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Quando o texto fala ao coração


			Adair de Aguiar Neitzel


			E por que haverias de querer minha alma


			Na tua cama?


			Disse palavras líquidas, deleitosas, ásperas


			Obscenas, porque era assim que


			Gostávamos.


			Mas não menti gozo prazer lascívia


			Nem omiti que a alma está além, buscando


			Aquele Outro. E te repito: por que haverias


			De querer minha alma na tua cama? 


			Jubila-te da memória de coitos e acertos. 


			Ou tenta-me de novo. Obriga-me.


			Por que ao falar do desejo carnal, Hilda Hilst questiona o outro sobre o querer da alma? O poema Tenta-me de novo (HILST, s/p) nos provoca a pensar nosso corpo de forma indivisível de nossa alma. Um poema erótico e sensual que nos convida a olhar nosso corpo como um todo, e o corpo é percebido pela poetisa como campo sagrado: “jubila-te da memória de coitos e acertos”. É no corpo que se dão os encontros e estes são invocados – apesar do tom carnal – sem culpa, tom que move toda a poesia. O desejo da carne e da alma aproxima esses corpos que se entregam por inteiro, simultaneamente.  


			Trazemos à baila Hilda Hilst porque ela é a poetisa brasileira que por excelência trabalha a poesia do corpo e o corpo pela poesia. É pela poesia que ela faz falar o corpo, retira dele lamentos e sopros de vida, explora erótica e intensamente o gozo de viver. A conflitante dualidade entre corpo e mente é o mote de sua produção e vem atravessada com questões como o amor, o desejo e a escrita de si. Um corpo que nem sempre é percebido como uno, indivisível, que reclama do embotoamento dos sentidos pelo qual vem passando, afirmando que apreendemos o mundo pelos sentidos, logo, pelo corpo. A estética do corpo entendida como aisthesis, isto é, sentidos, estesia. 


			Esta discussão perpassa este livro e se inicia pela escrita de Elisabete Monteiro, que estabelece relações entre dança e pensamento e, nesse diálogo, discorre sobre as relações entre criatividade e cognição. Há um questionamento sobre o ensino (não apenas da dança), de como as aprendizagens são operadas na educação formal, e a autora coloca um ponto de interrogação que reverbera: “o que significa ser criativo em dança, essencialmente em contexto técnico?”. Esse seu questionamento é um grito que amplifica a necessidade dos alunos serem agentes ativos de sua aprendizagem assim como de valorizar-se nas aulas de dança o sentir e o sabor das sensações que a educação pela dança pode oferecer. 


			Penso que este artigo revendica para a dança a recuperação da poesia que muitas vezes é obnubilada pela técnica. Pensar a dança com a sensibilidade com que pensamos a poesia pode nos ajudar a compreender melhor os conceitos trabalhados neste livro. Otávio Paz ao discorrer sobre o poema declara que ele “é um caracol onde ressoa a música do mundo e metros e rimas são apenas correspondências, ecos, da hamonia universal” (1982, p. 21). O caracol nos revela a imagem da nossa casa, do seu aconchego e proteção. Para o poeta, o poema ainda é dança, e sua escolha pela comparação com esta expressão corporal pode ser melhor compreendida quando percebemos nosso corpo dançante, afinal, como ressalta Elisabete Monteiro, “o pensamento é convidado a dançar, como também a dança a pensar (não é sempre?)”. 


			Um corpo que pensa e dança quando salta, quando mantém o equilíbrio, quando caminha, para, faz gestos que revelam gostos e desgostos, desejos. Somos corpo! Pegge Vissicaro fala de um corpo reflexivo que se sintoniza com outro corpo para compartilhar saberes que se complementam como ying e yang, corpos que se agrupam, “that use dance to share meaning form communities based on reciprocity, trust, and cooperation”. Um envolvimento por meio da dança que leva o grupo a dividir informações, mas também sensações e emoções que podem possibilitar fazer a experiência. Para Heidegger (2003), a experiência é sempre provocação e esta implica em evocar uma proximidade, isto é, deixar vir a intimidade de mundo e coisa, intimidade que percebemos neste grupo que dança junto e compartilha saberes. 


			E esse compartilhar dá-se também por meio das redes sociais como o facebook, um espaço de interação em que podemos falar da dança a partir de movimentos mais contemporâneos como fazem Flávia, Giselle, Gleison, Maria Cristina, Mapi Cravo, Neila, Rosângela, Rousejanny e Valéria. Tantas vozes que necessitam  discutir como o ensino da dança vem sendo ministrado na academia, dividindo referências, dialogando sobre projetos, mas sobretudo procurando interlocutores para ampliar (e quiçá perfurar) o cânone e incentivar novas formas de pensar a dança. A interlocução que essas pesquisadoras travam me levou ao conto de Jorge Luis Borges, O outro, talvez pelos espirais do tempo que ambos os textos abrem. Se no conto de Borges temos um personagem que encontra seu duplo imprimindo ao conto um tom fantástico e incerto, no diálogo entre as pesquisadoras há um encontro também do duplo: cada uma se vê na outra, nos tropeços e aprendizagens, e essa troca de experiências é marcada por desejos que ao serem verbalizados acenam os labirintos da alma, a possibilidade de atingir o sonhado também assusta: “O medo elementar do impossível e no entanto verdadeiro assustava-o” (BORGES, 2009, p. 9).  


			Toda novidade nos desacomoda, nos desloca, assusta e este livro oferece uma navegação nada tranquila porque ele se coloca, talvez, na academia como uma terceira margem, e aqui faço uma alusão ao conto de Guimarães Rosa, A terceira margem do rio. Um livro que quer falar do sensível, da arte, e essas águas causam um grande redemoinho como anunciam Silvia S. D. Pilloto e Carla Clauber da Silva. Elas propõem explorar as teias de subjetividades e significações entre ética, estética e política na educação e para isto nos desafiam com um raciocínio construído pela lógica do sensível, nos provocando a pensar e sentir. Para  elas, a educação pelo sensível é algo que passa pela pele; “pele que aconchega o corpo, mas que o despe ao entardecer, que desenha a superfície e ao mesmo tempo se esconde quando a noite chega”.  


			Um texto que nos provoca a pensar na educação como um ato de solidariedade, do viver junto, do “experimentar o mundo e de atuar sobre ele”, como citam as autoras. As pesquisadoras vão aos documentos oficiais para sinalizar como eles acenam que as práticas pedagógicas da educação necessitam garantir às crianças experiências que as possibilitem vivências éticas e estéticas. E por último, elas acenam como o (a) professor (a) pode ser um (a) provocador (a) de afetos. É esta urdidura cerzida pelas autoras que me fez retomar o conto A terceira margem do rio, porque é no silêncio da solidão que o narrador deste conto roseano percebe que o afeto entre ele e o pai sempre existiu, e o pai, como um professor que ensina no silêncio (o qual para muitos significa loucura) a sua busca, o desconhecido até para ele mesmo. Como o pai, que entra na canoa sem medo do desconhecido, Silvia e Carla nos convidam a ficar abertos às nuances da vida e a dar vazão para a sensibilidade mesmo que ela nos aranhe a alma, como escreveu Clarice Lispector (trazido ao livro pelas próprias pesquisadoras, dando um respiro pela veia da literatura). 


			Já disse Guimarães Rosa em Grande Sertão: veredas: mire e veja. E eu vi muitas coisas neste livro, muitas propostas poéticas como as trazidas por Leomar Peruzzo, Pedro Gottardi e Carla Carvalho. Por meio da personagem Riobaldo, Guimarães Rosa nos lembra de nossa incompletude, afinal, “O senhor... Mire e veja: o mais importante e bonito do mundo, é isto: que as pessoas não estão sempre iguais, ainda não foram terminadas - mas que elas vão sempre mudando. Afinam ou desafinam.” (1994, p. 25). E é essa incompletude humana que também é explorada pela artista Elke Hering, cujas obras produzidas nas décadas de 60, 70, 80 e início dos anos 90 do séc. XX nos provocam a também fazer uma incursão pelo corpo como temática para a criação de arte escultórica, lembrando a ideia do corpo inacabado. Temos aqui um artigo que vai à obra de Elke para falar da exploração do corpo como campo das sensibilidades, afinal, o foco é “Um corpo que é fronteira para as sensações e mediador do conhecimento experimentado no mundo”. Ferreira Gullar (2010), ao falar da importância da arte, a coloca como uma resposta à incompletude humana. Para o poeta e crítico literário precisamos de arte porque somos incompletos e é na arte que nos completamos.


			E outros modos de pensar a arte são trazidos à baila por meio das novas possibilidades estéticas produzidas por Roy Kellermann. Elas recebem um olhar observador de Gottardi, Peruzzo e Carla Carvalho que nos convidam a atentar para o processo de criação do artista, contextualizando sua vida, o lugar onde produziu, os elementos centrais de sua criação, e os deslocamentos na arte que sua obra provocou. Por meio desses dados o leitor conhece “seus processos evolutivos e estes caminham junto de suas experiências estéticas”, como afirmam os autores.  Este artigo me trouxe algumas memórias literárias, entre elas, a obra de Valéria Maria Rezende, O vôo da guará vermelha. Rosálio é o personagem principal, sujeito dotado de extrema sensibilidade e nutre pelos livros um desejo enorme. É seu amor pelos livros, seu desejo de tornar-se um artista da palavra (apesar de não dominar a arte da leitura), um contador de histórias, que talvez tenha me levado a tecer fios entre a vida de Roy Kellermann e de nosso personagem, mas também a vida errante que ambos traçaram para si, andarilhos do mundo. Mas tem mais um dado que me faz estabelecer relações entre este artigo e a obra de Valéria Maria Rezende: ambas as personagens dessa escritura (Roy e Rosálio) encontram um feminino que promove uma escalada ascensional, que os nutre e oportuniza um crescimento pessoal e artístico. 


			A discussão sobre o processo criativo do artista continua na expressão do espetáculo Sobre elas, validando como a extensão pode ser matéria vertente para a pesquisa. Vozes de mulheres são ouvidas. Vozes muitas vezes invisíveis, inferiores e submissas que passam a ser ouvidas. Um processo criativo que oportunizou ao elenco trabalhar por meio da improvisação “memórias corporais, a explorar e pesquisar o seu próprio corpo, testar e vivenciar várias possibilidades de sentir e transpirar as sensações sobre esta temática”. Memórias que afetaram os artistas no processo de pesquisa do movimento e os colocou em um constante estado de tensão. Souza, Andrade e Müller ressaltam que este exercício levou o grupo a perceber fragilidades corporais, mas também a explorar a “consciência corporal do corpo dançante” (na hora da leitura, esse registro não poderia me levar a outro lugar que não fosse à obra O caderno rosa de Lori Lamby de Hilda Hilst, um livro que trata dessa exploração vergonhosa do corpo da mulher sem permissão, a perversão tomando conta inclusive da infância... mas este é um pensamento interdito, cerceado nestes parênteses). 


			Do palco passamos ao Museu Oscar Niemeyer, a uma visita mediada segundo proposições criadas para a 33ª Bienal de São Paulo. Diante da obra de arte, um grupo de professores pesquisadores é cutucado a reagir, necessitam “encontrar uma obra, dedicar atenção, registrar a experiência e compartilhar”, uma mediação para manter a experiência viva, segundo Uriarte e Zedradec. E o encontro das professoras pesquisadoras revela que elas foram desafiadas e fisgadas pelas obras, e que a mediação elaborada para a 33ª Bienal de São Paulo provocou um processo reflexivo sobre a obra, mas sobretudo de abertura do ser da experiência para aquele desafio. Mesmo aquelas que não queriam ver, abriram seus olhos e enxergaram, lembrando que não basta mirar, é preciso ver (como já disse o mestre Guimarães Rosa: mire e veja).


			Do espaço do museu de arte passamos à universidade, que também necessita trabalhar o saber/fazer cultural na formação acadêmica, pois a cultura faz parte da educação integral de que tanto falamos, ou da educação generalista. Trabalha-se aqui com a ideia da universidade como um espaço fértil de educação estética, espaço do conhecimento científico, mas também dos conhecimentos e saberes sensíveis, pois não podemos mais perpetuar a ideia dos apartamentos entre o sensível e o inteligível, entre emoção e razão. E Thiago Amorim Jesus avança, ousa falar da universidade como espaço de manifestação do folclore, da arte folclórica, abrindo espaço de resistência para esta forma de expressão cultural reconhecida como popular, para seu acesso e reconhecimento, mas principalmente para pensarmos em seu caráter estético, “em sua perspectiva inerentemente sensível”. Os diversos projetos de caráter extensionista, de ensino ou de pesquisa legitimam o movimento da arte folclórica na universidade, anunciando a universidade como também lugar para o sonho, o delírio e a utopia.  E como nos lembra o poeta uruguaio Eduardo Galeano em O direito de sonhar, a utopia é fundamental porque ela é o que nos faz imaginar outro mundo possível: 


			Que tal se delirarmos por um tempinho
Que tal fixarmos nossos olhos mais além da infâmia
Para imaginar outro mundo possível?


			E é este direito à utopia que alimenta os professores de Artes que muitas vezes não têm condições materiais e imateriais adequadas, espaço físico e tempo para uma atividade de produção artística de qualidade na escola. Para sonhar com o ensino de arte em condições apropriadas, é preciso respirar arte, necessitar dela. Melita Bona e Rozenei Maria Wilvert Cabral se dedicam a compreender a origem de concepções de professores e gestores escolares acerca das subáreas da Arte e seu ensino, porque para elas, a partir do momento em que a equipe da escola tiver familiaridade com a arte, que investir no seu capital cultural, passa a ter disposição estética, e uma vez movidos pela sensibilidade estética, sua relação com os objetos culturais e artísticos se alterarão. Um artigo que não tem dúvidas de que a arte é produzida porque somos seres incompletos e precisamos da arte para nos completar, como defende Ferreira Gullar. 


			Uma parte de mim
é permanente:
outra parte
se sabe de repente.


			Uma parte de mim
é só vertigem:
outra parte,
linguagem.


			Traduzir uma parte
na outra parte
— que é uma questão
de vida ou morte —
será arte?


			E a escola é o lugar supremo, isto é, privilegiado para oportunizar a educação estética pela arte. Os elos entre a dança e a educação são reforçados no artigo escrito por Roberta Prado Guimarães e Marco Aurélio da C. Souza. A dança aqui é percebida como uma forma de se relacionar com o outro, sendo ela uma maneira de movimentar nossa expressividade e criatividade. Corajosamente os autores revelam sua caminhada: partiram do ensino da dança como técnica, que é repetida com a finalidade de elaboração de uma coreografia, que visa a “execução técnica de movimentos formatados” para o seu ensino como proposta de conhecimento de si, pois foi no processo que ambos descobriram “o quanto a dança tem conexão com todo processo educacional e consequentemente pode auxiliar na formação integral dos alunos”. A dança como arte que faz falar e não silencia os corpos.


			E a escola continua dançando, pelas mãos agora de Ivana V. D. Fuhrmann e Renan H. Amarante, em um contexto rural, em uma escola isolada multisseriada. Os pesquisadores fundamentam a atividade proposta na liberdade do movimento e, a partir de oficinas, possibilitaram aos alunos a intimidade com a dança, usando de jogos cênicos e brincadeiras dançadas, atividades que convidavam os alunos a cantar, pular, gritar, correr e dançar contribuindo para a evolução da consciência corporal das crianças. A sensibilização corporal que tomou conta do grupo evidencia que a escola tem uma potência cultural que pode ser melhor explorada por meio das artes.  A dança reverberou na vida daquelas crianças e na dos acadêmicos, ecoando imagens que os acompanharão na produção de subjetividades que podem oportunizar a experiência. A leitura deste artigo levou-me a Alberto Caieiro (2008, p. 16), em especial aos versos de O meu olhar é nítido como um girassol. 


			E o que vejo a cada momento


			 é aquilo que nunca antes eu tinha visto.


			 E eu sei dar por isso muito bem... 


			Sei ter o espasmo essencial


			 que tem uma criança se, ao nascer,


			reparasse que nascera deveras.


			 Sinto-me nascido a cada momento


			 para a eterna novidade do mundo”. 


			Percebi Ivana e Renan renovando a escola pelo seu olhar “amanhecente”, fazendo da dança uma novidade. Diante desta pesquisa, penso que compreendemos a função educativa das artes: de liberdade de expressão e de criatividade, afinal, por meio desse movimento podemos ter os espasmos essenciais que nos mantém abertos para a eterna novidade do mundo.


			E, com certeza, é este movimento que nos leva a fazer a experiência, temática também trabalhada por Rosana Clarice Coelho Wenderlich e Maioí Cristina Werner Bacca. Tendo em vista o conceito de experiência desenvolvido por Larrosa (2002) como algo que nos acontece, nos passa ou nos toca e transforma, elas buscam problematizar como as imagens visuais alteram nossa forma de ver o mundo, ampliado pelas lentes das mídias. Nossa vida está impregnada da cultura visual e esta interfere nas nossas narrativas cotidianas. As pesquisadoras saem da sala de aula e adentram o museu em uma caminhada cultural. Refinam-se os olhares (para mais sensíveis), críticos e cheios de sentido.  “Em meio a árvores, plantas, o cantarolar dos pássaros e obras de arte”, o corpo entra em cena como suporte para a cultura visual, um corpo que agora fala pelas cores, linhas e formas estampadas na pele. A música tomou conta do ato, de fato. Esse movimento nos leva, sem dúvida, à poesia de Manoel de Barros (2010, p. 476), e em especial ao personagem Bernardo cujo corpo se tornou árvore para depois transformar-se em arãquã:


			Bernardo já estava uma árvore quando
eu o conheci.
Passarinhos já construíam casa na palha
do seu chapéu.
Brisas carregavam borboletas para o seu paletó.
E os cachorros usavam fazer de poste as suas
pernas.
Quando estávamos todos acostumados com aquele
bernardo-árvore
ele bateu asas e avoou.
Virou passarinho.
Foi para o meio do cerrado ser um arãquã.

Sempre ele dizia que o seu maior sonho era
ser um arãquã para compor o amanhecer.


			Ser árvore. Ser bicho. Bernardo fazendo a experiência, pois esta não podemos ter, só fazer. E para tal, necessitamos renunciar aos nossos preconceitos para que possamos compor o amanhecer e assim re-anunciar novas descobertas como nos diz Heidegger (2003). Para o filósofo, “experiência é percorrer um caminho” o qual precisamos “atravessar, sofrer, receber o que nos vem ao encontro, harmonizando-nos e sintonizando-nos com ele” (HEIDEGGER, 2003, p. 121). 


			E falando em encontros e sintonia, o livro faz uma reverência a Noemi Kellermann pela sua trajetória musical e como professora, artista, pesquisadora, diretora da Divisão de Promoções Culturais da FURB, presidente do Conselho Municipal de Cultura de Blumenau e diretora pedagógica da Escola de Música do Teatro Carlos Gomes. 


			Mariana Lopes Junqueia, Keity Naira Girardi, Matheus Bellini da Silva e Carla Carvalho instigam Noemi a falar da formação do músico, de políticas públicas de incentivo à cultura, de mediação cultural. Sua paixão pela música está visivelmente identificada em frases como “Aquilo que ouvimos, entra em nossa alma, coração e nos serve de alimento”. Várias das expressões que Noemi emprega encontro repercussão no romance de Luiz Antonio de Assis Brasil, Música perdida. Neste, a música é a grande protagonista que toma conta da vida das pessoas e que influencia os destinos de homens e mulheres. Um verdadeiro tratado da arte da composição musical:


			Saber compor não é o mesmo que saber esculpir. Michelangelo dizia, ou por modéstia ou por vaidade, que apenas retirava o mármore excedente, libertando a escultura que estava dentro dele. O compositor musical retira as ideias de seu cérebro (BRASIL, 2006, p. 94).


			Joaquim é a personagem de Música perdida que faz da música seu fim maior. E vemos nesta entrevista Noemi demonstrar a mesma paixão e necessidade por esta arte que o músico Joaquim revela. 


			 E encontramos aqui também realçada a consciência sobre a potência da música na escola. Noemi reflete sobre o cuidado que é preciso ter com a formação de professores e com a função da escola de ampliar o repertório das pessoas que fazem parte dela, “mostrar novos caminhos para que o aluno possa percorrer”. Para ela, a escola tem uma potência cultural que pode ser melhor explorada principalmente pela mediação cultural do professor. A mediação como uma forma de encontro, de interlocução com o outro, de diálogo e de escuta, de trocas. É pela mediação do professor que o aluno é provocado a pesquisar, a descobrir cores e sabores e sua compreensão de que o conhecimento inteligível nos chega também pelo corpo, pelos sentidos, que o conhecimento racional não se dá fora de nós, do sensível, pode ampliar as oportunidades de se perceber a escola como um espaço possível de educação estética.  


			A leitura de um livro também pode se dar como acontecimento quando nos afeta e nos possibilita a experiência, quando ela oferece oportunidades de escuta, de visão, de sentires, de formulação de pensares, aberturas que entendo que se deram também pela obra de Pedro Gottardi. Ela mobiliza nossa atenção para o corpo e para a arte como tema e também como protagonista, um respiro na turbulência da nossa lida diária. Afinal, como disse Guimarães Rosa (1994, p.448) em Grande Sertão: veredas: 


			O correr da vida embrulha tudo, a vida é assim:


			 esquenta e esfria, 
aperta e daí afrouxa,
sossega e depois desinquieta.
O que ela quer da gente é coragem.


			Que tenhamos coragem para resistir e viver intensamente a arte!


			REFERÊNCIAS


			BARROS, Manoel de. Poesia completa. São Paulo: Leya, 2010.


			BORGES, Jorge Luis. O livro de areia. Companhia das Letras, 2009.


			GALEANO, Eduardo. O direito de sonhar. Disponível em: https://www.revistaprosaversoearte.com/para-que-serve-a-utopia-eduardo-galeano/ Acesso em 02 de abril de 2019.


			GULLAR, Ferreira. Traduzir-se. Disponível em: http://www.jornaldepoesia.jor.br/ferreiragullar.html#traduzir. Acesso em 12 de abril 2019.


			GULLAR, Ferreira. (2010) SESC TV. Documentário: Ferreira Gullar – a necessidade da arte. Youtube, 2010. Vídeo. Disponível em: https://www.youtube.com/watch?v=yRLDFOjxRWc. Acesso em 30 de março de 2019. 


			HEIDEGGER, Martin. Caminhos da linguagem. Tradução Marcia Sá Cavalcante Schuback.  Petrópolis: Vozes; São Paulo: Editora Universitária São Francisco, 2003. 


			HILST, Hilda. Tenta-me de novo.  Disponível em: https://www.culturagenial.com/hilda-hilst-melhores-poemas/ Acesso em 01 de abril de 2019.


			HILST, Hilda. O caderno rosa de Lory Lamby. Editora: São Paulo: Massao Ohno, 1990.  


			PESSOA, Fernando. Alberto Caeiro: poemas completos. São Paulo: Nobel, 2008. 


			LARROSA, Jorge. Tremores: escritos sobre a experiência. 1. ed. 2. reimp. Tradução Cristina Antunes e João Wanderley Geraldi. Belo Horizonte: Autêntica, 2016.


			PAZ, Octavio. O Arco e a Lira. Rio de Janeiro: Nova Fronteira, 1982. 


			ROSA, João Guimarães. Grande sertão:  veredas. 36.ed. Rio de Janeiro, RJ: Editora Nova Aguilar, 1994. 


			ROSA, João Guimarães. A terceira margem do rio. Disponível em: https://www.culturagenial.com/a-terceira-margem-do-rio-de-guimaraes-rosa/ Acesso em 10 de abril de 2019.


			REZENDE, Maria Valéria. O vôo da guará vermelha. Rio de Janeiro: Alfaguara, 2014.


			





Arte e estética na Educação


			No inverno de 2017 nascia na Furb – Universidade Regional de Blumenau – o Grupo de Pesquisa (GP)“Arte e Estética na Educação”, da linha de pesquisa Linguagens, Arte e Educação do Programa de Pós-Graduação em Educação. Junto com ele, despontava o desejo de oportunizar um espaço de estudo e pesquisa para os estudantes e professores de pós-graduação e graduação da Furb, e contribuir epistemologicamente para as áreas de educação, arte e estética. 


			Nesse sentido, o GP pensou cuidadosamente a articulação com professores e estudantes do Mestrado e Doutorado em Educação e professores das graduações em Arte na universidade: Artes Visuais, Música, Teatro e Dança. Nessa relação, no percurso de um ano e meio diversas pesquisas e atividades interinstitucionais foram sendo tecidas e articuladas ao ponto do desejo de elaboração desta obra. 


			A presente obra apresenta textos resultantes das pesquisas dos integrantes deste grupo: Carla Carvalho, Marco Aurelio da Cruz Souza, Melita Bona, Rozenei Maria Wilvert Cabral, Ivana Vitória Deeke Fuhrmann, Leomar Peruzzo, Pedro Gottardi, Stefanie Müller, Roberta Prado Guimarães, Rodrigo de Andrade, Renan Homburg Amarante, Rosana Clarice Coelho Wenderlich, Maioí Cristina Werner Bacca, Mariana Lopes Junqueira, Keity Naira Girardi, Matheus Bellini da Silva.


			Além dos pesquisadores do grupo temos convidados nacionais: Thiago Silva de Amorim Jesus da Universidade Federal de Pelotas (UFPEL), Mônica Zewe Uriarte e Ana Carolina Zedradec da Universidade do Vale do Itajaí (Univali) e Silvia Sell Duarte Pillotto e Carla Clauber da Silva da Universidade da Região de Joinville (Univille), e os pesquisadores que partilharam uma escrita coletiva por meio de uma rede social organizada por Giselle Guilhon:  Flavia Meireles, Gleison Ferreira, Maria Cristina Bonnetti, Mapi Cravo (Maria Aparecida Silveira), Neila Baldi, Rosângela Colares, Rousejanny Ferreira, Valéria Vicente advindos de diversas universidades brasileiras.  Ainda, convidados internacionais: Elisabete Monteiro, da Universidade de Lisboa, Faculdade de Motricidade Humana  (Portugal), e Pegge Vissicaro,  da Universidade do Arizona (EUA).


			As principais áreas tratadas são a cultura e a arte, e tem como foco a educação formal e não formal e suas possibilidades de mediação cultural com vistas à educação estética. São para estes lugares que os nossos olhares se debruçam. Os diversos espaços educativos em arte ganham protagonismo: escolas, universidades, bibliotecas, museus, espetáculos e galerias de arte. Podemos, dessa forma, desenhar uma epistemologia que passa a auxiliar na compreensão dos percursos e ações subjacentes aos processos de criação e fruição em arte como fator de desenvolvimento humano. Com isso analisar o processo de mediação cultural em espaços formais e não formais de educação, identificando as relações estabelecidas com a formação estética, artística e política, discutindo como esses espaços lidam com a cultura e a arte.


			O livro é dividido em três conjuntos de textos nos quais se articulam aspectos teóricos que perpassam nossos estudos, e que na voz dos autores destes textos nos possibilitam  relações com a arte e o ensino da arte; textos que dialogam com processos poéticos da arte e, artigos que se articulam à educação em diversos contextos. 


			Ainda, ao final do livro incluímos uma seção especial, com uma entrevista exclusiva com a musicista e professora Noemi Kellermann. Entrecortam estes textos imagens do artista Pedro Gottardi, que é professor e pesquisador do GP, e compreendemos sua obra como outros textos, outras possibilidades de leitura. 


			Esperamos que o interrelacionamento dos conhecimentos oriundos dos textos das áreas da Educação, Arte e Cultura possam contribuir na construção de reflexões acerca da mediação cultural, em especial ressaltando a relevância de estudos que articulem espaços formais e não formais em educação. Ainda, desejamos que as reflexões acerca dos processos de mediação cultural com vistas à formação estética, artística e política, possam contribuir para o desenvolvimento de metodologias e materiais que potencializem ações educativas em arte para espaços formais e não formais de educação.


			Agradecemos com carinho o empenho de cada integrante do GP que pensou cuidadosamente esta obra. Passamos pelo grupo cada título e texto, cada convite realizado, para que o livro ficasse com o perfil entre linguagens da arte característico do grupo. Agradecemos imensamente à professora doutora Adair de Aguiar Neitzel, que aceitou nosso convite para escrever o prefácio deste livro. Agradecemos também a Pedro Gottardi, por ceder suas obras e conosco escolher de seu acervo o que entraria no livro. Por fim, agradecemos a cada autor que acreditou no projeto e nele se envolveu, escreveu e participou dessa obra.


			Nossa gratidão!


			Carla Carvalho e Marco Aurelio da Cruz Souza
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			PENSAMENTOS QUE
SUSTENTAM, MOBILIZAM


			Convidei o pensamento para dançar...1


			Elisabete Monteiro


			Inquietações de “uma” dança


			...perguntar bem é a única maneira de começar a encontrar respostas. (NÓVOA, 2016, p.19)


			Escrever um artigo, criar uma coreografia, iniciar uma investigação é, por vezes, alvo de muita hesitação, bastante dúvida, alguma ansiedade até, pelo manancial das infinitas possibilidades, as quais são, por outro lado, a causa de todo o seu fascínio.


			Sabemos o que queremos “dizer”, mas o percurso em si, o atalho, a via principal, as eventuais “paragens”, os desvios, o imprevisível do acaso, dos encontros e desencontros implicam um permanente alerta ou mesmo mudança no trajeto encetado. Mas como fazê-lo de forma apelativa, motivadora, representativa? Ou seja, como e em quê contribuir, se possível, para acrescentar algo ao “estado da arte”? Se repararmos, o que foi evocado logo no início, uma comparação entre escrever um artigo, criar uma coreografia, ou fazer uma investigação, suscita talvez certa estranheza pela (ilusória) falta de relação entre si. Mas, provavelmente, desde logo pelo título algo “desfocado”, enigmático e de aparente sentido único. Assim, desde logo foi alvo de várias versões. Se a relação entre teoria e prática no âmbito da dança é assaz pertinente, mais relevante torna-se quando nos interessa a investigação em dança e seu impacto para a formação no quotidiano pedagógico-artístico dos “atores” envolvidos. Por isso convidámos para dançar, como um dueto entre teoria e prática, mas, por outro lado, também pretendíamos que a dança fosse desafiada pelo próprio pensamento. “Que não, seria a prática a iniciar!”, gritou a dança surgindo logo em contraponto a essa ideia. Mas logo a seguir os ânimos acalmaram ao relembrarmos que se pretendia um dueto em estreita colaboração. Então, e indo ao encontro de uma certa curiosidade inicial que queríamos suscitar, aconteceu o presente título, que traduz exatamente o que nos propomos: que nos acompanhem e participem neste desafio extensível a todos, porque o pensamento é convidado a dançar, como também a dança a pensar (não é sempre?).


			A pergunta, a curiosidade, a procura, a escuta fazem avançar o pensamento e geram novo conhecimento, despoletando mais questionamento. Que inquietações, que “dúvidas, questões e ansiedades” pairam neste dueto a que nos propomos? Equacionemos algumas dessas inquietações em forma de pergunta, confessando, porém, que nos move mais a contínua procura do que o alcançar de respostas.


			Então, a reflexão aqui iniciada é desde já um convite para integrar esta dança, quiçá desejando que possa suscitar o vosso interesse ao servir como eventuais pistas para futuras investigações, para futuro pensamento. Iniciamos, assim, em forma de listagem, sem qualquer ordenação que não apenas a passagem de um âmbito mais geral para um mais específico, do campo artístico à dança (uma das suas linguagens), até a algumas das suas funções, com especial destaque para o ensino-aprendizagem da dança. E as questões suscitadas são:


			

					Que relação entre a pesquisa artística e a pesquisa académica? Que margens, limites, contiguidades ou sobreposições existem? Não será a procura a essa resposta ou as inquietações que provoca um potencial fator de descoberta?



					Possui a pesquisa artística um padrão metodológico próprio? Como resistir à verificação e à replicação, uma das principais críticas que amiúde lhe são apontadas? Mas será necessária essa justificação? Que especificidades se lhe reconhecem?



					Será possível uma convergência entre pesquisa artística e a chamada pesquisa ou investigação educacional? Serão, irredutivelmente, dois mundos habitados, segregados entre si pelas especificidades do que poderíamos designar, do saber fazer artístico e do saber fazer formativo? Serão assim duas linhas de investigação paralelas ou que se podem (e devem?) intersetar?



			


			Se pensarmos no âmbito específico da dança, outras inquietações poderão ainda suscitar o interesse empenhado da investigação, da pesquisa académica, como:


			

					Qual o papel para o corpo na dança? É dança, corpo? Quais as repercussões nas singularidades que evoca? Qual o impacto na criação, na interpretação, na fruição?



					Como é a natureza do pensamento durante o processo criativo em dança? Como é realizada a tomada de decisão no contexto da criação coreográfica? E o que acontece em nível da improvisação? Qual o papel das outras formas de expressão artística na composição coreográfica?



					Como o aluno aprende dança? Como podemos contribuir para uma aprendizagem efetiva? E que significado adquire no contexto da técnica de dança? Qual o papel da observação, da reflexão, da escrita, da imagética, por exemplo, na aprendizagem da dança?



					Que lugar para a criatividade em contexto técnico? Qual o seu significado?



			


			Essas e muitas outras questões indiciam algumas das nossas inquietações, resultado não só das leituras e orientações científicas realizadas em contexto académico (doutoramentos), como também da nossa experiência no âmbito do ensino-aprendizagem da técnica de dança contemporânea, da dança criativa e da composição coreográfica, na licenciatura de Dança no ensino superior universitário.


			Teorizar versus praticar – quem dá o primeiro passo?


			Fazer também é pensar, ainda que seja uma forma excepcional de pensamento. (Borgdorff, 2017, p. 318)


			Refletindo sobre o conflito teoria-prática na pesquisa artística, Henk Borgdorff (2017, p. 316) apresenta o que designa como “quatro perspetivas típicas-ideais de relação”, (que não mutuamente exclusivas), e que nomeia como perspetiva instrumental, interpretativa, performativa e imanente, fundindo as duas últimas – performativa e imanente – no capítulo seguinte do seu livro.


			Assim, a primeira perspetiva destaca a simbiose de um corpo de conhecimentos técnico-profissional ou instrumental específico – ao serviço da prática artística de natureza exploratória ou aplicada – fornecendo a teoria, as ferramentas e os procedimentos de referência. A outra, a perspetiva interpretativa, considerada mais académica, acentua o seu carácter reflexivo contribuindo para a compreensão tanto das práticas como dos produtos artísticos. Sabemos, por outro lado, que o conflito existente entre teoria e prática é ancestral e acentua a distância, que amiúde se lhes reconhece, mas em rigor é inegável uma interação inevitável. Finalmente, nesse conflito entre teoria e prática, destaca-se a perspetiva imanente a qual sublinha que “Todas as práticas incorporam conceitos, teorias e entendimentos” (Borgdorff, 2017, p. 318) e que pensamos ser de extrema relevância destacar, mas que por vezes parece ficar devotado ao esquecimento, provocando, em última instância, a incompreensão da dança no meio académico, em estudos superiores.


			Em uma breve retrospetiva, relembramos que, no início, a investigação foi considerada como uma atividade neutra, desligada da sociedade e sem ter qualquer influência ou ligação, tanto nos processos como nos resultados obtidos, situação que a partir de meados do século passado começou a mudar (Van der vaart; hoven; huigen, 2018). E esse paradigma, inicialmente designado de investigação baseada na prática, facultou distintas perspetivas e abordagens, pelos métodos e instrumentos aplicados, os quais permitiram dar resposta a questões a que a investigação tradicional não acedia de forma plena. Por outro lado, o seu carácter participante facultava essa investigação-ação, tão presentemente disseminada em contexto educativo. Mas foi o campo artístico que dele se foi apoderando e desenvolvendo, essencialmente nas duas últimas décadas. 


			Assim, a investigação baseada na arte permitiu aceder à compreensão de fenómenos que de outra forma não seria possível, como destacam Barone e Eisner (2012, p. 1): “an effort to extend beyond the limiting constraints of discursive communication in order to express meanings that otherwise would be ineffable”. Sublinhe-se que essa questão distancia-se das atividades de pesquisa ou investigação, em que as artes são utilizadas para dar resposta a questões tradicionais no âmbito da investigação (Mcniff, 2008). Mas se os métodos baseados na arte, porque inovadores e criativos, tornam-se extremamente apelativos para o investigador no contexto artístico, facilmente colidem com o pensamento positivista e as convenções (ainda) instituídas no meio académico do que define, ou em que consiste, uma investigação científica. Nesse caso e segundo a academia, com dúbia validade no tipo de conhecimento alcançado, pela ausência de robustez e de objetividade, que vulgarmente lhe apontam, como ilustra Foster (2012, p. 549) quando destaca: “Evaluating the knowledge that is constructed through arts-based methods requires different approaches from those positivistic concepts of validity and reliability.” Porém questões como a criação colaborativa do conhecimento, o papel do corpo e da experiência incorporada são, muitas vezes, um desafio, uma mais-valia ignorada e mesmo rejeitada na dominante cultura ocidental. Assim, o significado atribuído à questão do impacto da investigação, em uma perspetiva tradicional, tende a ser estreita e estrita, até por vezes acusada de pouco reflexiva, das distintas abordagens de criação de conhecimento. Por isso, pensamos que se torna pertinente apresentar outra perspetiva, mais atual e inovadora, que Kelemen e Hamilton (2018) defendem, quanto a três ordens de razões da importância ou impacto da investigação baseada na arte: como mudança no pensamento e na ação como resultado de aplicação em cenários reais; como legado, não só para o futuro conhecimento como para a colaboração em redes, que cada vez mais proliferam; na investigação colaborativa entre investigadores e os profissionais do terreno, nomeadamente os artistas.


			No seu estudo, João Maria Mendes, refletindo sobre o impacto que a investigação nas Artes tem tido no meio académico, destacou: 


			Desde há cerca de duas décadas, novos hábitos universitários relativos à practice-based research e à practice-led research em artes, sobretudo em contexto de trabalhos finais de doutoramento, têm conduzido a novas simbioses entre teoria e prática, entre reflexão e criação, entre produção de objectos artísticos e comentário teórico, na construção de peças finais para obtenção do grau (Mendes, 2015, p. 10). 


			Ainda sobre essa tensão teoria-prática, Sónia Vasconcelos, refletindo no âmbito das Artes Visuais e no contexto da formação de professores, refere: “Separar. Segregar. Dividir. Afastar. De um lado a poética, a criação, o discurso artístico e pessoal; de outro, a análise de concepções e sistemas de ensino, a seleção de conteúdos e modos de ensinar e de aprender” (Vasconcelos, 2015, p. 3.468). Destaca assim a autora que essa perspetiva – sem lhe retirar a importância que tem – contribui, por outro lado, para uma situação de “distinção e hierarquia entre arte e ensino” (Vasconcelos, 2015, p. 3.468). Já Pamela Smithbell, anos antes, abordava esse aspeto de forma bem pertinente questionando a diferença entre a investigação na arte, sobre a arte, ou por meio da arte, como também perguntava se a investigação educacional baseada na arte seria um método ou um meio, nas suas palavras “What is the difference between research that uses art, research about art, and research through art? Is arts-based educational research (ABER) a method or medium?” (Smithbell, 2010, p. 1.597). Questões que ilustram a relevância que as investigações baseadas na prática vieram trazer ao mundo das artes. É por isso compreensível que a necessidade de enquadramento conceptual se fizesse sentir, sobre a pesquisa baseada nas artes. Sobre esta questão Leavy (2015, p. ix) dá o seu contributo definindo-a da seguinte forma: “‘Arts-based research’ a cross-disciplinary set of methodological tools”. Mas, se a investigação baseada nas artes (‘arts based research’) caminha para um reconhecimento que começa a dar os seus passos, também outra perspetiva se constata, a designada “arts led research”. A questão coloca-se, assim, entre a investigação basear-se na prática (“based”), ou conduzir à produção de novos conhecimentos sobre essa mesma prática (“led”). Mas uma questão permanece: como superar “a triangulação entre criação artística, reflexão filosófica e investigação científica?” (Mendes, 2015, p. 13).


			E o mais interessante prende-se ainda com o facto de a designada “arts based research” não ter tido origem no seio das artes, mas dela se ter ido apoderando e desenvolvendo, como já anteriormente referimos.


			Mas qual então o papel do artista na investigação académica? Poderíamos talvez referir que diferentes formas de imaginar, de compreender, mesmo de ver e colocar dúvidas, poderá contribuir para um melhor e mais sólido questionamento e, consequentemente, para um avanço no pensamento das práticas e sobre as práticas. Mas quando estamos no contexto da Arte, além do seu impacto intrínseco, cada vez mais marcante, ganha destaque outra das suas perspetivas. Referimo-nos ao seu impacto instrumental, agora em contexto educativo e como ferramenta para outras aprendizagens. Exemplo do que afirmámos é o que consta no Currículo Australiano, quando explicitamente declaram: “The Arts have a special relationship with learning, in that the Arts can be learned and can be used as a tool by which to learn about something else” (Acara, 2010, p. 3). Outra questão que esse mesmo documento destaca é o pensamento criativo e crítico, considerado este uma das sete capacidades gerais na área da aprendizagem. Recordemos que o “Partnership for 21st Century Skills” definiu, como competências de aprendizagem e inovação, além do pensamento crítico, a comunicação, a cooperação e a própria criatividade, sobre a qual mais tarde nos deteremos.


			Outro conceito que o currículo australiano destaca é o de literacia artística promovendo uma compreensão global – e que apela à necessidade de investigar a Arte, de forma sistemática quanto às variáveis e variantes implicadas – sem fragmentação, o que também permite ganhar voz no meio académico. Pensamos poder afirmar que a contaminação entre áreas do conhecimento parece ter sido determinante para incentivar as atividades de investigação na perspetiva instrumental, em contexto académico. 


			Nesse momento, proliferam as reflexões de carácter instrumental, mas pensamos que urge superarem a abordagem empírica que as caracteriza, sem dúvida com elevado interesse por ser a experiência a fonte principal do conhecimento, mas não basta. Nesse sentido, tivemos o privilégio de realizar uma orientação de doutoramento na especialidade de Dança, da qual mais tarde uma parte transformou-se em livro (Leandro; monteiro; melo, 2018). Esse livro contém implicitamente dois testemunhos ou declarações: 1) ser possível realizar uma investigação (quase-experimental) no âmbito da dança com validade ecológica; 2) defender o seu caracter instrumental como um dos lados “da moeda dança”, tendo na outra face o seu valor intrínseco. Nesse caso particular, trabalharam-se conteúdos de Português, Matemática e de Estudo do Meio, por meio, mas também sobre conceitos de dança. Pensamos poder afirmar que se realizou uma investigação que, sendo por meio da dança (“through”) tentou sensibilizar para a importância das outras abordagens no âmbito da aprendizagem em dança e sobre a dança “in and about” (Overby; bradley, 2007, p. v).


			Declaramos, então, aqui ser a aprendizagem da dança como forma de expressão artística um campo de investigação por direito, e nesse caso a investigação em contexto educativo, que se revela de pertinente interesse. E, sobre esse assunto, as autoras citadas declaram a importância da investigação, destacando a adoção de diferentes estratégias por parte do professor, por modelação ou por resolução de problemas, mediante a técnica de dança em causa:


			Research in dance teaching behavior provides information that enables teachers to analyse, assess, and improve their teaching. Most ballet and jazz teachers work from a “teach as you were taught” perspective by modeling the dance form and providing corrective feedback to the learner. Modern and creative dance teachers teach more from a problem-solving approach. (Overby; bradley 2007, p. 36).


			E essa questão indicia uma certa tendência que atualmente se observa: a de colocar a ênfase na investigação de como o aluno aprende, de como isso se reflete na forma como o professor ensina e, consequentemente, de como é adequado aos seus alunos.


			No campo da investigação educativa, destaca-se ainda a investigação-ação, a qual vincula esse diálogo entre investigação e prática, e os diferentes olhares que permitem, distinguindo-se os conceitos de “reflexão na acção, reflexão sobre a acção e reflexão sobre a reflexão na acção” (Coutinho et al., 2009, p. 358), metodologia que no campo das ciências da educação se tem disseminado, como que atribuído o papel de investigador aos professores. Não sendo consensual, insere-se, contudo, no âmbito da investigação qualitativa, de modalidade técnica, prática ou crítica, e que na sua história tem vários modelos de atuação, os quais, no seu conjunto, contribuíram para o seu desenvolvimento como destacam Coutinho et al. (2009).


			No âmbito da investigação qualitativa, temos ainda a considerar o método de estudos de caso, o qual permite lidar com a especificidade contextual em estudo, em ambiente natural, com validade ecológica, mas sem controlo das múltiplas variáveis em presença. Existem vários tipos de estudo de caso: do etnográfico, ao avaliativo, mas também o educacional, que visa à compreensão da ação educativa com produção de documentação reflexiva, até ao estudo de caso, designado de investigação-ação, com o objetivo de compreender, analisar, avaliar e aferir o fenómeno estudado. Quanto à natureza dos estudos de caso, exploratória, explanatória ou descritiva (LIN, 2009, p. 99), podem ainda ser únicos ou múltiplos. Como que “aclamados”, ou pelo menos aceites em contexto educativo e pedagógico-artístico, lutam pela aceitação da vertente mais positivista da investigação, devido ao entendimento negativo que atribuem às investigações qualitativas, que anteriormente já tivemos ocasião de referir.


			Para concluir essa breve reflexão, pretendíamos ainda destacar a denominada “a/r/tography”, uma metodologia de investigação baseada na prática que permite estudar o fenómeno educativo por meios artísticos e estéticos, destacando as práticas percetivas e a exploração da experiência de forma global. Sobre essa problemática, Irwing (2004, p. 35-36) afirma: “[...] a/r/tography is about each of us living a life of deep meaning enhanced through perceptual practices that reveal what was once hidden, create what has never been known, and imagine what we hope to achieve”, sendo assim uma prática de investigação que combina a escrita de vida com a própria experiência de vida, confiando na incerteza, razão pela qual lhe confere um sentido dinâmico.


			Ainda no seio dessa metodologia, surgem novas questões que vão dirigir as práticas artísticas, envolvendo artistas(a), investigadores(r) e professores (r). Questões como:


			What are the qualities of thought and process within art education? What terminates at the end of a qualitative whole? Perhaps it is an art form that expresses something by virtue of the way in which those qualities have been created and organized in our thoughts, processes, and art classrooms (Irwing, 2004, p. 81). 


			É, pois, uma metodologia da investigação baseada na prática no contexto das artes e da educação que evidencia a mudança, a reflexividade e a instabilidade, como também defende Irwin (2013, p. 199).


			O que acabámos de referir justifica a nossa opção pelos conceitos de teorizar e praticar, no presente subtítulo, em vez de teoria e prática, porque os transforma e transporta de conceitos estáveis e abstratos para espaços de mudança e de reflexão, em contínuo movimento. Como ilustra a autora:


			Becoming a/r/tography may be witnessed by what an art education practice set in motion does: it is always in a state of becoming-intensity, becoming-event and becoming-movement […] because becoming is an emergent immersive process that exists in the liminal multiple lines of flight and multiple encounters that encourage experimentation and improvisation (Irwing, 2013, p. 356). 


			Que desafios coloca, então, a investigação à aprendizagem no contexto artístico-pedagógico?


			Memória, esquecimento e outros et ceteras ou... O que fica do que resta?


			O que poderia ser mais difícil de conhecer do que conhecer o modo como conhecemos? (Damásio, 2000, p. 18). 


			Implícito a esse subtítulo está o conceito de aprendizagem, com tudo o que com ele se relaciona, nomeadamente o ensino. E sobre este, especificidades existem, mas também aspetos comuns quando refletimos no processo ensino-aprendizagem, quer em geral, em qualquer área, mas também a nível da dança em particular, ou de outra área artística, mas colocando a dança, essa especificidade do corpo. Sobre esse aspeto, mais à frente teremos oportunidade de refletir um pouco mais.


			Sobre a questão de Fernando Becker (2017, p. 23) “E se a criança não aprende?”, várias explicações podem ser dadas, mas pensamos que, de certa forma, essa pergunta acentua uma eventual crítica à falta de conhecimento e de compreensão das capacidades e competências de aprendizagem dos alunos, dando, por outro lado, especial ênfase para o processo de desenvolvimento cognitivo. 


			Sabemos que o papel da reflexão na educação tem raízes ancestrais, como refere Procee (2006, p. 240), que destaca serem duas as escolas filosóficas mais influentes: a escola pragmática de John Dewey e a chamada escola de Frankfurt da teoria crítica.


			Parece ser um dado adquirido que o pensamento crítico sublinha o papel determinante do professor como impulsionador da aprendizagem, e facilitador para a autonomia do aluno, ilustrada por exemplo na seguinte afirmação: “In critical thinking, the role of the teacher is to provide a stimulus for learning, to support the learner in the process and assist the learner in extracting the maximum benefit from what occurs” (Boud; keogh; walker, 2005, p. 36), perspetiva que também encontramos mais tarde, por exemplo, em Rimmer (2017). 


			Autores como Leijen, Lam, Wildschut e Robert-Jan (2009) debruçaram-se sobre o pensamento reflexivo e seu impacto na aprendizagem, e destacaram cinco tipos de reflexão, os quais passamos a apresentar de forma sucinta:


			(1) how they apply concepts and principles related to dance disciplines in their dance practice; (2) how they apply concepts and principles derived from awareness of oneself and one’s bodily possibilities in their dance practice; (3) what new concepts and principles related to dance discipline they have developed based on their dance practice; (4) what new concepts and principles related to themselves they have developed based on their dance practice. […] (5) students are encouraged to elaborate on their development over a period of time, point out what needs further attention during a following period, and plan activities for enhancement (Leijen et al., 2009, p. 315-316).


			Pode-se assim testemunhar que os quatro primeiros itens identificam-se com uma visão holística da teoria e da prática, centrando-se, o quinto item e de forma pragmática, na reflexão do próprio conceito de “reflexão”. A questão que os autores supracitados definiram para esta investigação prendeu-se com a perceção dos professores quanto às dificuldades reflexivas encontradas pelos estudantes nas aulas de dança. Equacionaram-nas da seguinte forma: “What kinds of difficulties do students encounter while carrying out reflection activities in practical dance classes according to dance teachers? (Leijen et al., 2009, p. 318). Ainda relacionado com esse aspeto, prende-se o que destaca Selkrig (2018, p. 9) na relação entre criatividade e cognição quando afirma: “The links between creativity and cognition is inherent in much of the literature about creativity.” 


			Mas se pensarmos na relação entre a criatividade e as teorias de aprendizagem, Plucker, Berghetto e Dow (2004, p. 84) destacam o construtivismo como a sobreposição entre a criatividade e a Psicologia Educacional, referindo: “Constructivist approaches to learning and teaching stress the role of knowledge creation as opposed to knowledge transmission.” Portanto, a diferença aqui vinculada entre produção e reprodução do conhecimento é enfatizada, destacando o papel da interpretação, e não da mera cópia, que Kegan (2009, p. 44) também sublinha quando afirmou: “Constructivism recognizes that reality does not happen preformed and waiting for us merely to copy a picture of it. Our perceiving is simultaneously an act of conceiving, of interpreting”, sublinhando, assim, o papel fundamental da percepção como atividade cognoscitiva.


			Existem diversas teorias de aprendizagem as quais evidenciam, nomeadamente, a perspetiva que têm da natureza do conhecimento e do que é importante na aprendizagem, e que, mediante a teoria de referência foram tentando dar resposta. As teorias de aprendizagem têm sido aliadas às teorias psicológicas e, por isso, da teoria behaviorista ou comportamentalista à teoria social, organizacional, passando pela cognitivista até à construtivista, tem sido todo um caminho para dar o seu contributo a essa problemática. Um exemplo, uma abordagem construtivista para aprender e ensinar enfatiza, antes de mais, o papel da criação do conhecimento em oposição à transmissão desse mesmo conhecimento.


			Na sua teoria social da aprendizagem, Etienne Wenger (2009) define alguns dos aspetos mais relevantes, no contexto do ensino-aprendizagem nomeadamente: que todos somos seres sociais, sendo um dos aspetos primordiais da aprendizagem; que o conhecimento é uma questão de competência na área em análise; que o conhecimento implica um empenhamento ativo; que a nossa capacidade de experimentar e o nosso envolvimento significativo com o mundo é, em última análise, o que a aprendizagem deve produzir. É também interessante destacar o que Plucker, Berghetto e Dow (2004) referem quanto a um certo paralelismo entre o construtivismo social e a própria criatividade, no contributo para o ensino e para a aprendizagem. 


			Que relação, então, há entre a investigação e o processo ensino-aprendizagem da dança como forma de expressão artística? Um dueto possível, em toda a sua plenitude, de forma realmente colaborativa? Amiúde nos deparamos com a seguinte realidade em forma de declaração: “O ensino é comigo, a aprendizagem é com vocês; virem-se” (Becker, 2017, p. 25). E no questionamos: será sintoma de ensinar como o próprio professor foi ensinado (Overby; bradley, 2007) ou ainda pela assumida convicção de um hiato entre ensino e aprendizagem, com papéis bem distintos e não confluentes entre o professor e o aluno? Ou, por outro lado, pretende conferir autonomia ao estudante, porém de forma ilusória, ao não implementar estratégias facilitadoras para a aprendizagem? Enfim, muitas mais hipóteses poderiam ser avançadas; contudo, não nos parece que seja de todo uma forma de incentivar o pensamento, a reflexão, no âmbito das práticas em geral e das práticas de dança em particular.


			Adesola Akinleye e Rose Payne (2016), refletindo sobre o pensamento crítico e de como ainda é vulgar ensinarmos esquecendo as críticas que quando alunos tínhamos, referem “[...] strangely, as teachers in university dance departments today, we have found ourselves sometimes reproducing the same environments for learning, that as students, we had previously rejected” (Akinleye; payne, 2016, p. 144). E porquê? Porque reincidimos no que antes rejeitámos?


			No livro intitulado Criando coreografias na escola: um estudo sobre a com-posição de corpos dançantes, tivemos a oportunidade de colaborar em um capítulo a que demos o título de “Trilho Coreográficos: Caminhos da Criação” (Monteiro, 2018, p. 13), onde destacámos “a importância que os estímulos e a desejável amplificação perceptível do sentir, do aceitar e desfrutar das infindáveis sensações” adquirem, em sintonia, de certa forma com o pensamento de Marshall (2008, p. 57) quando definiu esse aspeto como “sentir os canais da emoção”.
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