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			PREFÁCIO




			Após assumir a responsabilidade de escrever o prefácio da presente obra, dediquei-me, com grata atenção, à leitura dos capítulos que a integram e, durante a realização desse ato, fui sendo transportado, aos poucos, para um espaço de escuta que me aproximava das experiências acadêmicas vividas pelos autores/as. 




			Então, percebi que, de alguma maneira, as experiências, os fazeres e os pensares tratados no livro tinham claras relações com o que vivi, nos lugares por onde transitei, e que as minhas próprias experiências se entrelaçavam aos contextos mencionados nas narrativas dos autores/as, assim como nos processos que deram corpo a suas pesquisas, achados e reflexões.




			Essa leitura partilhada propiciou uma compreensão crítica acerca do trabalho sobre o qual me debrucei – que é fruto do empenho de pesquisadores vinculados à Universidade Federal da Paraíba (UFPB) –, tornando possível o estabelecimento de relações entre essa produção e outros tipos de produção de conhecimento que são desenvolvidos no âmbito das universidades brasileiras, seja porque perpassam as instâncias e os sujeitos que lhes dão vida, seja porque deixam marcas indeléveis por onde circulam, seja ainda porque testemunham as contínuas renovações que emergem no interior desses territórios. 




			Portanto, o empenho da organizadora e dos demais autores/as quanto à publicação da obra se justifica per se, uma vez que torna visíveis aos olhos do tempo tais marcas ou testemunhos. Isoladamente, os textos têm inequívoca importância, mas juntos denotam a vontade de um pensar coletivo sobre temas relevantes das pedagogias artísticas, propiciando uma novidade frutuosa para a área de estudo em questão.




			No livro Poemas dos becos de Goiás e estórias mais, a saudosa Cora Coralina cunhou uma frase lapidar que alude ao argumento do parágrafo anterior. Desde que li uma certa passagem, pela primeira vez, ela se tornou recorrente no meu modo de pensar, possivelmente porque, antes de tudo, é uma frase autoexplicativa, a saber: “Alguém deve rever, escrever e assinar os autos do Passado antes que o Tempo passe tudo a raso”.




			Na plenitude de sua sábia ternura, a escritora goiana vaticinou nesse excerto algo sobre o qual muitos pensadores vêm se debruçando, no correr dos tempos, que diz respeito à relação entre conhecimento e memória, o que implica, no caso da presente coletânea, um tipo de incursão na base da produção de conhecimento em ambientes institucionais.




			Fruto do trabalho cotidiano de pesquisadores envolvidos na lida acadêmica, os textos possuem vasta abrangência, posto que repercutem modos de aprender, fazer, ensinar e pensar artes cênicas em espaços institucionais, e juntos integram um título que enfatiza a peculiaridade dos conteúdos abordados: epistemologias do extremo Leste do Brasil. 




			Trata-se, portanto, de um conhecimento vindo de um dado lugar, talvez longínquo, mas que tem o que dizer, e cujas vozes não se restringem sumamente a histórias regionais. Na verdade, os textos abordam tópicos relevantes da literatura específica em termos mundiais e se propõem a discutir temas bastante atuais. Ademais, a potencialidade do conjunto insinua uma leitura rica em singularidades, tendo em vista o rigor com que os assuntos são abordados, a complexidade das experiências e a organização dos conteúdos por blocos de referência.




			As narrativas de pesquisa situam os contextos e modos de produção do conhecimento, encadeando a argumentação de maneira densa e ao mesmo tempo fluida, convidando, dessa maneira, o leitor/a a acompanhar, em estado de vigilante imaginação, as trajetórias dos pesquisadores/as em suas respectivas subáreas de conhecimento.




			Dessa forma, os textos proporcionam o desvendar de noções que perpassam as reflexões geradas na experiência de cada processo de pesquisa, dando margem a considerações focadas no que vem sendo feito no âmbito do Departamento de Artes Cênicas da Universidade Federal da Paraíba (UFPB), e especificamente nos cursos de licenciatura em Dança e Teatro, assim como no mestrado profissional em Artes. 




			Como salienta Márcia Strazzacappa num dos capítulos da coletânea, “ao se pesquisar arte e educação, a investigação atravessa, necessariamente, o sujeito que a faz”. A assertiva implica outros atravessamentos que poderão se dar possivelmente por meio dos feitos de estudantes, professores e pesquisadores que, porventura, se coloquem naquele(s) mesmo(s) lugar(es) de investigação, como nas ações de partilha que movem os processos de trabalho e unem os sujeitos em prol de algo comum, como na feitura de um livro que talvez tenha sido pensado em um simpósio de pesquisa ou tirado numa reunião departamental.




			Penso que, na perspectiva da história brasileira, o avanço epistemológico nas áreas artísticas – e, sobretudo, no quesito ensino de artes – tem se acentuado pela ação de sujeitos, instâncias acadêmicas, espaços educativos, centros culturais e tecnológicos. Contudo, isso é algo ainda recente na literatura científica nacional, pois sua emergência deu-se por volta dos anos 1980, somente. Com a expansão dos cursos de pós-graduação stricto sensu que se processou a partir da década seguinte, adveio a insurgência da pesquisa em artes, e esse movimento resultou no avanço da teoria, como também em mudanças no modus operandi das investigações, resultando na visibilidade das áreas e em sua incorporação aos órgãos de fomento. 




			Nos momentos seguintes, o ensino de graduação adquiriu um novo perfil especialmente nas Instituições de Ensino Superior (IES) que tinham cursos de pós-graduação, dando vez à prática da pesquisa e aos experimentos artísticos e estético-pedagógicos. Nesse novo patamar, foi natural que se desse a repercussão dos feitos dos pesquisadores nos congressos científicos, nos eventos, nos teatros e nos demais espaços de difusão cultural.




			Nesse cenário, nasceu o programa interinstitucional que oferta o mestrado profissional em Artes em Rede Nacional (Prof-Artes), em várias regiões do país, que tem viabilizado a formação continuada de professores de artes, favorecido o envolvimento entre o ensino superior e a escola básica e incentivado o empoderamento de outros projetos e ações desenvolvidos nas universidades.




			Como membro da equipe que elaborou o projeto pedagógico, em 2012, e a seguir integrante dos quadros do Prof-Artes (Universidade Federal do Maranhão), desde que o programa foi implantado simultaneamente em 11 universidades, pude observar o impacto favorável na comunidade, e não somente no Maranhão. Os relatórios elaborados pelas IES e pelos órgãos de controle e fomento apresentam idêntica impressão, restando aos pesquisadores/as checarem se essa avaliação faz sentido.




			Enfim, num movimento de atravessamento cujos feitos têm que evidenciar o que se produz nesses espaços institucionais de pesquisa, o livro da UFPB chega em boa hora. 




			Vamos à leitura!




			Arão Paranaguá de Santana
Brasília, 30 de setembro de 2020.




			APRESENTAÇÃO




			Esta coletânea tem o intuito de iluminar – no sentido cênico do termo, isto é, colocar um foco de luz – e, assim, deixar em evidência na cena alguns pensamentos, fazeres e pesquisas que vêm sendo gestados e, sobretudo, ações que vêm sendo feitas no extremo Leste do Brasil por artistas, docentes, professoras da rede, pesquisadores/as e mestres/as populares e griôs no Departamento de Artes Cênicas, nos cursos de licenciatura em Dança e em Teatro e no mestrado profissional em Artes em Rede Nacional (Prof-Artes) da Universidade Federal da Paraíba (UFPB). 




			A coletânea é aberta com um capítulo introdutório e uma entrevista com uma mestra griô. Em seguida, temos três capítulos nos quais são apresentados diferentes pontos de vista sobre um evento artístico-acadêmico organizado pelo Departamento de Artes Cênicas da UFPB: as Jornadas em Artes Cênicas, em sua décima edição. Os Capítulos 6, 7 e 8 trazem alguns recortes de dissertações que foram defendidas em 2020 no Prof-Artes. Os dois últimos capítulos são de textos teóricos: um didático, sobre três ícones do teatro ocidental e outro, documental, com uma discussão acerca da atual legislação no tocante a projetos voltados à formação de professores.




			O capítulo de abertura, intitulado “Imersões no Departamento de Artes Cênicas da UFPB”, faz uma explanação sobre o contexto em que se deu a construção da presente obra. Nele, a professora visitante sênior da UFPB e bolsista em produtividade em pesquisa do Conselho Nacional de Desenvolvimento Científico e Tecnológico (CNPq) Márcia Maria Strazzacappa Hernández, organizadora desta coletânea, levanta as questões fundantes para a formação de professores e de professoras no campo da arte, mais especificamente no campo das artes cênicas, como a valorização dos saberes para além das epistemologias vigentes; o reconhecimento de que o/a docente de Artes Cênicas se constitui como tal por meio da fruição de arte, do exercício da prática artística e da própria docência; a compreensão de que a arte constrói conhecimentos; e, por fim, o reconhecimento do poder da narrativa como uma das formas de acessar esses conhecimentos. 




			No segundo capítulo, para fazer jus à perspectiva do Projeto Encontro dos Saberes, temos as palavras de Maria dos Anjos Mendes Gomes, mais conhecida como Mestra Doci, que concedeu uma entrevista a Márcia Strazzacappa em julho de 2020. Essa mestra griô do Vale do Gramame e suas crianças participaram da “X Jornada de Artes Cênicas e I Colóquio de Pesquisa em Artes nas Escolas” com a apresentação dos Tambores do Tempo e na mesa “Pedagogia griô e educação comunitária”, ao lado da griô aprendiz Peinha Teixeira. Na entrevista transcrita e transcriada, Maria dos Anjos Mendes Gomes compartilha sua trajetória pessoal e fala da relevância da arte na formação das crianças que acolhe na Escola Viva Olho do Tempo, uma organização sem fins lucrativos fundada e dirigida por ela. O título é sugestivo e faz um alerta a docentes e artistas: “Passe esse conhecimento adiante!”.




			Ana Valéria Vicente, Carolina Dias Laranjeira e Victor Hugo Neves de Oliveira, artistas da dança e docentes do Departamento de Artes Cênicas da UFPB, tecem um diálogo entre si e trazem reflexões acerca da inserção de conhecimentos tradicionais na universidade visando a uma educação antirracista. Para além de pontuarem as práticas de ensino desenvolvidas por professores e professoras no contexto das salas de aulas tanto na graduação quanto na pós-graduação, no capítulo intitulado “‘É dando que se transforma’: Princípios, questões e conceitos implicados numa jornada de compartilhamentos”, optam por revelar e analisar a configuração política, estética e epistêmica da “X Jornada de Artes Cênicas e I Colóquio de Pesquisa em Artes nas Escolas”, explicitando os conceitos e os procedimentos que colaboraram para a consolidação de uma prática significativa.




			Seguindo a análise desse representativo evento, em “Espaços de (com)partilhamentos artísticos: Outras formas de produzir conhecimentos em arte”, a professora e artista da dança Candice Didonet, coordenadora de graduação do curso de Dança da UFPB, ao lado da artista circense, professora da rede e recém-mestra em Artes Simone de Fátima Alves Mendes, descreve os bastidores da curadoria das apresentações artísticas que ocorrem nas Jornadas de Pesquisas. O capítulo ainda traz depoimentos de artistas, docentes e estudantes que participaram dos referidos espaços como organizadores ou como apresentadores.




			No capítulo “Embaralhamento de lugares: Escola formal versus universidade no ensino das artes cênicas – Reflexões a partir de um relato de experiência”, Líria de Araújo Morais e Sandra Michelle Cruz de Melo, duas mulheres negras – uma docente universitária, artista da dança e orientadora; a outra, professora da rede e mestra recém-titulada pelo Prof-Artes –, apresentam reflexões sobre como o encontro e a visita de lugares e papéis entre estudantes e professores, e/ou entre ambiente escolar formal e ambiente de graduação e pós-graduação, no campo das artes cênicas, podem vir a contribuir na produção de conhecimento e na mudança de perspectiva na formação de estudantes e professores.




			Passamos a apresentar recortes específicos de algumas dissertações da turma de 2018 do Prof-Artes e que foram defendidas em julho de 2020. O mestrado profissional é destinado a professoras e professores de arte efetivos/as na rede pública de ensino. Na presente coletânea, selecionamos três dissertações cujas pesquisas foram desenvolvidas em diferentes níveis da educação básica – educação infantil, ensino fundamental e educação de jovens e adultos (EJA) – e em diferentes contextos regionais da Paraíba, destacando a interiorização dos trabalhos desenvolvidos no programa. 




			A pedagoga e artista circense Simone de Fátima Alves Mendes, ao lado de sua orientadora, a artista da dança Carolina Dias Laranjeira, assina o capítulo “‘Brincadeira só se aprende brincando’: Arte circense na formação (de base e continuada) de professores”. O texto apresenta uma experiência realizada ao longo de 2019, em que atividades circenses colaboraram para a mudança de postura e de paradigma de professoras de um Centro de Referência de Educação Infantil (Crei) situado na periferia da capital da Paraíba. 




			O capítulo seguinte nos conduz para o interior do estado, a 200 quilômetros de distância de João Pessoa, numa escola de ensino fundamental na cidade de Barra de Santa Rosa. Esse foi o lócus da investigação da professora da rede e mestra em Artes Alexsandra Silva Oliveira Buriti, sob orientação do ator e professor Paulo Roberto Vieira de Melo. Ao identificar a violência presente entre as crianças na hora do recreio, a autora propôs uma oficina teatral repleta de atividades com jogos teatrais. Além da oficina, organizou com a turma uma ida ao teatro municipal de Campina Grande (a 72 km do município em que a escola se situa) para assistir a um espetáculo teatral profissional. No capítulo “‘Troco bolinhas de gude por uma conversa’: O diálogo, a escuta e o teatro na escola”, o recorte aqui apresentado revela o quanto essas ações podem ser transformadoras na vida de uma criança. 




			De volta ao litoral, seguimos para o norte de João Pessoa e chegamos ao bairro do Jacaré, na cidade portuária de Cabedelo. Rachel Domingues, professora de Arte e mestra recém-titulada pelo Prof-Artes, ao lado de seu orientador, o pedagogo e educador popular Fernando Antônio Abath Luna Cardoso Cananéa, desvela que a região tem muito mais a oferecer que o famoso pôr do sol ao som do Bolero de Ravel. Em seu texto, evidenciam-se alguns intercruzamentos na construção de saberes: Rachel Domingues realizou um curso de extensão na Escola Viva Olho do Tempo de Mestra Doci para compreender a pedagogia griô que foi, por sua vez, a base de seu trabalho na escola em que atuava e na qual desenvolveu sua pesquisa. O capítulo “‘Quem não é visto não é lembrado’: Arte teatral e a pedagogia griô na construção da identidade cultural – Uma experiência na EJA em Cabedelo-PB”, explica-nos como se deu a construção da identidade cultural, tal qual concebida por Abath, de homens e mulheres do referido bairro, intercruzando o Teatro do Oprimido de Boal e a pedagogia griô, num estudo de caso na EJA. 




			Pela perspectiva de uma universidade pluriepstêmica, isto é, acreditando que os saberes devam ser somados, ampliados e multiplicados sem deixar de lado aqueles acumulados pela humanidade, apresentamos os dois últimos capítulos, um teórico e outro documental. 




			Em “Interpretando a vida no teatro da escola”, o ator e diretor José Amâncio Tonezzi Rodrigues Pereira e a atriz e diretora teatral Paula Alves Barbosa Coelho, docentes do Departamento de Artes Cênicas, compartilham de forma didática o pensamento e a prática do russo Constantin Stanislavski, do alemão Bertolt Brecht e do polonês Jerzy Grotowski, reconhecendo neles as três maiores correntes que ainda hoje se mostram básicas na formação de atores e atrizes no âmbito euro-ocidental.




			Por último, o denso, porém necessário, capítulo referente à discussão acerca do corte das bolsas para a área de artes, por meio de uma reflexão da coordenadora do curso de licenciatura em Teatro, atriz e professora Márcia Chiamulera. A decisão da Coordenação de Aperfeiçoamento de Pessoal de Nível Superior (Capes) ocorreu durante a produção deste livro; logo, trata-se de um tema extremamente atual e revelador do pensamento vigente em relação à educação superior, à educação básica (por atingir diretamente a formação de professores/as) e à pesquisa na área de humanas e de artes. Esses cortes acabaram por materializar a discussão sobre as epistemologias do Sul, abordadas direta e indiretamente ao longo do livro. Essa decisão evidencia, também, a licenciandos e licenciandas, a artistas da cena e a artistas da dança, que optar pela arte e pela educação é optar por viver numa luta diária. Assim, concluímos a coletânea com o capítulo: “E por falar do Sul... a exclusão do teatro e da dança no Pibid de Artes 2020”, conscientes de que esta história deve ficar gravada para que gerações futuras saibam que o Departamento de Artes Cênicas da UFPB não ficou calado. 




			1
IMERSÕES NO DEPARTAMENTO DE ARTES CÊNICAS DA UFPB


			Márcia Maria Strazzacappa Hernández




A narrativa por princípio




			Defendo a posição de que, ao se pesquisar arte e educação, a investigação atravessa, necessariamente, o sujeito que a faz. Isso posto, abro o presente capítulo do livro com uma narrativa pessoal. Ela aponta o quanto sigo tocada e transpassada por questões vividas que ora incitam, ora alimentam minhas reflexões nos entrelugares da arte e da educação. Da mesma forma, o objetivo de narrar um dado acontecimento é que este possa servir de pano de fundo para introduzir o tema da discussão, ciente de que “os humanos pensam em forma de narrativa e não de fatos, números ou equações” (Harari 2019, p. 23). Passemos, então, à narrativa. 




			Chamada a realizar uma conferência sobre o tema “arte” num evento no campo da educação promovido por uma universidade na região Norte do país, compartilhei o trajeto entre o hotel e o auditório da reitoria com uma professora que, assim como eu, era paulista de origem e docente de uma universidade pública da região Sudeste. Senti-me honrada por estar sentada ao seu lado no carro: eu, uma jovem docente na Faculdade de Educação da Unicamp; ela, uma referência na área. Começamos a prosear e, ao saber que era a primeira vez que eu estava naquela cidade, ela se ofereceu para me dar algumas dicas. Minha expectativa era que ela fosse me falar de lugares imperdíveis a visitar, de comidas típicas para provar, de artistas e/ou manifestações locais a conhecer, mas, em vez disso, passou a listar tudo aquilo que eu não deveria fazer: “Não coma salada! Na verdade, de Minas Gerais para cima (e fez um gesto de cortar com a mão), não se deve comer nada cru! Nada! Nunca aceite água mineral se a garrafa já estiver aberta! Não beba sucos, afinal, sabe-se lá com que água ele foi feito!”. E seguiu com sua lista repleta de “não” e “nunca”. Troquei olhares pelo espelho retrovisor com o motorista do carro oficial. Creio que ele captou meu incômodo e percebeu que buscava amparo. Fiquei em estado de choque. As suas palavras, ditas de forma tão categórica, fizeram com que a imagem que eu tinha dela se diluísse como fumaça. Não consegui ouvir mais nada de sua infindável lista de conselhos. Buscava, em vão, compreender[1] sua atitude carregada de preconceitos disfarçados sob o véu de “preocupações com a colega”. Fiquei em silêncio. Na verdade, não sabia o que dizer. Dentro de mim, porém, incorporando minha outra persona, a Dona Clotilde,[2] ficava a indagá-la em pensamento: “Ora, minha senhora, como assim não tomar nada de Minas Gerais para cima?! Eu já bebi de muitas fontes nordestinas! Ou a senhora acha que Paulo Freire era da Mooca e Suassuna do Bixiga?![3] Tenha santa paciência!!”. 






			Já dentro do auditório, sentada na plateia ao lado das demais professoras para assistir à conferência de abertura, não consegui acompanhar a palestra da ilustre convidada. A concentração era a todo momento perturbada pela imagem que ficava se repetindo inúmeras vezes em minha cabeça: o gesto que ela fizera com as mãos dividindo o Brasil ao meio. 




			Sua fala, durante a comunicação, não foi diferente da conversa que tivera comigo no automóvel. O que mudou, no entanto, foi a substituição dos conselhos repletos de “nãos” (Não coma, não beba, não aceite!) por prescrições repletas de “Faça assim, faça assado!”. Não havia diálogo, não havia troca, não havia conhecimento prévio, não havia uma educação dialógica. Havia uma fala verticalizada, de cima para baixo, impositiva, elencando tudo aquilo que as professoras locais deveriam fazer em suas salas de aula para garantir o êxito da educação escolar. Sua incapacidade de olhar para seus espectadores na plateia me incomodou terrivelmente. Ficava a pensar nos inúmeros palestrantes convidados, muitos dos quais oriundos de renomadas universidades situadas em estados de regiões mais ricas do país, que já haviam passado pelo mesmo auditório e feito exatamente a mesma coisa, isto é, falado sem escutar, mostrado sem ver, proferido uma palestra independente do interlocutor. 




			Poderia considerar esse acontecimento um dos Curriculum mortis4 de minha trajetória profissional, isto é,[4] daqueles episódios que, embora negativos, colaboraram para uma mudança de paradigma, de postura, de rumo ou de atitude. Tomei o “cindir o país ao meio” expresso naquele gesto direto, rápido e forte (como profissional da dança, é impossível não ficar a fazer análise dos movimentos das pessoas) e o substituí por um movimento leve, lento e indireto de uma curva formando um círculo. Círculos giram e fazem girar e, ao rodar, passa-se a ocupar o lugar que fora de outrem. Círculos horizontalizam relações e acolhem diferentes pontos de vista. Estar em círculo permite que todas as pessoas se vejam e sejam vistas. Círculos unem. Acredito que a educação deveria ser mais circular e horizontal que linear e vertical.




			Retornei para a Unicamp decidida a não usar mais como referência os artigos da professora em questão, pois, se o que ela escrevia não condizia com sua atitude, seus textos passaram a ser inócuos para mim. Defendo o pensamento de que a ética é um princípio que deve guiar todas as ações, na docência, na pesquisa, na gestão, na orientação, na escrita, na fala, enfim, na vida; considerava inconcebível que alguém que trabalhasse com formação de professores e que pesquisasse educação pudesse ter uma atitude preconceituosa. Então, para ser coerente com esse pensamento, e ciente da postura da autora, não poderia mais usar seus textos. Essa decisão teve um preço. Passei a ficar mais atenta a minhas próprias ações e reações. Passei a ser mais crítica comigo mesma como docente, pesquisadora, artista, gestora, mãe, esposa, amiga, mulher, enfim, como pessoa. 




			***




			É a partir da narrativa desse acontecimento que introduzo o conceito de Epistemologias do Sul, concebido pelo pensador português Boaventura Sousa Santos (2010). Segundo o autor, o colonialismo, o capitalismo e o patriarcado formam a tríade de poderes que delineou, nos dois últimos séculos, a racionalidade imperante incluindo a dominação epistemológica. Às vezes, essa dominação está muito mais perto do que pensamos, está sendo produzida pelo colega de trabalho, pelo vizinho de sala ou por nós próprios, ao respondermos à lógica de reproduzir práticas tais quais foram aprendidas, apreendidas e naturalizadas. Daí a necessidade de vigilância e autocrítica constantes.




			Pensar no Sul como metáfora e lançar mão das epistemologias propostas por Santos nos ajudam a colocar em relevo aquilo que já sabemos: O Sul é múltiplo! Basta delimitar uma região do país (como na narrativa acima), um estado, uma metrópole e, a partir dessas segmentações geográficas, identificar aquilo que se intitula como minorias (que são enormes!). Também se podem tomar uma formação de base, um campo de atuação, uma profissão; ou, igualmente, uma instituição, uma escola, um projeto social. 




			Independentemente do recorte que se faça, rapidamente é possível identificar pessoas que estão ao Sul. “O conceito de Sul não aponta exclusivamente a uma geografia” (Santos, Araújo e Baumgarten 2016). Trata-se de um lugar metafórico que é ocupado por algumas pessoas não por opção, mas por falta de opção e de oportunidades, porque aí foram colocadas. Pessoas que foram (ou são) caladas, silenciadas, apagadas, invisibilizadas, diminuídas, desprezadas e/ou subalternizadas. 




			A expressão Epistemologias do Sul é uma metáfora do sofrimento, da exclusão e do silenciamento de povos e culturas que, ao longo da História, foram dominados pelo capitalismo e colonialismo. Colonialismo, que imprimiu uma dinâmica histórica de dominação política e cultural submetendo à sua visão etnocêntrica o conhecimento do mundo, o sentido da vida e das práticas sociais. (Gomes 2012, p. 40)




			Especificamente no tocante à arte e à educação, temos ao Sul os/as agentes da cultura popular; a produção artística de mulheres; a produção artística de negros e de negras; os saberes dos/as mestres/as griôs; a produção cultural dos povos indígenas; os conhecimentos ancestrais; a arte circense; os projetos artísticos dentro da educação; a produção artístico-intelectual fora do eixo Rio de Janeiro-São Paulo; a arte dentro da universidade; dentre outros/as. De fato, são muitos os “suis”. 




			Fui apresentada ao conceito desse autor por intermédio da professora Carla Ávila, docente do curso de Teatro da Universidade Federal do Mato Grosso do Sul, então doutoranda do Laboratório de Estudos sobre Arte, Corpo e Educação (Laborarte),[5] que pesquisava as licenciaturas dos povos indígenas da fronteira entre o Brasil e o Paraguai. Ao optar pelas Epistemologias do Sul, sua tese buscava revalorizar as identidades e as culturas que foram propositalmente ignoradas ou, como ela própria afirma, buscava recuperar “as perdas geradas pelo epistemicídio que obliterou as diferenças culturais, reduziu e aniquilou as múltiplas experiências sociais, violentou, destruiu, suprimiu saberes, cosmologias, formas de vida e organização social” (Ávila 2020, p. 94).




			De lá para cá, ou seja, do silêncio provocado pelo vivido com a docente paulista na região Norte do Brasil, passando pelas vozes dos povos indígenas na fronteira do Mato Grosso do Sul, a Oeste do país, segui minhas imersões poéticas,[6] traçando a Rosa dos Ventos e carregando comigo muitos causos e contos.[7] Câmara Cascudo (2006) me ensinou o quanto os contos populares são fontes poderosas da memória e da imaginação de um povo e podem revelar informações históricas, sociais e etnográficas de sociedades. Com Walter Benjamin (1986), por sua vez, aprendi sobre a importância de transmitir a experiência por meio da palavra e sobre o relevante papel do narrador. A indiana Gayatri Spivak (2010) me ajudou a questionar o lugar de fala que tem sido historicamente reservado às mulheres. Assim, carrego igualmente muitas histórias, tanto vividas quanto ouvidas, de diferentes pessoas, em diversos locais e contextos. São histórias que passei a valorizar, sobretudo ao estar ciente de que a história que se estuda nas escolas, e tida por oficial, se refere a um ponto de vista: o dos vencedores. 




			[image:  ]




			Navegação, Mapa 1633. Foto: Cássia Strazzacappa, Campinas, julho de 2020.




			Seguindo a Rosa dos Ventos a caminho do extremo Leste




			Encontro-me atualmente em outro espaço geográfico, pronta para ouvir e coletar mais histórias. Encontro-me na condição de professora visitante sênior do Departamento de Artes Cênicas da Universidade Federal da Paraíba (UFPB) para atuar no mestrado profissional em Artes em Rede Nacional (Prof-Artes).[8] Encontro-me novamente num “entrelugar”, que sempre foi tão caro a mim e às demais docentes do Laboratório de Estudos sobre Arte, Corpo e Educação (Laborarte): entre a dança e o teatro; entre a arte e a docência; entre a escola de educação básica e a universidade.




			Mudei-me para João Pessoa, na Paraíba, no Nordeste do Brasil. Nessa cidade que me acolheu, conheci a Ponta dos Seixas, o ponto mais ao Leste das Américas, e passei a frequentar a orla de Cabo Branco. Todas as manhãs, era testemunha assídua do nascer do Sol na linha do horizonte. Enquanto grande parte do país ainda dorme, pensava, em João Pessoa o dia já começou. O que essa luminosidade nos revela?




			Muitas foram as iluminações nordestinas em minha trajetória acadêmica. Além de Paulo Freire e Ariano Suassuna (citados anteriormente pela Dona Clotilde), dialoguei com a grande defensora do ensino de arte na educação básica Ana Mae Barbosa, primeiramente lendo seus textos, ouvindo suas palestras, depois participando de eventos e na arguição na banca de livre-docência. Também bebi de Maura Penna e Inaicyra Falcão, mesmo sem ter sido aluna delas. Tive a honra de ter tido Antônio Carlos Nóbrega e Eusébio Lobo como professores na graduação. Seja pela palavra escrita ou falada, seja pelo corpo em movimento, foram muitos os aprendizados.




			Vale ressaltar que, em meados da década de 1980, a formação universitária das primeiras turmas de graduação do Instituto de Artes da Unicamp proporcionou uma aproximação com artistas reconhecidos nacionalmente e com mestres e mestras populares. A instituição chegou a criar uma carreira específica para poder acolher os/as artistas de dança, teatro, música ou artes visuais que não possuíam curso superior para que pudessem atuar como docentes nos cursos de graduação: o Magistério Artístico (MA).[9] Àquela época, antes mesmo de se pensar no Encontro dos Saberes, tal qual apresentado por José Jorge de Carvalho como “uma proposta de inclusão de Mestres e Mestras dos saberes tradicionais na docência universitária brasileira” (Carvalho 2019, p. 83), o Instituto de Artes da Unicamp já proporcionava ao corpo discente (e docente) o contato, a vivência e o aprendizado com artistas não diplomados e com os saberes de mestres e mestras populares. 




			Sabemos que a implantação das universidades brasileiras seguiu o modelo europeu, como bem nos explica Carvalho (2019, p. 84) no mesmo capítulo: 




			A condição de criação mesma das nossas universidades foi colonizada. Nossa elite branca trouxe uma elite acadêmica europeia branca para fundar uma universidade estritamente nos moldes das universidades ocidentais modernas. O modelo institucional foi o humboldtiano, com a separação entre as faculdades e os institutos de pesquisa, obedecendo à mesma divisão de saberes da matriz europeia e inscrevendo nossa academia como uma variante da chamada civilização ocidental.




			Documentos comprovam que esse pensamento era vigente; no entanto, especificamente no tocante à Unicamp, parece exagerada a afirmação de que a “Unicamp não estabeleceu nenhuma relação com os saberes de origem africana” (ibid.; grifo meu), mesmo sendo implantada numa “região com uma enorme tradição escravista” (ibid.). Usar categoricamente a palavra “nenhuma” soa exagerado. Digo tanto pela experiência pessoal quanto por ter entrado em contato com uma compilação de discursos e de documentos produzidos pelo ex-reitor da Universidade de Brasília e fundador da Unicamp, professor Zeferino Vaz, na obra Zeferino Vaz, ideia de universidade, organizada por Elisabete Pereira e Neire Martins. Não vou adensar essa discussão. Quem se interessar pelo assunto, sugiro a leitura da referida compilação para além do texto de Castilho (2008) citado por Carvalho. Porém, acredito ser relevante deixar aqui o testemunho do vivido na condição de ex-aluna da primeira turma do curso de dança, ou seja, ao ter sido estudante de uma graduação iniciante, que foi criada em 1985, quando a Unicamp ainda não tinha completado 20 anos de existência (uma história ainda a ser escrita). Àquela época, convivemos literalmente lado a lado em sala de aula, docentes, pesquisadores, estudantes, artistas e mestres populares. Logo, se nos primórdios da Universidade de Campinas eram restritas as relações com os saberes de origem africana, quase duas décadas depois, essa realidade já era outra, pelo menos no Instituto de Artes. 




			Foi por meio dos movimentos de Raquel Trindade[10] que aprendemos a dança dos orixás; a ginga da capoeira, para quem era da graduação em Dança, foi com o saudoso Mestre Antônio,[11] e, para estudantes de Teatro, com o Jahça.[12] Técnicas circenses foram ministradas por Monteiro, um pernambucano de família tradicional circense. Dançamos muitas vezes acompanhadas pelo som de estudantes do curso de Música Popular que se mesclavam com violeiros tradicionais do interior do estado. Logo, tendo em vista que, desde a década de 1990, o Departamento de Música da Unicamp já tinha um bacharelado em Música Popular como uma das opções de formação, vale aqui também o contraponto à afirmação de que:




			Na área da Música, por exemplo, podemos questionar como é possível que as escolas de Música do Brasil só ensinem música europeia – e, ainda assim, geralmente apenas do Renascimento ao final do século XIX. Por que os percussionistas, como os ogãs do Candomblé, entre outras tradições musicais brasileiras, não estão incluídos? Nas Artes Cênicas, ensina-se toda a história do teatro ocidental, porém quase nada do teatro popular. (Carvalho 2019, p. 95)




			Como estudantes de um departamento (de Artes Corporais) em implantação e de um instituto (de Artes) em consolidação, vivemos altos e baixos, momentos de tensão e de glória, impasses e acordos, conflitos e vitórias, mas, sobretudo, vivemos isso tudo juntos. Àquela época, não havia preocupação com certificados, comprovantes de participação, nem diplomas. Estávamos todos e todas aprendendo coletivamente e construindo um curso que ainda buscava sua identidade. Reflito, neste preciso instante, sobre a riqueza daquele momento vivido e do quanto aquela maneira de aprender, para além do sistema de créditos das disciplinas curriculares, acabou fazendo parte de minha formação, de minha constituição como pessoa, de minha maneira de ser e agir no mundo.




			Reconheço traços desse pensamento em vários textos e contextos. O coletivo acabou sendo incorporado à minha prática acadêmica (de docência e de pesquisa) e artística até os dias atuais. No Plano Individual de Trabalho, por exemplo, um projeto redigido por ocasião do edital para concorrer à vaga de professor visitante sênior na UFPB, afirmei sobre o trabalho coletivo que: 




			Embora seja denominado “plano individual”, vislumbro-o como um plano coletivo, pois o trabalho a ser realizado envolve várias pesquisas (de docentes, de estudantes de graduação e de pós-graduação), cabendo-me, no momento, manifestar meu desejo em colaborar com minha experiência, estendendo minha mão. (Strazzacappa 2019, p. 1)




			E sobre um coletivo que se faz em diálogo, expressei que: 




			Para tal, manifesto meu interesse em conhecer mais sobre o Estado no qual a universidade está inserida; em conhecer mais sobre os docentes do departamento; em conhecer os demais envolvidos no programa, estudantes e funcionários técnicos, para que, juntos, possamos traçar nossa rota. (Ibid.)




			Para cumprir os objetivos delineados, conheci um pouco mais sobre os trabalhos desenvolvidos pelos/as docentes da UFPB. Participei da “X Jornada em Artes Cênicas e I Colóquio de Pesquisa em Artes nas Escolas”,[13] Evento promovido pelo Departamento de Artes Cênicas, por meio do qual tomei conhecimento de alguns trabalhos de extensão e testemunhei as aproximações entre universidade e comunidade, entre projetos sociais e pesquisas universitárias, entre professoras e professores da rede pública de ensino da região de João Pessoa e o Prof-Artes, acima explicitado. 




			Foi a oportunidade pela qual pude também apreciar as intervenções poéticas de professoras da educação básica para além de suas comunicações acadêmicas e assistir a apresentações artísticas produzidas por crianças e por adolescentes de escolas públicas e de projetos socioeducativos que participaram do evento. 




			Gostaria de destacar aqui uma das coisas mais inusitadas que presenciei durante o evento, logo após a mesa intitulada “Pedagogia griô e educação comunitária”. A referida mesa foi composta pelo professor Fernando Abath, docente da UFPB, pela Mestra Doci, como é conhecida Maria dos Anjos Mendes Gomes, e por Peinha Teixeira, uma griô aprendiz, ambas da Escola Viva Olho do Tempo.[14] Ao final da sessão, a plateia dirigiu-se à mesa para cumprimentar a palestrante, formando uma longa fila. Até aí, nada de novo. O inédito, no entanto, foi observar que, em vez da famosa selfie com a convidada para postar no Facebook ou no story do Instagram, jovens davam/recebiam um longo abraço em/da Mestra Doci. Jovens desprovidos/as de seus aparelhos celulares (o que em si já é um feito) aguardavam em fila para um abraço. Assim, esses e essas jovens levaram para casa uma memória corporal do afeto materializado no abraço. Levaram consigo, após o encontro, algo para si (sensação/emoção do vivido), e não algo para mostrar aos outros (foto no Facebook). Isso foi um aprendizado para mim e, seguramente, para todas as pessoas presentes. 




			Foi um deleite presenciar as diversas manifestações artísticas e as falas dos convidados e convidadas, apresentações artísticas e comunicações acadêmicas colocadas lado a lado. Desde então, surgiu a certeza de que essas ações devem ser divulgadas e compartilhadas. Para quê? Para que sejam respeitadas na universidade as diferentes formas de produzir conhecimento; para que outras instituições de ensino superior no campo das artes possam nelas se inspirar; para que ações como essas sejam multiplicadas. Por quê? Porque precisamos somar mais vozes às nossas vozes e seguir comprovando e reafirmando que arte produz conhecimento. Já defendíamos essa prática nos eventos organizados pelo Laborarte, como nos explica a professora Ana Angélica Albano (2017, p. 20): 




			nos Seminários Internacionais de Educação Estética em que as apresentações artísticas tinham o mesmo espaço e status das apresentações teóricas. O envolvimento emocional inerente à fruição estética é diferente da atenção necessária à apreensão das ideias e teorias das palestras. A alternância entre os dois estados de consciência é extremamente mobilizadora e fecunda. 




			De fato, essas e outras histórias precisam ser narradas, descritas, registradas, enfim, escritas. Então, por que não em um livro?




			Acompanhar a Jornada serviu como um aperitivo que abriu o paladar para tudo aquilo que ainda estava por conhecer mais profundamente. Almejava seguir com essas aproximações e conhecer, in loco, os diferentes espaços de ação de arte e de educação, visitar as escolas nas quais trabalhavam os mestrandos e as mestrandas do Prof-Artes, percorrer as escolas que acolheram estudantes estagiários/as das licenciaturas de Teatro e de Dança, e estudantes do Pibid[15] e da Residência Pedagógica.[16] Porém, mal começou 2020, a pandemia causada pela Covid-19 acabou por suspender temporariamente esse projeto e, literalmente, trancou o mundo todo dentro de suas respectivas casas em quarentena. Boaventura Sousa Santos (2020, p. 32) acredita que “nos últimos quarenta anos [já] vivemos em quarentena, na quarentena política, cultural e ideológica de um capitalismo fechado sobre si próprio e a das discriminações raciais e sexuais sem as quais ele não pode subsistir”.




			Independentemente de se tratar de “uma quarentena dentro de outra quarentena”, reconheço que essa reclusão mobilizou ações internas e foi producente, na medida em que permitiu muitas leituras, tanto de títulos que se acumulavam na cabeceira, quanto de novos, como esse sobre a “pedagogia do vírus”, acima citado. Também permitiu pensar, efetivamente, na organização da presente obra, atendendo ao desejo até então apenas esboçado. 




			Assim, propus aos docentes do departamento que atuam no Prof-Artes e àqueles que participaram da Jornada que fizessem uma imersão em seus fazeres e trouxessem à superfície o pensamento subjacente às suas ações, pensamento este que sustenta e fundamenta o diferencial de seus trabalhos. Ao aceitarem o convite, cada qual se debruçou, nesses meses de quarentena, sobre seus fazeres docentes, artísticos, de pesquisa ou de gestão e refletiu sobre as potencialidades.




			O período da quarentena coincidiu com o encerramento de mais uma turma do mestrado profissional, com defesas ocorrendo até final de julho de 2020. Ao entrar em contato com algumas dissertações, seja por ser membro de banca, seja por participar como ouvinte da apresentação do trabalho na defesa, identifiquei temas pertinentes à discussão proposta na coletânea e, assim, convidei algumas estudantes do programa, agora mestras em Arte, para colaborar com a obra, fazendo parte do corpo de autores/as. Para tal, sugeri um recorte bem preciso e pedi que fizessem uma imersão em seus textos, extraindo daí a sua essência.




			Por fim, realizei uma entrevista com Mestra Doci, para que ela compartilhasse conosco sua trajetória de vida e, sobretudo, seu olhar sobre os fazeres na universidade, deixando seu recado às futuras professoras e aos professores de arte. Um fim que se tornou início, pois suas palavras sucedem este capítulo introdutório.




			Espero que, ao trazer o frescor de meu olhar como professora visitante sênior para o universo paraibano do extremo Leste do Brasil, possa colaborar para ressaltar o valor e a relevância de suas produções culturais e das pesquisas acadêmicas aí desenvolvidas. Reafirmo a importância de que essas experiências sejam refletidas, colocadas no papel e compartilhadas para que outras pessoas – docentes, artistas, mestres ou estudantes – possam se nutrir, se alimentar, beber dessas fontes, ser atravessadas por elas e, assim, iluminar os campos da arte e da educação no Brasil.
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