindo identidades criadoras




  Essa experiência foi desenvolvida em uma universidade particular no Rio de Janeiro, em que a disciplina antes chamada “arte-educação” foi rebatizada como “educação e manifestações artístico-culturais”. As condições de trabalho oferecidas eram bem precárias se levarmos em conta os 30 alunos, o pequeno espaço da sala, a acústica imprópria, a ausência de local para materiais ou exposição de trabalhos, o mobiliário inadequado para as propostas, a falta de livros dessa temática na biblioteca, para enumerar alguns dos problemas enfrentados. O público não tinha nenhuma experiência anterior e a arte era entendida, no primeiro encontro, como “fazer crochê, bordar, copiar, ampliar desenhos, pintar porcelana” etc. A estratégia, então, foi pensar em imagens, sons, vídeos e movimentos que pudessem suscitar o desejo de busca, despertar a curiosidade, abrir novos canais de interlocução, sempre reafirmando, todavia, a necessidade de estar com os educadores: fazendo, pensando, criando, contemplando, sentindo, integrando todos os sentidos.




  Começou-se pelo que aparentava ser mais próximo: os livros de arte publicados para crianças, uma vez que a maioria dos alunos já exercia função de professor de crianças e costumava manipular esse tipo de material. Um debruçar crítico sobre a qualidade imagética e textual fez-se necessário. Em seguida, levantou-se o repertório que tinham acumulado desde a infância e suas diferentes formas de expressão, trabalhando as possibilidades da autoimagem. Foram mais de 50 reproduções de diferentes artistas, épocas, estilos e movimentos colocados nas paredes da sala-que-virou-galeria-de-arte. Olhares eram atraídos e também comentários: “Isso é rosto? Tudo borrado assim?”; “Esse aqui até que saiu direitinho”; “Assim, desse jeito, até eu!”. Partiu-se da pesquisa imagética para a exploração dos materiais e para a elaboração de autoimagens. Desenhos estereotipados, traços pouco orados, vergonha, não saber fazer era o que mais fortemente eclodia no grupo. Fazer escolhas parecia tarefa impossível: “Mas não tem um para copiar?”; “O meu está certo?”; “Preciso de outra folha, que errei”; “Você não vai ensinar como faz?”; “Não levo jeito para isso”; “Não, não, está feio, não sei desenhar”.




  Do eu, foi-se para o outro, ainda da perspectiva da própria experiência e de ver a possibilidade de construir uma identidade criadora. Apurou-se o olhar com o uso de diferentes lentes, óculos, binóculos, lunetas, espelhos, tapa-olhos – o corpo também era acionado, tateou-se e sentiu-se o outro e, em seguida, jogos teatrais entraram em cena. Brincar dramatizar. Reconhecer brinquedos artesanais que surgiam numa grande mala. Resgataram-se brinquedos e brincadeiras da infância. A fantasia deixava de ser “coisa de criança” para ser de todo ser humano. A cena foi montada no chão, o traço feito no contorno, os papéis divididos nos grupos, nos materiais escolhidos – a reunião deles transformou-se num painel colorido. O orgulho do grupo diante de sua própria produção era um movimento novo e fez com que quisessem partilhá-la.




  Dessa forma, corredores foram invadidos – a expressão fugia das quatro paredes da sala e ganhava vida através do olhar de quem a contemplava. Afinal, é o outro quem nos constitui sujeitos; é a escuta do outro que dá vida à nossa fala ou canto; assim também foi o olhar alheio que deu sentido ao painel.




  Brincar com o outro, cantar com o outro – corais de diferentes vozes foram feitos. As salas de aula vizinhas já não se calam diante do “barulho” e reclamam. O “barulho”, entretanto, ganhava força e movimento cada vez maiores: baldes, vassouras, pás, esfregões, lixeiras, bacias – qualquer instrumento usado para limpeza era válido. A inquietação crescia no grupo. Cada vez que pareciam ter “compreendido como é e o que é para fazer”, mudava-se o paradigma de ação: nova desconstrução, novo caminho. O objetivo era desestabilizar o estabelecido, desacomodar, esgarçar o tecido necrosado pela mesmice e abrir novos canais, sempre mais e mais. O setor de limpeza veio saber do que se tratava e gostou de ver, ressignificada, sua matéria-prima de trabalho. Extrair som, separar tipos, acompanhar com movimentos, criar uma coreografia. Dessa vez, as salas do andar de baixo também reclamaram. As condições de produção oferecidas têm de levar em conta a especificidade dessas experiências – ali se rompia com o status quo à força! O vídeo com o grupo nova-iorquino Stomp veio coroar esse percurso.




  Feitos sons e movimentos do “lixo”, passou-se para a produção de objetos. Novamente imagens invadem a sala – desde parangolés de Oiticica a móbiles do Calder. Tudo que fosse diferente daquilo que viam e ouviam cotidianamente, que usasse materiais alternativos. Tudo que não reeditasse a ideia de utilitarismo na arte; tudo que fugisse dos padrões impostos pela mídia televisiva. Somaram-se arames, alicates, cabides, guarda-chuvas, roupas, panos, botões, fios, tecidos... toda sorte de coisas foi recolhida, observada, sentida e transformada. Personagens ganharam vida, personalidade, nome, histórias – e fugiram mais uma vez da sala de aula, invadindo a lanchonete, pendurando-se nos encanamentos. “O que é isso? Malhação de Judas?!” Chamavam a atenção. Faziam pensar. Instigavam o olhar. Convidavam ao diálogo – esse era o propósito; essa função precípua da arte. Os 30 alunos, agora autores, já achavam a em chegar aos encontros contando da reação que tinham ouvido pelos corredores.




  O diálogo entre a arte e a tecnologia também se fazia necessário e fiador. A estrutura oferecida, mais uma vez, foi impeditiva, pois se dispunha de recursos específicos. Uma palestra-oficina[2] foi realizada e a turma pôde descobrir as possibilidades de congelamento de imagens e vivenciar experiências fotográficas com Polaroid. A realidade parecia, agora, aprisionada momentaneamente no papel fotográfico – mas levou-os a buscar o registro do movimento: brincar flips, animação com massinha e desenho... sempre novas buscas, novas experiências estéticas e sensoriais.




  Paralelamente às oficinas, a turma dividira-se em grupos temáticos: teatro, arte e tecnologia, música, literatura, dança, artes visuais, fotografia. Uma mala, agora com livros, chegava na sala: era a “biblioteca ambulante” chegando ao vivo. Textos eram lidos, visitas eram feitas e partilhadas no grupão. A primeira avaliação escrita exigida pelo regimento universitário, com data e hora marcadas, saiu do relatório de visita temática confrontado com a bibliografia.




  Esses pequenos grupos ganhavam força e o desejo de partilhar os outros crescia também. Na universidade, havia a programação de um seminário e surgiu a ideia de abrir oficinas temáticas para seus participantes, oferecidas por esses alunos. Assim, aqueles alunos que no início não se viam nem sequer como autores, depois de debruçarem-se por um semestre sobre textos e experimentarem diferentes linguagens, foram capazes de planejar e partilhar oficinas com outros colegas, fechando um ciclo marcado pela ideia de que o conhecimento não se constrói apenas com textos e livros, mas, também, só ganha sentido do partilhado com o outro, alçando sua esfera de significação.




  Encontros com a obra: Ensaios de olhares




  Outra experiência que também faz referência a disciplinas de arte no curso de pedagogia deu-se numa universidade pública em Santa Catarina. A disciplina “fundamentos e metodologia de ensino de arte-educação” foi incluída depois da reformulação curricular de 1995, passando a ser uma disciplina da base comum do curso de pedagogia. Sem esquecer as marcas e as consequências históricas daquela denominação, atualmente ainda mais questionada, o simples fato da inclusão de uma disciplina que trazia a arte para conversar com a educação carregava, em si, um ar de mudança e seus objetivos apontavam para o “novo”: a ampliação dos fundamentos essenciais para a formação do professor.




  Entre seus objetivos destacam-se: “refletir sobre os significados da arte; possibilitar vivências com diferentes materiais e técnicas de criação, promovendo o resgate e a reflexão sobre tantas formas de expressão possíveis (e tantas vezes esquecidas no adulto!); ampliar a sensibilidade e a percepção para as diferentes linguagens do mundo: a educação do educador”. A chave para o movimento, traduzida nos objetivos, estava na educação do educador, compreendida como um processo de provocação e construção do “sensível olhar-pensante”, no dizer de Miriam Celeste Martins (1996).




  Em oficinas de vivências com diferentes materiais e técnicas de criação e expressão, os alunos entraram em contato com a dança, com a pintura corporal e com uma diversidade de gêneros musicais, entre eles uma ópera. Cantar e cantar e cantar... Soltar a voz com as cantigas tradicionais também foi experimentado. Na perspectiva do desafio, utilizando giz pastel, carvão vegetal, grafite e aquarela, os alunos puderam experimentar materiais até então desconhecidos para eles e ousar criar composições riscando, rabiscando, colorindo, pesquisando formas etc.




  É importante assinalar que nessa proposta “de fazer”, havia o claro propósito de provocar a dimensão inventiva certamente existente em cada um e ao mesmo tempo reprimida, sempre identificada na queixa-revelação “eu não sei fazer!”.




  Mas não bastava apenas fazer, experimentar, conhecer materiais: era essencial ver, contemplar, estar diante da obra, fruir! Assim, entre as atividades da disciplina, estavam visitas a museus e galerias de arte, saídas para espetáculos de dança e teatro. Encontros com a obra, construção de olhares, ampliação de repertórios: nada pode ser comparado, por exemplo, à saída de uma turma para o festival de dança de Joinville, que, entre outras apresentações, contava com o espetáculo da Companhia Deborah Colker. Inesquecível, diriam as alunas! Que aula, que texto, que livro poderia proporcionar algo maior e mais significativo que estar lá, vendo e contemplando os movimentos, as harmonias de gestos e música, deixando-se envolver e contagiar pela totalidade palco-plateia?




  Da mesma forma, a provocação de visitas a museus e galerias de permeou o programa desenvolvido. Em geral, os alunos não conheciam os museus da cidade, não tinham o hábito de visitar galerias e exposições de arte. Com uma das turmas foram programadas visitas mensais à galeria de arte da universidade, na qual acontecia, a cada mês, a nova exposição com obras de diferentes artistas. Dessa forma, construía-se um campo comum para discussão e ampliação de repertórios, além do convite ao encontro com a arte. Ao final de um semestre, o grupo elaborou um ensaio problematizando o seu olhar sobre a galeria de arte, sobre as obras que lá estiveram em exposição, que se revelou muito importante e significativo, até mesmo como iniciação artística para alguns, pois era comum os alunos dizerem que “não entendiam de arte”, por isso, não visitavam museus e galerias. A seguir, alguns trechos reflexões das alunas sobre o processo de olhar, de estar diante da obra, que apontam para essa perspectiva de superação e ensaio de novos olhares.




  Uma aluna diz:




  De início, as visitas à galeria não significavam muito para mim, pois tentava apenas entender o que o artista queria dizer com suas obras... e não conseguia entender. Muitas vezes, me senti angustiada, pois não estava conseguindo me soltar da forma do olhar. (...) Cheguei à conclusão de que sentia medo de não conseguir fazer uma leitura correta. Agora, depois da experiência das visitas, sei que realmente não existe uma única forma de interpretar uma obra e que ver é um processo de formulação, onde o olhar é uma construção que só eu mesma posso fazer.
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