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AFILIAÇÃO: Universidade de Lisboa, Faculdade de Belas-Artes, Centro de Investigação e Estudos em Belas-Artes (CIE-
BA). Largo da Academia Nacional de Belas-Artes, 1249-058, Lisboa, Portugal. E-mail: j.queiroz@belasartes.ulisboa.pt

Editorial

JOÃO PAULO QUEIROZ*

Abstract: The relationship between art and soci-
ety is mediated by artists and educators. Between 
them there is a secret that none of them share. 
Artists can teach the generations that are not yet 
born, educators can make sense of the new audi-
ences that have been born, here and now, and 
raise the new artists. The field of artistic educa-
tion intertwines with the field of art, complement-
ing it without being able to replace: one allows the 
other with a reason, the other escapes the chains 
of didactics. The possibility of art, universality, 
conquers educational speeches; But didactics al-
lows art to find the audiences of the future. The 
articles that comprise this 12th edition of Revista 
Matéria-prima establish diverse schedules in this 
field of operations where it is impossible to be dis-
tracted. Everyone’s involved.
Keywords: art / society / artistic education / 
speeches.

Resumo: A relação entre arte e sociedade é 
mediada pelos artistas e pelos educadores. 
Entre uns e outros há um segredo que nenhum 
deles partilha. Os artistas conseguem ensi-
nar as gerações que ainda não nasceram, os 
educadores conseguem dar sentido aos novos 
públicos que já nasceram, aqui e agora, e for-
mar os novos artistas. O campo da educação 
artística entrelaça-se com o campo da arte, 
complementando-o sem o poder substituir: 
um dá razão ao outro, o outro escapa às prisões 
das didáticas. A possibilidade da arte, da uni-
versalidade, vence os discursos didáticos; mas 
a didática permite que a arte encontre os públi-
cos do futuro. Os artigos que compõem esta 12ª 
edição da Revista Matéria-Prima estabelecem 
múltiplas agendas neste campo de operações 
onde é impossível estar distraído. Todos estão 
implicados.
Palavras-chave: Arte / Sociedade / educação 
artística / discursos.
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1. Estátuas partidas
A ligação entre o artista e o educador parece ser simbiótica. A arte ensina desde 
sempre, sem se dar por ela, e faz do artista um professor permanente, para além 
da morte. Leio um apontamento de Eduardo Lourenço datado de Agosto de 1954:

Um pensador não é um homem que pensa, mas sim um homem que faz pensar. […] 
Um criador não é um homem que sonha, mas um homem que faz sonhar. Ser grande 
pensador ou grande criador é fazer pensar e sonhar uma inumerável sucessão de 
homens e de tempos. Esta condição original dos pensadores e dos poetas explica o 
mistério aparente do triunfo histórico das obras obscuras, das sinfonias incompletas, 
das estátuas partidas (Lourenço, 2017:120)

Num curto apontamento (folha solta, inédita) sintetiza-se, na forma de afo-
rismo, um possível projeto estético, ou seja, educativo. 

São coisas assim, grandes, que ocupam os artistas que conseguem ensinar 
a ver, a sentir, a saber. Este projeto simples justificará em poucas linhas porque 
razão a educação artística, a participação de artistas nos discursos contemporâ-
neos se torna mais sentida, necessária, urgente, indispensável. 

2. Arte invisível
Ao mesmo tempo notamos que o que era visível aos olhos de Eduardo Louren-
ço parece ter-se tornado mais invisível, entretanto, passados uns 60 e poucos 
anos. Hoje a arte parece estar a bater em retirada das salas de aula, depois de 
um caminho íngreme e extenuante, da sua advocacia junto da humanidade por 
uma geração que Eduardo Lourenço incorporou intuitivamente. 

As manifestações artísticas assaltam os homens de modo consciente, ou de 
modo compulsivo: o discurso artístico é um discurso que une, talvez por vezes 
mesmo com heroísmo, desespero, alienação (Dantas & Bispo do Rosario, 2009).

Não devia ser assim tão difícil falar de arte, ou melhor, de educação artísti-
ca. Poderia ser mais transparente a sua necessidade, devia ser óbvia a sua uti-
lidade, devia ser evidente o seu benefício. Porque é tão elusiva? Porque foge 
do aprisionamento das didáticas? Porque resiste ao entalar das páginas dos 
manuais ilustrados, ou à tinta das reproduções offset, ou ainda ao ecrã amoled? 
(Agra Pardiñas, Gewerc Barujel, & Mesa, 2003)

Ao meditar sobre isto, medita-se sobre a indefinição da arte. É que não é 
fácil de educar, ensinar. A arte parece aprender-se, pela mão destes artistas que 
não se sabiam professores, ou que assim não se imaginavam. Mas resiste, na 
sua fundamentação imprecisa, aos registos didáticos. 
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3. Resistência
Não poderia ser de outra forma, é uma obrigação de universalidade, a razão do 
seu sentido permanecer a aguardar pelos que virão a nascer, e o poderão com-
pletar. O círculo completa-se muitas vezes, sempre de novas maneiras, a cada 
geração. Ao mesmo tempo que a arte se renova, se instala, se desmorona, se 
auto-flagela, se incinera. O processo é ardente, compulsivo, e dele participam 
todos, públicos, políticos, professores, artistas, aspirantes, alunos, idosos, leito-
res, amadores. A discussão é contínua, e dela participam contributos invisíveis, 
atualizações políticas, retóricas de época, oportunidades críticas. (Martins, 
Egas, & Shultze, 2007). Os contributos reorientam as pedagogias em direção 
à fonte, aos artistas, ou os artistas interessam-se mais pela incorporação da 
pedagogia, da implicação, e do público, nas suas propostas. Um olhar mais re-
sistente à hegemonia factícia é exigido por alguns em campos de intervenção 
escolar e de mediação (Hernández, 2005; Martins, 2004;. Martins & Tourinho, 
2008; 2009; 2011 Oliveira; 2009; Loponte, 2008). O trabalho e exigente, e os 
seus agentes apresentam sinais de fadiga ou desalento, perante as investidas da 
eficácia e da produtividade em busca não de pessoas, mas de “capital humano.” 
(Queiroz & Martins, 2015; Oliveira, 2016; Rosa, 2009).

4. Exigência, inovação, crítica, criação
A chave encontra-se do lado dos professores, pela razão de serem eles a formar 
os públicos e a formarem os próprios artistas de entre estes públicos. A exigên-
cia torna-se clara, o investimento na formação exige novidade, introspeção, 
inovação, crítica, criação (Huerta, 2009; Rosa, 2013; Eça, Agra-Pardiñas, Trigo, 
& Pimentel, 2010). As articulações de há décadas depressa se revelam na sua 
maior obsolescência (Ó, 2010) e o assunto merece olhares compreensivos, in-
formados e abrangentes, assim como especializados (Marín Viadel, 2011).

A educação artística olha-se de modo renovado, espantado, interventivo, 
inovador: está tudo por fazer, suspeitam os seus agentes, ao mesmo tempo que 
os decisores dela desinvestem continuadamente, visando indicadores contá-
veis (Queiroz & Oliveira, 2015). As cargas horárias são reduzidas, confunde-se 
criatividade com empreendedorismo, cultura com capital. 

Tem-se assim um contexto de crise na Educação Artística, que é também o 
desafio. Os 16 artigos que integram esta 12ª edição da Revista Matéria-Prima 
são uma prova da capacidade de regeneração dos agentes no terreno, do seu 
reposicionamento, da sua recusa de delimitações, da sua procura de novas for-
mulações, novas intervenções, novas explorações. 

O artigo “A expressão: os afetos como aproximação à identidade” de Luís 
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Filipe Rodrigues (Portugal) explora junto de a alunos do 9º ano a sua facilidade 
em metaforizar os seus sentimentos e assim abordar a metamorfose constante 
da estrutura de uma identidade aparente, porque discursiva, segundo um en-
quadramento psicanalítico, e assim um acontecimento construtor e identitário. 

Olga Duarte & Carmen López (Sevilha, Espanha) no artigo “’Pintamos nues-
tro patrimonio:’ un proyecto de educación artística y patrimonial para Educación 
Infantil” abordam a educação patrimonial junto de crianças de 3, 5 e 5 anos. É 
uma intervenção supervisionada no colegio Príncipe de Asturias de Sevilla, un 
trabalho articulado entre professora e aluna no âmbito tutorial de un trabalho 
“Fin de Grado” da Universidad de Sevilla. Uma sequência de três fases exploram 
elementos patrimoniais desta cidade (“¿Cómo vemos nosotros la Giralda y como 
la vio un pintor?”; “Creamos nuestro parque”; “Pintores de cuentos”).

No artigo “Lanternas Mágicas: Oficina de histórias e criação de lanternas 
mágicas (a partir da exposição de José de Almada Negreiros: uma maneira de 
ser moderno)” Andreia Dias (Portugal) apresenta o trabalho desenvolvido na 
Oficina de serviços educativos a partir da exposição na Fundação Calouste Gul-
benkian “José de Almada Negreiros: uma maneira de ser moderno” dirigida a 
grupos de 5 a 7 anos e de 8 aos 11 anos em 4 sessões de 6 horas/dia, num total de 
24 horas. Produziram-se fatos, encenações, um filme animado, efeitos sonoros, 
com resultados expressivos.

Ana Rocha (Portugal) no artigo “Projecto inter-ludobibliotecas nas escolas 
básicas do Concelho de Cascais” apresenta a intervenção junto de bibliotecas 
“Crescer a Tempo Inteiro” promovido pela Câmara Municipal de Cascais, ten-
do a União de Freguesias Cascais e Estoril como parceira. Descreve-se uma 
atividade que conta já 30 sessões, envolvendo 800 crianças, explorando cerca 
de 30 livros através de contadores, atividades, estafetas, exploração de objetos 
escondidos, emoções. 

Em “O estúdio de pintura como laboratório de ensino e aprendizagem em 
Artes Visuais,” Jociele Lampert (Florianópolis, Santa Catarina, Brasil) reporta 
a atividade do Grupo de Estudos Estúdio de Pintura Apotheke que, além de ex-
posições, oficinas, aulas abertas, e residência artística, desenvolve encontros 
semanais para pesquisa estabelecendo um entrelaçamento entre a prática edu-
cativa a pesquisa, a criação de públicos, a intervenção, e a prática artística. 

O artigo “Identidade(s): cinco propostas para o ensino das artes visuais” de Ana 
Sousa (Portugal) reporta a sua intervenção junto de alunos do mestrado em ensino 
das artes visuais (Universidade de Lisboa), na Unidade Curricular de Didática das 
Artes Plásticas II, propondo a conceção de unidades de trabalho. Os workshops 
propostos sucederam-se explorando os temas da identidade e diferença.
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Maria Luísa Duarte & Joana Simões Ferreira (Portugal) no artigo “O teu T0, 
Projeto de Design de Interiores: Oficina de Artes, 12ºano” coloca como desafio, 
no âmbito da prática lectiva supervisionada, a apropriação de um apartamento 
pré-definido sendo o investimento na sua diferenciação, através de tratamen-
tos de cor, revestimento, mobiliário, e os desdobráveis de comunicação sobre 
aquele pequeno apartamento.

O artigo “’Ao encontro do Eu:’ (Re) interpretação do Eu através do Autorre-
trato” de Carla Lima & Maria da Conceição Ramos (Portugal) apresenta uma 
exploração, também no âmbito da prática de ensino supervisionada, dividida 
entre o professor cooperante e o futuro professor. Na Unidade Curricular de 
Desenho A exploraram-se os retratos, as caricaturas, e as máscaras.

Leide Fausta Gomes da Silva (Salvador-Bahia, Brasil) “Criação e tradição: 
um diálogo mediado pela arte contemporânea” apresenta uma intervenção no 
8º ano do Ensino Fundamental II, na Escola Municipal São Francisco, Praia do 
Forte. Entrevistam o Sr Ulisses, escolhido pelas crianças, um  Sr. Ulisses, um 
dos “careteiros” mais antigos. As máscaras e os vestíveis permitem estabelecer 
ligações com a arte contemporânea de Ligia Pape, Hélio Oiticica e Lygia Clark e 
assim ancorar o imaginário ao simbólico e ao criativo. 

O artigo “A Cara da Rua: arte e extensão universitária no ensino fundamen-
tal de jovens e adultos em vulnerabilidade social” de Eduardo Vieira da Cunha 
& Daniela Cidade (Porto Alegre, Rio Grande do Sul, Brasil) apresenta um proje-
to de extensão universitária originário da Universidade Federal do Rio Grande 
do Sul. Tomando os excluídos, aqueles que vivem na rua, através da experimen-
tação fotográfica procura-se uma aproximação a alguma inclusão social. 

Ana Mafalda Conde da Rocha (Portugal) no artigo “Abordagem à Arte Con-
temporânea no 1.º Ciclo do Ensino Básico” apresenta uma intervenção no âm-
bito do Projeto com Escolas “As Imagens do Corpo” da Fundação de Serralves, 
Porto, que envolve quatro turmas que colocam em prática algumas das propos-
tas: “Bigodes, dentes podres e óculos de sol” explorando as colagens e os refe-
rentes de  Hannah Hoch, John Heartfield, Ana Lira e Eileen Agar, por exemplo, 
entre outras atividades.

No artigo “A (des)integração das artes no currículo do século XXI: aponta-
mentos para uma história do presente” Helena Cabeleira (Portugal) apresenta 
uma retrospetiva sobre os discursos curriculares oficiais e deixa o eco das per-
plexidades quanto a uma certa desarticulação curricular actual. Começa-se por 
lembrar os que comentam a falta de ensino artístico (Machado de Castro, Gar-
rett) e termina-se por recordar que essa ausência parece ameaçar regressar na 
forma de menos cargas horárias.
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O artigo “Coletivo Mimese: ensino de poéticas fotográficas” de Janaina 
Schvambach (Chapecó, Santa Catarina, Brasil) apresenta a dinâmica de um 
grupo de estudantes de licenciatura, futuros profesores, que reencenam algu-
mas obras de arte numa inesperada relação reflexiva e metalinguística sobre 
a arte e a fotografia. As suas imagens foram selecionadas para a capa deste 12º 
número da Revista Matéria-Prima.

Elisabete Oliveira (Portugal) no artigo “Eco-compatibilização de Projectos 
de Educação Estética Visual na interacção escola-envolvimento: Contributo ao 
Exploratório de Educação Artística da Universidade de Lisboa” recorda ação de 
duas professoras, Maria Lucília Estanco e Maria Luisa Guerra, enquadrando a 
ação educativa das últimas décadas dentro de uma proposta paradigmática que 
também detecta as tendências emergentes.

O artigo “Pensar a identidade: do museu à escola como experiência do tan-
gível” de Ricardo Guerreiro Campos (Portugal), apresenta uma intervenção 
junto de uma turma de alunos do 11º ano, Desenho A, provocando o confronto 
com obras escolhidas na visita ao Museu Coleção Berardo, Lisboa, como as de 
Larry Bell, Ana Mendieta e Helena Almeida. O desafio é o da identidade, que 
se busca também no confronto com Pirandello (a peça “Um, Ninguém e Cem 
Mil”), de onde resultam fotografias, instalações, esculturas site-specific que 
nos comovem.

Ricard Huerta (Valencia, Espanha) no artigo “Acciones para reivindicar el 
futuro de la Educación Artística en Secundaria: el proyecto Second Round” le-
vanta a questão, também em Espanha, sobre a ameaça do ensino do Desenho 
no secundário (o único com professorado especialista): e o risco do seu desapa-
recimento. Assim se apresenta um movimento associativo do colectivo docente 
que se mobiliza em acções reivindicativas, como é exemplo o projeto “Second 
Round.” O projeto desdobrou-se em numerosas acções, como a Exposición no 
Centre Cultural La Nau, o filme Second Round Movie, as conferências, tendo até 
originado a criação da AVPD: Associació Valenciana de Professorat de Dibuix.

5. Ironia
O terreno vai sendo alargado: os professores saem das escolas e manifestam-se 
nas ruas, espalhando arte. Os artistas intervêm dentro das salas de aula, seja 
por serem professores/artistas, seja por serem artistas a fazer residências nas 
escolas. Os resultados são de uma beleza quântica: há um entrelaçamento entre 
todas estas partículas das quais não é possível conhecer uma sem com isso de-
terminar a outra. Falamos de arte e educação, da dificuldade, hoje, de separar 
uma da outra.
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2. Artigos originais  
Original articles



20 A expressão: os afetos como 
aproximação à identidade

The expression: affections as an  
approximation to identity

*Universidade de Lisboa, Faculdade de Arquitetura, Centro de Investigação de Arquitetura, Design e 
Urbanismo (CIAUD), Desenho e Computação. Rua Sá Nogueira, Pólo Universitário, Alto da Ajuda. 1349-
063 Lisboa, Portugal. E-mail: luisfiliperodrigues@yahoo.es

LUÍS FILIPE SALGADO PEREIRA RODRIGUES*

Artigo submetido a 15 de maio 2017 e aprovado a 29 de maio 2017.

Abstract: The main purpose of this work was to 
be able pupils to discover their inner self through 
symbolism and its reflexion. The pupils were not 
supposed to make public their inner self, but to 
approached their identity through the play of 
metaphors consubstantiated in matter with a 
poetic sense (although the text might be more or 
less objective) through creative expression. It was 
therefore a question of establishing a subliminal 
communication that would provide a step for-
ward for the invention of the inner self, transform-
ing negative affects, fears, self-censorship, etc., in 
a free way of being. 
Keywords: Identity / affection / symbolism / 
emotions / creativity.

Resumo:  O principal objetivo deste trabalho 
foi o de permitir aos alunos descobrir o seu eu 
interior através do simbolismo e da sua refle-
xão. Os alunos não deveriam tornar público o 
seu eu interior, mas aproximar-se de sua iden-
tidade através do jogo de metáforas consubs-
tanciadas na matéria com um sentido poético 
(embora o texto pudesse ser mais ou menos 
objetivo) através da expressão criativa. Trata-
se, portanto, de estabelecer uma comunicação 
subliminar que daria um passo à frente para a 
invenção do eu interior, transformando os afe-
tos negativos, os medos, a autocensura, etc., 
numa forma de ser livre.
Palavras-chave: Identidade / afeto / simbo-
lismo / emoções / criatividade.
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Contexto conceptual

Freud dizia haver três profissões impossíveis: as de educador, governante e psicanalista. 
Fizessem o que fizessem, sempre faziam mal 
— António Coimbra de Matos (2011:31).

Embora a revolução identitária tenha marcado um limiar crucial na emergência 
do sujeito, este último não tem, frequentemente, senão uma urgência: voltar atrás. 
Reencontrar a evidência do sentido da vida. Reencontrá-la numa direção oposta à 
subjetividade suposta estar em marcha: na direção do passado, na direção de tudo o 
que toma a forma dum dado objetivo, e ainda mais, na direção da pureza imaginária 
do que aparece ligado à natureza. Como se a identidade tivesse não de ser construída, 
mas encontrada, como uma essência secreta, um objeto vital que teria sido perdido. 
— Jean-Claude Kaufmann (2005:74).

É nestas circunstâncias que me coloco enquanto professor, enquanto ator que 
erra inevitavelmente, nomeadamente, segundo Coimbra de Matos (2011:31), 
por “omissão ou interferência”, desde “a ausência da resposta oportuna e 
adequada” à “intervenção inusitada e inibitória ou desorganizadora” (Matos, 
2011:31). Ainda apropriando-me das palavras de Coimbra de Matos (2011:31), 
“educar, como analisar, é facilitar a aprendizagem e o desenvolvimento (…) o 
saber-fazer e do refletir”, no sentido de, nas palavras do autor (2011:31), procu-
rar a “a verdade adquirida (em oposição à revelada), a ação eficiente (em con-
traste com a eficaz) e o pensamento reflexivo (em vez do repetitivo)”, pois, par-
tilhando da sua ideia fulcral “é, nesse caso, o salto do aprender para o crescer” 
(Matos, 2011:31) assim se torne, nas palavras de Kaufmann (2005:73) num “ser 
livremente reflexivo, não hesitando em questionar e em questionar-se acima de 
tudo” e onde, de acordo com Kaufmann (2005:73), através da reflexibilidade se 
inscreva numa lógica de abertura, que despedaça as certezas e põe em causa o 
que é tido por adquirido. 

Trata-se, pois de metamorfosear uma aparente estrutura da identidade que, 
segundo Kaufmann (2005:73-4), pelo contrário, não cessa de recolar os peda-
ços, tornando-se num sistema permanente de encerramento e de integração do 
sentido, cujo modelo á a totalidade (Kaufmann, 2005:73-4). O que conflui para 
a ideia não da entidade estável, mas para o aprofundamento dos si mesmos, 
onde se requer esforço e assunção de riscos (Kaufmann, 2005:70):

A este custo, eles autorizam um trabalho de reforma de si mesmo verdadeiramente 
inovador, nos limites do realizável, em que o presente consegue momentaneamente 
colocar entre parênteses o peso do passado. Eles representam uma das modalidades 
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mais conseguidas da subjetividade em obra na invenção de si mesmo (Kaufmann, 
2005:70).

Mais, e inevitavelmente recorrendo à fonte de inspiração em Coimbra de 
Matos (2011:31), os professores “formam pensadores e investigadores, e não 
acumuladores, de conhecimentos (pensamentos feitos) ou executores de pro-
gramas (repetição de técnicas)” e querem “um pensamento pensante, e não 
pensamentos pensados; fazer perguntas à realidade, e não ilustrar o real com 
teorias pré-estabelecidas” (Matos, 2011:31). 

Tudo isto, ainda com referência a Coimbra de Matos (2011), os professores 
evoluem quando “abrem horizontes à expansão da mente e não enclausuram 
o pensamento em baias: as convicções de uma ideologia ou as crenças de uma 
doutrina”, tentando transformar os self-schemas na medida em que “eles resul-
tam, com efeito, na trajetória social, da história da pessoa” e “não são, no fun-
do, senão o reflexo de experiências de confrontações com diversos contextos, 
registados sob a forma de quadro de determinação das ações futuras” e, assim 
eles não deixarão “de se metamorfosear, quando a ocasião se oferece, em mode-
los de comportamento guiando estritamente a ação” (Kaufmann, 2005:69-70).

Numa palavra, como o diz Coimbra de Matos (2011:31), os professores como 
os analistas “amam a liberdade —  de ser, sentir, pensar e agir —  e advogam a 
responsabilidade de existir —  em face do mundo, dos outros e de si próprio”. 
Contudo, não ignoremos que, como o diz Kaufmann (2005:80), “é preciso dis-
tinguir, radicalmente, indivíduo e identidade e combater as ilusões subjetivis-
tas, que deixam pensar que o indivíduo é livre de se inventar como o deseja, 
quando ele não é senão o produto da sua história, da troca com os contextos em 
que se inscreve” e que “os si mesmo possíveis são um dos instrumentos mais 
eficazes, que permitem ao indivíduo libertar-se dessas determinações fabrica-
das por ele próprio” (Kaufmann, 2005:70) pelo que “a sua liberdade não é, evi-
dentemente, total” (Kaufmann, 2005: 70) e “o contexto tem de ser tomado em 
conta (Kaufmann, 2005:70).

Partindo destas premissas, como professor de Artes Visuais, sublinho a im-
portância da liberdade da fantasia e da imaginação que libertem o aluno (su-
jeito) de predeterminações, nunca a descurando em prol da razão e do raciocí-
nio, considerando que “a fantasia não é simplesmente uma fuga da realidade, 
mas um constante e inevitável acompanhamento de experiências reais, com as 
quais está em constante interação” (Segal, 1975:25). 

A fantasia, como saída instintiva da opressão de autocensuras moralizantes, 
torna-se um meio de libertação simbólica, como o acontece com a exploração do 
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Figura 1 ∙ Trabalho de aluna do 9º ano.
Figura 2 ∙ Trabalho de aluno do 9º ano.
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imaginário, onde o pensamento se une aos afetos mais profundos e mais ligados à 
consciência de que a subjetividade é poderosa e não reprimível pelo claustro da razão.

O imaginário é, assim, sentido como uma experiência de si mesmo; deixa sempre 
atrás de si — sonho, leitura de um conto, visão de um espetáculo — não somente a 
recordação dos abalos do eu, por ele provocados pelos seus convites para fugir para 
fora de si mesmo, mas também a necessidade de olhar para si mesmo, o espanto pelo 
facto de ter sido tentado pelo que não se é, a surpresa por descobrir em si divisões e 
possibilidades ignoradas (Malrieu, 1996:116).

Neste contexto, tentou-se os alunos se projetassem no seu trabalho fazendo 
um percurso livre, num primeiro momento, pelo instinto, num segundo momen-
to, pela intuição, e num terceiro mento pela reflexão. Isto, na medida em que, à 
semelhança do pintor, segundo Malrieu (1996:99), “a projeção é o momento da 
espontaneidade”, “não que o pintor se entregue, de forma alguma, às suas ima-
gens, mas as correspondências entre a primeira impressão, subjetiva, afetiva, e 
a expressão percetiva ou imaginativa desta impressão (na mente ou na tela) não 
podem ser estabelecidas em consequência de um raciocínio” (Malrieu, 1996:99).

Partindo do campo onde o aluno poderia exprimir-se —  a fantasia e o ima-
ginário —  supunha-se que se fizesse uma descrição da obra, ou melhor, que a 
narração do processo da obra refletisse a experiência pessoal, considerando 
que “cada um narra-se na história da sua vida, que dá sentido ao que ele vive” 
(Kaufmann, 2005:132). Contudo, não devemos sonegar que a liberdade de cada 
um tem limites de várias ordens, sejam eles manifestos ou latentes. 

O sujeito no seu crescimento vê-se limitado tanto pelas regras que a socie-
dade impõe, como as que a família estipula, como as que o seu íntimo desperta, 
no sentido de configurar o self-schemas. O sujeito é um reflexo de tudo isto, e a 
reflexibilidade do sistema mais geral ou mais particular é inevitavelmente diri-
gida (Kaufman, 1999): 

Ela é passada pelo crivo das imagens de si mesmo, que podem ser muitíssimo variáveis 
ou, pelo contrário, fortemente geradas por focos identitários que as fixam em coletivos 
persistentes. Ela é, igualmente, filtrada pelas instituições. Quanto mais um indivíduo 
se apoia nestas últimas, e abandona a sua capacidade subjetiva à socialização 
institucional, mais a sua reflexibilidade se vê predefinida pelos quadros de pensamento 
e mesmo pelos tipos de linguagem, que lhe são atribuídos e o constituem [Douglas, 
1999] (Kaufmann, 2005:249).

Posto isto, o papel do professor, mais do que acentuar o dirigismo, deveria fa-
cilitar não a reflexibilidade mas a reflexão. Porém, esta difícil tarefa está condi-
cionada pelas barreiras assimiladas pelo próprio professor enquanto identidade 
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Figura 3 ∙ Trabalho de aluno do 9º ano.
Figura 4 ∙ Trabalho de aluna do 9º ano.
Figura 5 ∙ Trabalho de aluna do 9º ano.
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que reflete também ela uma sociedade interventora na sua maturação e acultura-
ção. Não é fácil compreender com profundidade o que o aluno pensa/sente, dado 
que “cada qual acredita compreender o outro, quando não faz senão interpretar 
as suas palavras, a partir do seu próprio universo de significação [Wolton, 2003]” 
(Kaufmann, 2005:248). 

Num contexto de interpretação intersubjetiva, o professor tenta perceber o 
sentido do si do aluno e também, por consequência, o seu si, com base no si au-
tobiográfico de cada um, assente em fatores mais estáveis, nos termos em que 
António Damásio fala:

A minha designação para essa entidade é a de si autobiográfico. O si autobiográfico 
depende de memórias sistematizadas de situações em que a consciência nuclear 
permitiu o conhecimento das características mais invariantes da vida de um 
organismo: quem foram os pais, onde se nasceu, quando, de que coisas de que se gosta 
e que coisas se detestam, a reação habitual face a um problema ou conflito, o nome, 
etc. Utilizo o termo memória autobiográfica para designar o arquivo organizado 
dos principais aspetos da biografia de um organismo (Damásio, 2004:37).

O si autobiográfico será então, por associação a Kaufmann (2005:132) uma 
narrativa baseada em factos vividos, uma história de vida resultante duma traje-
tória objetiva. Assentes no si autobiográfico, vamos formulando a ideia da nossa 
identidade sem, contudo, esquecer que somos, nas palavras de Kaufman (2005) 
um reflexo da estrutura (social). Precisamente, o sujeito poderá converter a pre-
dominância da reflexibilidade através do processo de reflexão sobre a sua expe-

Figura 6 ∙ Trabalho de aluna do 9º ano.
Figura 7 ∙ Trabalho de aluna do 9º ano.
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riência enquanto sujeito, reflexão profundamente pessoal (Kaufman, 2005:61). 
Na abordagem que se apresenta aplicar-se-á o conceito de identificação (NB: 

“Processo fundamental na construção da personalidade e também da identidade 
do sujeito, que consiste em apropriar-se dos aspetos, faculdades ou qualidades 
que pertencem a outros objetos (fontes e suportes de identificação) e em que se 
transformar de acordo com o modelo” [Charron et al. 2013:132].) e de identidade 
(NB: “Estrutura que expõe e explica o narcisismo, e que faz parte integrante do 
Eu; capacidade de permanecer o mesmo através das mudanças; sentimento de 
continuidade; soma das representações que cada um tem de si mesmo” [Mijolla, 
2005:908].), diferenciando-os devidamente. Veja-se que “identificação” é um 
processo dinâmico que tem como referência a projeção de si em alguém que ser-
ve de referência com a qual temos afinidades intrínsecas ou de natureza idealiza-
da. Salvaguarde-se que a configuração da entidade é uma tentativa de circunscre-
ver e estabilizar esse processo (Kaufmann, 2005) —  o que não é igual ao sentido 
de formular a identidade como “uma ideia, uma imagem ou uma sensação de si 
mesmo” (Kaufmann, 2005:99). A identificação é o processo pelo qual passamos, 
no sentido da procura da nossa identidade, que, por sua vez, é aquela que nos tor-
na únicos e que se forma pelas nossas idiossincrasias, muito embora, para uma 
configuração mais cabal, se recorra a atributos de outras naturezas:

Os objetivistas e subjetivistas podem chamar a si a definição, segundo a qual a 
identidade «é um sistema de sentimentos e de representações de si mesmo, (ou seja) o 
conjunto das caraterísticas físicas, psicológicas, morais, jurídicas, sociais e culturais a 
partir das quais a pessoa se pode definir, apresentar-se, conhecer-se e fazer-se conhecer, 
ou a partir das quais os outros a podem definir, situar ou reconhecer [Tap, 1979:8] 
(Kaufmann, 2005:39).

Os alunos com que trabalhei neste trabalho estão agora, na direção de matu-
ração, à procura de uma identidade, muito embora a sua experiência seja de uma 
iminente identificação. Esta predominância passa nesta altura por um momen-
to de charneira que desencadeia uma certa crise. Os modelos de identificação 
deixam de ser os pais e começam a ser os grupos onde se inserem, no sentido 
de mais tarde encontrarem uma identidade mais autónoma. Apear disto, não se 
podem isolar completamente deste processo identificatório, pois “indivíduo é, 
ele próprio, matéria social, um fragmento da sociedade da sua época, quotidia-
namente fabricado pelo contexto em que participa, incluindo nos seus recônditos 
mais pessoais, incluindo a partir do interior” (Kaufmann, 2005:44).

A procura da nossa identidade passa por oscilações onde há crises, e diz Kau-
fmann (2005:28), “é precisamente porque há «crise», vacilação das referências 
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de definição de si mesmo, que se desenvolve com tanto vigor a busca identitária”. 
Sendo um processo em contínuo reajuste, não para nem se estabiliza, pois, diz 
Kaufmann (2005:29), “se a identidade é um processo, continuamente aberto e 
interativo, é impossível alguma vez estabilizá-la e ainda menos descobrir-lhe no 
interior a sua verdade última”. O que nos remete para António Damásio:

Cheguei à conclusão de que o organismo, tal como é representado no interior do seu próprio 
cérebro, é um precursor biológico provável daquilo que finalmente se torna o fugidio 
sentido do si. As raízes profundas do si, incluindo o si alargado que abarca identidade 
e individualidade, podem ser encontradas no conjunto dos dispositivos cerebrais que 
de forma contínua e não consciente mantêm o estado do corpo dentro dos estreitos 
limites e da relativa estabilidade necessárias à sobrevivência. (Damásio, 2004:42) 

A imagem de si mesmo é condicionada por uma variedade enorme de fa-
tores externos e da forma como os elaboramos internamente. A imagem de si 
mesmo é algo que se constrói e que serve de matéria-prima para a construção 
identitária (Kaufmann, 2005:63), mas que, reiterando, é o reflexo do que o meio 
reflete de nós-próprios sobre o nosso ego. O sujeito procura uma conciliação 
com a sua verdadeira imagem de si, aquela que tenha a ver mais com os seus de-
sejos e interesses genuínos, muito embora estejamos frequentemente perante 
imagens de si deturpadas por entidades entrepostas entre o nosso id e o nosso 
ego, muitas vezes formando a persona, desviando-nos do self. 

A expressão dos meus alunos: os afetos como  
aproximação à sua identidade

Perante a partilha dos trabalhos, vi-me confrontado com várias vias de procura 
da identidade, ora falando de sentimentos, ora de preocupações sociológicas, 
ora de anseios. As suas ideias foram a expressão de modos de falar destas reali-
dades foram uma projeção de suas idiossincrasias.

Quando uma aluna me diz que o seu trabalho (Figura 1) “foi inspirado 
nas vítimas de problemas psicológicos, nomeadamente, a depressão”, sinto 
a aproximação possível e livre, mas indireta, ao íntimo da sua vida particular 
(pois refere que decidiu fazer este trabalho, porque a depressão lhe é muito 
familiar dado pessoas conhecidas terem sido vítimas dela mesma). Digo “in-
diretamente”, pois era suposto que a obra, através da sua materialidade, ser-
visse de metáfora, como o assumiu a aluna, quando diz que “o despertador 
revestido por lâminas simboliza a dor de ter de acordar para viver mais um 
dia começando, como por exemplo, a ter pensamentos de automutilação” 
e, acrescentando, que essa suposta a vítima começaria a se isolar de todas a 
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pessoas —  o que a aluna associou ao isolamento do despertador dentro da caixa. 
É recorrente a ideia de caixa como invólucro que esconde os sentimentos 

mais profundos, em que se protegem os afetos e se guardam memórias para 
partilhar com quem nos entenda. Por exemplo, nas palavras de outro aluno (Fi-
gura 2), “a vida é uma caixinha de surpresas com coisas boas e más, sendo estas 
ultrapassadas por entre obstáculos”.

A caixa trata-se de uma metáfora para falar de algo mais interno e escondido, 
muitas vezes doloroso, como o refere o aluno relativamente à parte de cima (ex-
terior) do seu trabalho, dizendo que é dedicada ao sofrimento ao longo da vida.

Torna-se de facto evidente que estes alunos, perante problemas, até conse-
guem contornar as dificuldades, mesmo que se tenham que deparar por dile-
mas e incertezas, como o indica o facto de, segundo este aluno, “o interior [da 
caixa] onde está o labirinto representa as decisões que vamos ter ao longo da 
vida” sendo que, diz ele, “esses caminho podem levar-nos à morte ou a triunfar 
na vida” e, reforça, “o interior, onde estão as borboletas, representa os triunfos 
que vamos ter ao longo da vida”.

Torna-se claro que os alunos gostam de falar do que sentem e, embora do-
minados pela tecnologia do virtual, têm uma vivência emocional que não opri-
mem determinantemente, mesmo que tenham consciência de que a vida não é 
algo de predefinido e claro e que exigem uma diversidade de adaptações. Veja-
-se que o aluno que fez a seguinte trabalho (Figura 3) declara que a mesma pre-
tende “mostrar a interação da vida do ser humano a um puzzle”. 

Para além disso, contata-se que os alunos não estão alienados e que estão 
cientes de que há obstáculos e necessidade de os ultrapassar, pois, diz este 
aluno, “é fácil destruir a vida de um ser humano como um puzzle, mas é difícil 
reconstruir essa vida humana de novo como o puzzle”. Podemos mesmo cons-
tatar a consciência da complexidade das relações interpessoais nas palavras do 
aluno, quando este afirma que escolheu um coração e um puzzle para simboli-
zar esta interação frequente nas nossas vidas.

Ainda em relação à complexidade dos problemas de que os adolescentes 
começam a ter consciência particularmente nestas idades, com uma incerteza 
inquietante, mas com um grau de maturidade suficiente para as resolver. 

Veja-se que, como o afirma esta aluna, em relação ao seu trabalho (Figura 4), 
“se o mundo não é bem como imaginavas, não te preocupes, pois por vezes as coi-
sas boas não acontecem sempre que queremos mas sim por mero acaso”, ao que 
acrescenta, “se achas que tudo está a dar certo, não te concentres só nas coisas 
boas, pois mais tarde ou mais cedo as coisas más da vida virão e, quando não sou-
beres que atitude ter ou que caminho seguir, não te preocupes pois as pessoas de 
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verdade estarão lá para te apoiar, pra te dar a mão quando for preciso e acima de 
tudo não te vão julgar pelos erros que cometeste!”. O que, vai no sentido de que, 
no caso particular desta aluna, já sente um certo grau de identidade para além da 
natural identificação, como o comprova a sua afirmação de que “até porque sabe-
mos que ninguém nesta vida, nem neste mundo é igual a ninguém!”.

Torna-se claro de que alunos nestas idades têm facilidade em falar de sen-
timentos em geral, mas também de afetos em particular, como, por exemplo, a 
aluna que, a propósito do seu trabalho (Figura 5), afirma que “o amor é uma das 
razões do nosso viver”, acrescentando que “o amor é um sentimento forte, bom 
e é um fogo que arde dentro de nós quando estamos apaixonados”. Aproveita 
a sua obra para descrever a sua perspetiva sobre o amor dizendo que “quando 
temos um desgosto de amor, desistimos de tudo e ficamos a pensar que nunca 
mais vamos conseguir ser felizes e que nunca mais encontrar uma pessoa que 
nos ame e que nos faça acreditar de novo no amor”. 

De facto, uma das caraterísticas mais importantes para a sua identidade, não 
será ser diferente, mas relacionar-se afetiva e fortemente com outras identida-
des, o que na realidade parece ser o ideal para se sentir a si mesma. Veja-se que 
a aluna afirma que “o amor nem sempre é correspondido, mas nunca devemos 
desistir do amor porque é uma parte de nós que nos faz permanecer alegres e com 
vontade de viver”. Amor que, nas palavras dela, não é uma predeterminação de 
chegada ou de partida, mas um percurso natural, pois, diz ela, “mesmo no amor, 
só temos de esperar um pouco pois tudo vai acontecer no tempo certo”. 

Esta aluna conclui o seu testemunho, referindo que o seu trabalho se resu-
me no Amor, porque os adolescentes da idade dela têm muitos desgostos de 
amor e sofrer de amor ou por amor é uma dor, um sofrimento enorme e terrível 
que por vezes nos leva ao limite, que os põem de rastos, não têm alegria, nem 
vontade de viver, passam a parte do tempo a chorar, sem vontade de sair, de se 
divertirem, não têm vontade de fazer nada. 

A reforçar a ideia que se vem descrevendo, repare-se em mais um exemplo, 
da aluna que diz, relativamente ao seu trabalho (Figura 6), que no seu trabalho, 
utilizou uma caixa coberta por lã que significa o desenrolar doce de todos os 
seus amores, tanto familiares como pessoais, as molas com os corações signifi-
cam os amores mais importantes para ela e que ela vai levar para o resto da sua 
vida. Os corações soltos no fundo da caixa significam alguns amores do passado 
e outros amores que eu ainda vou descobrir no futuro.

Os alunos gostam e têm necessidade de falar do que sentem e das crises sen-
timentais pelas quais passam e fazem-no usando a metáfora e o símbolo. Por 
exemplo, a aluna que fez o seguinte trabalho (Figura 7), afirma que “o coração 
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simboliza a vida, a cobertura feita de bocados de jornal representa as vivenciais 
más pelo qual toda a gente passa ao longo da vida” e não se trata só de os expri-
mir mas de os descrever, como o indicam as seguintes palavras: “essas vivências, 
muitas vezes quebram-nos o coração”. A metáfora é de facto um elemento pode-
roso de expressão e de exteriorização que permitem dizer coisas como: “a junção 
com os fósforos, assim como na vida basta um momento e tudo muda; é como 
o acender de um fosforo e em segundos apaga-se” e desabafar com o professor 
com a liberdade com estas palavras chegam a si: “o motivo pelo qual fiz este tra-
balho foi a fase menos boa pela qual estou a passar, por vários acontecimentos 
negativos que se sucederam recentemente”. 

Conclusão
Poderá verificar-se que os alunos têm uma necessidade natural e espontânea de 
falar dos seus sentimentos, das suas fragilidades e tudo o resto que lhes cria, nesta 
fase de maturação, uma certa instabilidade própria do percurso de identificação 
e da procura de uma identidade que lhes permita uma maior estabilidade. Para 
o efeito, torna-se facilitador o uso da metáfora num processo criativo de onde, 
navegando no seu imaginário, emergem os afetos que poderão atenuar os medos 
e as angústias. Neste caso particular, a escultura substituiu os sujeitos em que se 
identificam por necessidade, tornando-se ela própria um objeto de identificação 
através do qual puderam refletir sobre a projeção que fizeram do seu eu, como se 
o objeto fosse um espelho com quem foi possível um diálogo/monólogo. 
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Abstract: The challenge of this work is to combine 
heritage and artistic education to bring children’s 
education to their environment in a creative way, 
with the intention of being valued and taught 
how to conserve it. In relation to the artistic and 
patrimonial experience for the classrooms of 3, 4 
and 5 years will explain the design of the project 
and the methodological model that supports it, 
the purposes of learning, what happens in each 
classroom in terms of experimentation, results 
and learning difficulties.
Keywords: Heritage education / artistic educa-
tion / work by project / knowledge of the environ-
ment and children’s education.

Resumen:  El desafío de este trabajo es combi-
nar la enseñanza patrimonial y artística para 
acercar al alumnado de la Educación Infantil 
a su entorno de manera creativa, con la inten-
ción de que sea valorado y que aprenda a con-
servarlo. En relación con la experiencia artísti-
ca y patrimonial para las aulas de 3, 4 y 5 años 
se explicará el diseño del proyecto y el modelo 
metodológico que lo sostiene, las finalidades 
del aprendizaje, lo que acontece en cada aula 
en función de la experimentación, los resulta-
dos y las dificultades del aprendizaje.
Palabras clave: educación patrimonial / edu-
cación artística / trabajo por proyecto / cono-
cimiento del entorno y educación infantil.
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Introducción 
El desarrollo de la creatividad desde las edades más tempranas es una máxi-
ma que está presente siempre en el ámbito educativo pero bien sabemos que el 
fomento de la creatividad va aminorándose a medida que los escolares pasan 
a etapas superiores y ya no es la creatividad lo que interesa sino su capacidad 
para el estudio de los contenidos concentrados en las materias divididas por 
disciplinas. Frente a esta progresiva pérdida de la creatividad entendemos que 
la enseñanza y el aprendizaje del patrimonio cultural la podría mantener viva 
no sólo en la forma de enseñar sino también en la de aprender. 

Si en la anterior edición del congreso Matéria-Prima exponíamos el diseño 
y la aplicación de un programa de didáctica patrimonial para la formación del 
profesorado de Educación Secundaria, ahora queremos mostrar y reflexionar 
sobre un proyecto desarrollado para Educación Infantil que ha sido experimen-
tado en el colegio Príncipe de Asturias de Sevilla. En esta ocasión, presentamos 
un trabajo conjunto entre las dos autoras (profesora y alumna) que se origina en 
la relación de tutorización de un Trabajo de Fin de Grado (TFG) en la Universi-
dad de Sevilla. Aprobado este trabajo ante un tribunal, se ha decidido llevarlo 
a la práctica en las aulas para analizar los resultados de la experimentación del 
proyecto educativo diseñado, determinar los problemas prácticos profesionales 
que surgen y contribuir a la mejora de un modelo didáctico patrimonial, y al desa-
rrollo de un conocimiento profesionalizado sobre la metodología de enseñanza.

Fundamentos teóricos 
Conviene exponer una serie de teorías sintetizadas en principios que han guiado 
en todo momento esta experiencia. Por un lado, está el ámbito de la formación 
de maestros y maestras en el Grado en Educación Infantil en el que considera-
mos importante la traslación de los aprendizajes que se desarrollan en las sesio-
nes de aula hacia el propio contexto escolar. En coherencia, desarrollamos un 
modelo de formación de profesores que implique la investigación de su práctica 
para que se generen modelos metodológicos personales interesados en el cam-
bio de la escuela basado prácticas innovadoras (Porlán, Rivero y Solís, 2010). 

En la formación de docentes hay una brecha entre los aprendizajes teóricos 
y su práctica, así el alumnado en formación separa ambos campos de conoci-
miento y desarrolla rutinas diferentes de aprendizaje para uno u otro ámbito. 
Frente a esta disociación “la práctica entendida como intervención fundamen-
tada en la realidad y no como mera acción, requiere un conocimiento diferen-
ciado del conocimiento disciplinar y del conocimiento vinculado a la expe-
riencia, al que diversos autores denominan Conocimiento Práctico Profesional” 
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(Porlán, Rivero y Solís, 2010: 3). Sólo en un acercamiento a la práctica desde 
una perspectiva investigadora, ésta se puede mejorar e innovar, cuando pueden 
detectarse los problemas que surgen en la práctica y que afectan a la enseñanza 
y el aprendizaje.

El análisis de la práctica permite definir un modelo de acción que se iría per-
filando como modelo metodológico personal en relación con la enseñanza del 
patrimonio cultural.

Desde este modelo se resalta la idea de investigación en todo el proceso de desarrollo 
profesional, como eje estructurador en el que destacamos el desarrollo profesional 
tanto en la dimensión del conocimiento profesional como en la capacidad de formular 
el conocimiento escolar deseable. La investigación basada en problemas sería la mejor 
estrategia para ir construyendo el conocimiento práctico profesional a través de los 
problemas prácticos profesionales que referidos a la Educación Patrimonial (Ávila 
Ruiz y Duarte Piña, 2017: 27)

Mencionadas las teorías, los principios que han guiado este trabajo son la 
reflexión sobre el conocimiento patrimonial, el análisis de la práctica de su en-
señanza y del aprendizaje, el reconocimiento de los problemas que surgen en la 
práctica (Problemas Prácticos Profesionales en palabras de Porlán, Rivero y So-
lís, 2010: 4) y la investigación como guía de todo el proceso para desarrollar un co-
nocimiento profesionalizado sobre la acción de enseñanza y la del aprendizaje.

Metodología, antecedentes y diseño del proyecto
Enseñar a través de la metodología de trabajo por proyectos en la etapa de In-
fantil nos permite conocer los intereses del alumnado y enfocar sobre ellos el 
protagonismo del proceso de aprendizaje siendo ellos mismos los creadores de 
su propio conocimiento. “El niño (...) examinará en la escuela sus experiencias, 
conocerá su ambiente y recuperará su historia, todo esto en contacto directo 
con el ambiente social de otros niños y de los adultos; un ambiente que, aún 
vivido correctamente, necesita comunicarse” (Tonucci, 1988: 25). Si integramos 
en la metodología de trabajo por proyecto la Educación Patrimonial y la Educa-
ción Artística seremos capaces de enseñar con la propia realidad que rodea al 
alumnado y de la que es partícipe, incorporando su creatividad e imaginación, 
porque trabajar por proyectos permite observar, investigar, experimentar y re-
flexionar sobre el entorno tanto para el alumnado como para el profesorado. 

“Pintamos el patrimonio” está basado en dos experiencias artísticas con es-
colares que llevaron a cabo los pintores y docentes sevillanos Amalio García de 
Moral y su hija María José García del Moral. En 1965 el pintor Amalio García 
del Moral, cuando ejercía como maestro de Enseñanza Medias, creó con sus 
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alumnos un seminario llamado “Dibujo infantil de expresión libre”, cuyos re-
sultados fueron expuestos en el Ateneo de Sevilla. El pintor veía que no se tra-
bajaba con el alumnado el desarrollo de su creatividad ni se fomentaba su per-
sonalidad y, por estas dos razones, decide cambiar la metodología que hasta ese 
momento empleaba para dejar crear a los alumnos libremente. La otra investi-
gación en la que se fundamenta este proyecto es la que entre 1994 y 1996 realiza 
la pintora María José García del Moral titulada “El dibujo infantil de expresión 
libre. Percepción y creatividad”. El resultado de dicha investigación nos mues-
tra las consecuencias que tiene en el alumnado trabajar a través de produccio-
nes artísticas. En ella se destaca que favorece el desarrollo de la personalidad y 
de la creatividad, mejora la percepción visual, fomenta la integración de todos 
los alumnos, a pesar de tener diferentes capacidades y promueve motivación de 
los alumnos y alumnas.

En definitiva, han sido estas dos experiencias de arte infantil las que han 
posibilitado la creación del proyecto “Pintamos nuestro patrimonio”, en el que 
además de adaptar algunas ideas básicas de ambas prácticas, como puede ser 
la realización de una exposición con los trabajos del alumnado, hemos incorpo-
rado la enseñanza del patrimonio cultural. Así, la finalidad principal es que los 
alumnos y alumnas conozcan destacados elementos patrimoniales de Sevilla 
y en torno a este conocimiento desarrollen habilidades como la creatividad, la 
imaginación, la manipulación de objetos, la exploración de su entorno y la ex-
presión artística. Al fin y al cabo todos estos son los objetivos que la normativa 
propone para esta primera etapa de escolaridad.

El proyecto cuenta con cuatro actividades mediante las que los alumnos y 
alumnas van aproximándose al patrimonio histórico-artístico, natural y lite-
rario, experimentando las diferentes sensaciones que los artistas tienen en su 
proceso creativo y conociendo diferentes técnicas y materiales.

Las tres primeras actividades están destinadas a conocer diferentes ele-
mentos patrimoniales y trabajar la importancia de la valoración y conservación 
del patrimonio. En la primera actividad, el alumno trabaja dos elementos pa-
trimoniales que son la Giralda y la obra artística del pintor Amalio García del 
Moral en relación con este monumento. La segunda actividad es una visita al 
Parque de María Luisa y, tras ésta, la creación por los alumnos y alumnas de 
su propio parque. La tercera actividad es la realización de ilustraciones para un 
cuento de Gloria Fuertes. Y la cuarta es una actividad de síntesis, donde se unen 
la creación de una exposición con las producciones del alumnado en cada una 
de las actividades y la valoración de los museos como medios para la difusión y 
conservación de los elementos patrimoniales. 
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Figura 1 ∙ Giraldas realizada  
por el alumnado. Fuente: propia.
Figura 2 ∙ Giraldas realizada  
por el alumnado. Fuente: propia.
Figura 3 ∙ Creación de un  
parque. Fuente: propia.
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Figura 4 ∙ Ilustración para el cuento  
de Gloria Fuertes. Fuente: propia.
Figura 5 ∙ Venta de entradas para visitar  
el museo. Fuente: propia.
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Resultados 
Este proyecto ha sido realizado en el Colegio de Educación Infantil y Primaria 
(CEIP) Príncipe de Asturias. Situado en la parte antigua del barrio de Torreblan-
ca (Sevilla). El nivel socioeconómico de la zona es medio-bajo pero la relación 
que existe entre los padres y el centro escolar es muy buena. Se ha podido ob-
servar que los padres están implicados en la educación de sus hijos, a pesar de 
que los recursos y el nivel de formación con los que cuentan son muy escasos. 
Del mismo modo, en las aulas existe un clima muy equilibrado tanto en las rela-
ciones entre iguales como entre los profesores y los alumnos.

El proyecto se desarrolló con los tres cursos de Infantil. Para ello todas las 
actividades fueron adaptadas a las necesidades educativas específicas del cen-
tro y la adaptación está realizada de manera inclusiva, para que todos los alum-
nos y alumnas puedan hacer las mismas actividades. La adaptación de las ac-
tividades al entorno con el que vamos a trabajar es esencial para garantizar un 
aprendizaje significativo.

El profesorado con el que cuenta cada clase es el de una tutora por cada gru-
po. Además, al aula de 5 años, tres veces por semana viene una especialista de 
la Organización Nacional de Ciegos (ONCE) para trabajar con un niño que tiene 
deficiencia visual severa y en el aula de 3 años, en algunas ocasiones, hay un 
maestro de refuerzo para trabajar con un alumno diagnosticado con Trastorno 
por Déficit de Atención e Hiperactividad (TDAH).

Las tres clases en las que hemos trabajado tienen una distribución similar, 
todas son de gran tamaño, en el centro del aula está la zona de las mesas de tra-
bajo y en los laterales de la clase están los diferentes rincones educativos. El ho-
rario, las rutinas y la metodología es similar para los tres cursos. La metodología 
que aplican es global por proyectos y sólo utilizan ciertos recursos de los libros 
de texto para enriquecerlos. La enseñanza del Patrimonio Cultural la llevan 
a cabo con proyectos que suelen ser elegidos y programados por las maestras 
pero hemos observado que, en ocasiones, no consiguen motivar al alumnado 
en el ámbito de la enseñanza patrimonial.

Tras la experimentación de “Pintamos nuestro patrimonio” hemos obteni-
do una serie de resultados que iremos detallando por cada actividad realizada.

La primera actividad fue ¿Cómo vemos nosotros la Giralda y como la vio un 
pintor? Con esta actividad pretendíamos un acercamiento a uno de los monu-
mentos más populares de nuestra ciudad, la Giralda y a la obra del pintor Ama-
lio García del Moral que pintó 365 Giraldas una por cada día del año (Figura 1, 
Figura 2). Debido al contexto social del colegio las maestras aconsejaron que se 
comenzara con una breve presentación del monumento y se creara un material 
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donde apoyar las explicaciones. El material fue un cuento que además fue crea-
do para que se adaptara a las necesidades del alumno con problemas visuales. 
Tras la primera asamblea sobre la Giralda observamos que los alumnos que 
más conocen este monumento son los alumnos de 5 años y que, por lo general, 
han tenido poco contacto con los elementos patrimoniales del entorno, a pesar 
de ello comprobamos que estaba motivados e interesados por el tema. La se-
gunda parte de la actividad estuvo enfocada a presentar al pintor Amalio García 
del Moral y algunos de sus cuadros dedicados a la Giralda y que el alumnado 
realizara sus propias creaciones artísticas de este elemento patrimonial. Para 
adaptar de manera inclusiva la actividad hicimos unos moldes, lo que llevó a 
que la mayor parte de los alumnos pidieran esta plantilla para hacer sus cuadros 
y sólo algunos niños de 5 años lo hicieron sin el molde. Esta plantilla mermó la 
creatividad a la hora de hacer la línea del dibujo pero no al colorearlo pues cada 
uno lo hizo libremente. Las creaciones resultantes son muy diferentes según la 
edad del alumnado, cabe destacar que los de 5 años hacen dibujos más comple-
jos y más ligados a la realidad. La última parte de la actividad, que consistía en 
ponerle un título a cada obra, fue sin duda la más difícil para ellos. 

La segunda actividad Creamos nuestro parque, también se realizó en dos se-
siones, aprovechando una visita al Parque de María Luisa que tenía organiza-
da el colegio. El objetivo principal de esta actividad era trabajar el concepto de 
conservación. Para ello antes de finalizar la visita les pedí que sintetizaran en un 
dibujo lo que habían visto y lo que más le había gustado de la visita. El inconve-
niente que encontramos fue que el centro confió la visita en una guía turística 
y ésta no consiguió motivar ni captar la atención del alumnado. Este desánimo 
pudo verse en las creaciones del alumnado que se hicieron sin detenimiento 
ni detalle. Con la segunda parte de la actividad conseguimos retomar la moti-
vación del alumnado, a través de la creación del parque que les gustaría tener 
(Figura 3). Los niños trabajaron el concepto de conservación de dos maneras 
diferentes, la primera con la importancia de cuidar y valorar los elementos pa-
trimoniales de nuestra ciudad, particularmente los parques históricos, y, la se-
gunda, a través del cuidado de su propia obra pues tuvieron que hacer su propio 
parque con plastilinas. El objetivo de la actividad se cumplió y los niños y niñas 
estaban muy concienciados sobre los problemas de conservación y cuál era su 
papel para que se mantuviera el patrimonio.

Para la tercera sesión Pintores de cuentos, sólo necesitamos una sesión para 
hacerla. La actividad está dividida en tres momentos, la presentación de la ac-
tividad, la animación o motivación y la parte creativa. Por lo general, gracias 
a esta actividad los alumnos entendieron que nuestro patrimonio no solo está 
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Figura 6 ∙ Guía de sala esperando a los 
visitantes. Fuente: propia.
Figura 7 ∙ Visitantes del museo contemplando 
los trabajos artísticos del alumnado.  
Fuente: propia.
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formado por los monumentos sino que, en este caso, los cuentos o la música 
también forman parte de éste y debemos preocuparnos por su conservación y 
difusión. Además, ha sido una buena actividad para fomentar la lectura entre 
los alumnos y alumnas. Sin embargo, es posible que sea una actividad difícil 
si no se ha trabajado previamente el concepto de collage que era la técnica que 
tenían que utilizar para hacer las ilustraciones del cuento leído (Figura 4).

La última actividad, Nuestro museo es la actividad para la que hemos nece-
sitado más tiempo. La parte principal fue la dedicada a explicar qué era un mu-
seo, qué funciones tenía, qué elementos podemos encontrar en éstos. Una vez 
contado lo principal de estas instituciones, comenzamos a elaborar las cartelas 
y paneles explicativos de las salas de exposición que irían acompañando a las 
obras de arte que los alumnos fueron haciendo a lo largo de las actividades del 
proyecto. Antes de la inauguración del museo seleccionamos al alumnado que 
iba a vender las entradas en la taquilla (dos alumnos de 3 años), a la dirección 
del museo (tres alumnos de 5 años), al responsable de conservación (un alum-
no de 4 años) y a los guías de sala (tres alumnos de 4 y 5 años) que explicarían 
el contenido de cada una (Figura 6). También dedicamos una tarde al ensayo 
de la puesta en funcionamiento del museo del colegio. Por último, se presen-
tó al resto de compañeros y compañeras del centro, los alumnos de Primaria, 
que además de poder disfrutar del trabajo de los alumnos de Infantil pudieron 
aprender lo qué es un museo y sus funciones (Figura 7). Gracias a esta actividad 
de síntesis, donde se exponían sus trabajos, el alumnado de Educación Infantil 
ha aprendido qué es un museo, sus funciones y la conservación de los elemen-
tos patrimoniales (Figura 8).

Conclusiones
Se han constatado varias dificultades en el proceso de enseñanza y aprendizaje. 
Por un lado, las que tienen que ver con el desarrollo cognitivo de los niños y 
niñas a la hora de comprender la conservación de los elementos patrimoniales 
trabajados, pues el concepto que han alcanzado a entender es el de cuidado. Por 
otro lado, el desarrollo psicomotriz ha condicionado la propia creación de las 
obras limitando la creatividad, que es mayor a más edad y a mayor desarrollo 
cognitivo. Pero la principal dificultad reside en el contexto sociocultural, por-
que el entorno familiar del alumnado no fomenta el interés por los elementos 
patrimoniales que les rodea, y el contexto socioeconómico del colegio y de las 
familias también ha afectado a los materiales y recursos con los que los alum-
nos han podido contar para realizar las actividades.

No obstante, las dificultades quedan minimizadas frente al interés y la 
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motivación que este proyecto ha despertado en los niños y niñas de Infantil del 
colegio Príncipe de Asturias pues se han desarrollado en el conocimiento de su 
patrimonio desde una vertiente artística. 
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de histórias e criação de 
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Abstract: We created stories with no pencils, 
paper, paints or brushes, but full of color, light, 
shadow, body and imagination that were animat-
ed and projected, in a workshop that starts with 
Almada Negreiros biography and focuses on three 
key places of his life: Paris and Madrid. From the 
artist’s imagination, mixed stories of reality and 
fiction emerged that were illustrated and told 
in lively projections of color, light and shadow.
Keywords: artist / biography / stories / anima-
tion / projection.

Resumo:  Criámos histórias sem lápis, papel, 
tintas ou pinceis, mas cheias de cor, luz, som-
bra, corpo e imaginação que se animaram e 
projetaram, numa oficina que parte da biogra-
fia do artista Almada Negreiros e se centra em 
três lugares chave da sua vida: Lisboa, Paris 
e Madrid. A partir do imaginário do artista, 
nasceram histórias mescladas de realidade e 
ficção que foram ilustradas e contadas em ani-
madas projeções de cor, luz e sombra.
Palavras-chave: artista / biografia / histórias 
/ animação / projeção.
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Este texto debruça-se sobre a Oficina de Actvidades Educativas a partir da ex-
posição na Fundação Calouste Gulbenkian José de Almada Negreiros: uma ma-
neira de ser moderno —  10 a 13 de abril de 2017 (Nº de sessões e duração —  4 
sessões das 10h às 17h30 [6 horas/dia, 24 horas], Grupo dos 5 aos 7 e dos 8 aos 11 
anos —  1º 2ºciclo do Ensino Básico)

Com quantas luzes se tece uma história? Serão as sombras nossas amigas? Como 
poderemos criar uma história sem lápis nem papel, sem tintas nem pincéis, mas cheia 
de cor, luz magia e imaginação?
Propomos-te partir à descoberta das lanternas mágicas de Almada Negreiros e, 
inspirando-nos nas obras da Coleção, explorar diferentes formas de trabalhar a luz, 
a cor e a sombra, com o objetivo de criar histórias capazes de se mostrar ao mundo! 
Vamos construir a nossa lanterna mágica?
A partir da exposição de Almada Negreiros: uma maneira de ser moderno, e obras 
de ambas as coleções, iremos recuar aos primórdios do cinema e explorar diferentes 
técnicas e materiais que se conjugam de forma a abordar o conceito de lanterna 
mágica, com o objetivo de construir plasticamente uma história especial que se 
projeta. (Gulbenkian / Descobrir, 2017)

Este desafio, pensado por uma equipa de seis educadores artísticos, originou 
três formas diferentes de resposta, numa lógica de parceria e colaboração, para 
três faixas etárias distintas. Esta é uma apresentação centrada em duas delas. 

 Da biografia do artista Almada Negreiros e das suas obras em exposição 
explorámos diferentes técnicas e materiais que se conjugaram em formas pos-
síveis de trabalhar o conceito de Lanterna Mágica de Almada Negreiros —  his-
tórias que se projetam como num cinema.

 Recriámos e revivemos três momentos chave da vida do artista, partindo 
de uma seleção de núcleos expositivos e obras em concreto para cada um dos 
momentos biográficos: Performare e Saltimbancos para Paris, Cinema, Humor e 
Narrativa Gráfica para Madrid, também para Lisboa que acrescenta o núcleo 
Ver e trabalhou as questões do Orpheu. Este último trabalhou a faixa etária dos 
doze aos quinze anos.

No contexto de museu, em que a obra de arte é o início de qualquer projeto, 
e nesta exposição monográfica, em que é possível uma imersão direta na obra 
e vida do autor propusemos a criação de uma história, meio biográfica, meio 
ficcionada. 

As propostas diferiram entre cada grupo, nas diretrizes, técnicas, explora-
ções e expetativas. Cada grupo de crianças trabalhou com uma dupla fixa de 
monitores e o trabalho desenvolvido incidiu nas valências artísticas mais fortes 
de cada dupla.
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O trabalho culminou com a partilha (entre grupos) das descobertas feitas 
ao longo de quatro dias, seis horas por dia, num total de vinte e quatro horas, e 
numa apresentação final, comum a todos os grupos, e que pretendeu espelhar 
todo o percurso dos participantes na exploração da vida de Almada Negreiros e 
a multidisciplinaridade artística do artista faz tudo.

Apresenta-se de seguida as propostas desenvolvidas pelos grupos dos cinco 
aos sete e dos oito aos onze anos, em particular.

 Com o grupo dos mais pequenos, dos cinco aos sete anos, explorou-se Paris 
e o desafio assentou na criação de uma história que misturou dados biográficos 
com elementos das obras fazendo surgir uma história ficcionada. 

Almada sonhou com Paris, imaginou-o, idolatrou-o, viveu-o lá e continuou 
a vivê-lo cá, já de volta a Portugal. Entusiasma-se desde cedo com a ideia da 
vida em Paris, em parte influência de saber que era ali que vivia o seu pai e a 
nova família deste, por outro o chamamento da efervescência cultural que aí se 
vivia. Esteve em Paris de janeiro de 1919 a abril de 1920, numa curta estadia em 
que as suas obras não são bem-recebidas e em que acaba por não desempenhar 
um papel verdadeiramente ativo tendo sido mais um observador, um desenha-
dor e um poeta solitário trabalhando como bailarino para se sustentar.

Almada regressa de Paris a falar do que são ali as modernas expressões 
da arte e Paris fica para sempre como uma viagem “dentro do peito” (Ferrei-
ra:2017). 

Na exposição, com o enfoque no Almada ator, figurinista, bailarino, dese-
nhista, pintor e escritor, as obras que mais cativaram o grupo foram os figurinos 
da Princesa de sapatos de ferro (Figura 1), os desenhos do Auto da Alma de Gil 
Vicente (Figura 2), e a obra sem título (Arlequim, bailarina e cavalo) (Figura 3), 
este conjunto de obras tornaram-se assim a base para o trabalho desenvolvido. 

As figuras das obras misturaram-se com a biografia do artista numa história 
pensada com dezanove cabeças. 

Cada criança contribuiu com uma frase para a história e também com uma 
personagem, a estas corresponderam depois cada uma das páginas da ilustra-
ção, em que cada página conta a frase de cada um e assim a sua parte da histó-
ria. A ilustração foi feita de forma a se poder projectar à maneira das lanternas 
mágicas do Almada, e os materiais foram folhas transparentes com recortes de 
papéis transparentes coloridos e outros opacos criando um jogo cor, luz e som-
bra em que as personagens ganham outra vida quando são projetadas numa es-
cala maior que a dos seus corpos. As lanternas mágicas eram para o artista de-
senhos que se animam e se aproximam do cinema de animação, o cinema com 
narrativa gráfica, e foi nesse sentido que as nossas ilustrações foram: contar 
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Figura 1 ∙ Almada Negreiros, Figurino para o bailado a Princesa de 
Sapatos de Ferro,1918, guache sobre cartão, 50,6 x 35,8 cm. Fonte: 
Museu Calouste Gulbenkian, InvºDP3338.
Figura 2 ∙ Almada Negreiros, Figurinos para o Auto da Alma de Gil 
Vicente,1918, encenação de Almada Negreiros, Companhia Rey 
Colaço Robles Monteiro (1965), grafite e guache sobre papel 50 x 32,7 
cm, Coleção particular ao cuidado do Museu de Arte Contemporânea 
do Chiado. Fonte: Museu Calouste Gulbenkian.
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Figura 3 ∙ Almada Negreiros, Sem título (Arlequim,  
bailarina cavalo), 1953, óleo sobre tela, 200 x 100 cm, Coleção 
particular Fonte: Museu Calouste Gulbenkian.
Figura 4 ∙ Trabalhos de participantes. Fonte: própria
Figura 5 ∙ Trabalhos de participantes. Fonte: própria
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uma história que se anima na sua projeção em grande escala através do uso de 
retroprojetor e a cada plano da história, a cada animação, fez-se corresponder 
uma frase contada por cada criança, o som que se junta à ilustração e à projeção.

Para a construção dos figurinos e da personagem que se ilustrou recorreu-
-se ao uso da silhueta do corpo de cada um, já em pose de personagem, ao qual 
acrescentaram os adereços e roupas. 

Realizou-se ainda uma pintura coletiva, que serviu de cenário para a apre-
sentação. 

Esta teve dois momentos, um performativo em que cada criança apresentou 
a sua parte da história com som e movimento, vestida com os seus figurinos, a 
que se seguiu a contagem da história com a projeção das suas páginas ilustradas.

Com o grupo dos sete aos nove anos abordou-se Madrid, local de descoberta 
e encontro com os grandes criadores da sua época: Picasso, Dali, Gaudi, Miró, 
Buñuel. 

Madrid foi a cidade de Almada de 1927 a 1932, sendo também palco de afir-
mação e consolidação da sua carreira. É o período do seu pensamento mais ci-
nematográfico em que se envolve em vários projectos, muitos que não tiveram 
tempo de se concretizarem. Trabalhou na remodelação do Cine San Carlos para 
o qual fez gessos em baixo-relevo, com cenas de vários géneros de filmes, cons-
truídas de forma a replicar planos e enquadramentos de características cine-
matográficas. Considera os desenhos animados como o momento da verdadei-
ra autonomia do cinema, que se desliga desta forma da reprodução do real. É 
desta forma que pensa La Trajedia de Doña Ajada e outras lanternas mágicas 
em que via a possibilidade de o desenho se transformar em movimento. (San-
tos:2017)

O cinema acompanha a sua vida, tanto como espetador e como artista. 
Munidos destas ideias a linha narrativa surgiu naturalmente, colocámo-nos 

na pele do artista, experimentámos desenhar como ele, imaginámos os seus 
encontros e aventuras. 

Da história partimos para a criação de cinco grandes cenas. 
Construímos os títulos, cenários, os objetos com recurso a materiais de di-

ferentes “texturas visuais”: trabalhámos transparências (coloridas), luz, som-
bra; brincámos com variações de escala. Através do retroprojetor projetámos 
estas pequenas “telas” e demos-lhe vida com recurso à técnica de stopmotion —  
imagem em movimento obtidas a partir de fotografias sequenciais. As crianças 
integraram depois estas imagem com o seu corpo e a sua sombra, também no 
papel de “atores mudos”, como no cinema de Charlot de quem Almada era fã. 

De tudo isto resultou um filme animado, com banda sonora e efeitos espe-
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ciais criados ao vivo pelos participantes/autores do projecto e partilhado na 
apresentação.

 Na apresentação conjunta era visível o entusiasmo e a satisfação. Do artista 
retiveram a forma de trabalhar e de pensar e a sua história de vida. 

 Neste contexto de oficina criativa trabalha-se sempre a partir da obra de arte, 
sendo esta ponto de partida e plataforma de trabalho. Da obra, nasce o esboço da 
proposta, são pensados os exercícios a desenvolver, criam-se pontes com cada par-
ticipante, validando o seu entendimento e acrescentando conhecimento. Da obra 
nasce a comunicação, que nas palavras do próprio Almada é a função última da 
arte, comunicação que cada um estabelece de modo próprio e pessoal. Nasce tam-
bém a experimentação artística, e a produção —  os resultados que a criança pro-
duz. Isto torna-se possível no âmbito de uma pedagogia construtivista (Vygotsky) 
em que produção, apreciação e contextualização são agentes determinantes 
(Barbosa). Na consolidação da abordagem à obra inclui-se a forma de pensar e 
de fazer próprias do artista abordado, o seu contexto cultural, social e histórico.

 Estas metodologias e processos de trabalhar potenciam verdadeiros mo-
mentos de aprendizagem e de conexão com o mundo.

 Nesta oficina em concreto queríamos: desenvolver curiosidade, sensibilida-
de e conhecimento a partir do eco da obra de arte e do artista no indivíduo e no 
seu património identitário individual e no colectivo em que se insere; desenvol-
ver o pensamento crítico e o olhar criativo a partir da interpretação da obra de 
arte e do reconhecimento de referências e conceitos que esta pode conter; pro-
mover a capacidade de apropriação da obra de arte através de experiências da sua 
interpretação visual, gráfica, escrita e corporal; potenciar a transversalidade das 
expressões nas leituras que podemos fazer do mundo e da humanidade através 
da arte; dar a conhecer a produção artística e a vida do artista Almada Negreiros, 
procurando reviver e reinventar —  através da construção narrativa e plástica de 
diferentes “lanternas mágicas” —  algum dos momentos mais marcantes da sua 
história; estimular a criatividade; explorar técnicas diversificadas de expressão 
plástica e artística: desenho, pintura, performance, ilustração, animação, entre 
outras; valorizar a expressão individual e o trabalho em grupo.

 Os resultados atingidos foram muito bons, em várias frentes: concretização 
plástica, aprendizagens sobre o artista, a sua obra, e outras, desenvolvimento 
da autoconfiança e autoestima, demonstrados no grau de entusiasmo, envolvi-
mento e felicidade dos participantes. 

 Quando encontramos algumas das crianças e lhes perguntamos quem foi 
Almada, a resposta é sempre: escritor, pintor, bailarino, ponto, escultor, ator-
…e viajante! 
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Figura 6 ∙ Trabalhos de participantes. Fonte: própria
Figura 7 ∙ Trabalhos de participantes. Fonte: própria
Figura 8 ∙ José de Almada Negreiros no filme «O Condenado»,  
realizado por Mário Huguin, 1921 (filme perdido).  Fotografia  
de cena. Fonte: Museu Gulbenkian
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 Nas suas vidas ficaram a facilidade de comunicação com a obra de arte, o 
pensamento crítico e o olhar criativo que se potenciaram nesta experiência de 
aprendizagem não formal.
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Figura 9 ∙ Trabalhos de participantes. Fonte: própria
Figura 10 ∙ Trabalhos de participantes. Fonte: própria
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52 Projecto inter-ludobibliotecas 
nas escolas básicas do 
Concelho de Cascais 

Inter toy and book library project in basic 
schools of the Municipality of Cascais

*Universidade de Lisboa, Faculdade de Belas Artes, Doutoramento em Educação Artística, Alameda da 
Universidade, 1649-013 Lisboa, Portugal. E-mail: anaserrarocha@gmail.com

ANA ISABEL SERRA DE MAGALHÃES ROCHA*

Artigo completo submetido a 10 de maio de 2017 e aprovado a 29 de maio de 2017.

Abstract: The project presented intends to 
value the role of the technicians of the librar-
ies and make known the different spaces. It is 
a network structure, articulated with its inter-
locutors and based on the children needs, giv-
ing response with the development of activities 
to support the curriculum in a non formal way. 
Good reception extended the project to other 
schools where there are no libraries or play-
works and also for the period of school vacancies.
Keywords: library / schools / literacy / playwork-
ers / network.

Resumo:  O projeto apresentado pretende va-
lorizar o papel dos técnicos das ludobibliotecas 
e dar a conhecer os diferentes espaços. É uma 
estrutura em rede, articulada com os seus in-
terlocutores e baseada nas necessidades das 
crianças a partir do desenvolvimento de ativi-
dades de apoio e suporte à atividade letiva. A 
boa receção alargou o projeto para outras esco-
las onde não existem ludobibliotecas e para o 
período das interrupções letivas.
Palavras-chave: ludobiblioteca / escolas bá-
sicas / parceria / ludicidade / literacia. 
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Introdução
O projeto das interludobibliotecas nasceu da necessidade de dar visibilidade 
às ludobibliotecas e as suas dinâmicas, no sentido de dar voz aos técnicos afe-
tos ao programa Crescer a Tempo Inteiro promovido pela Câmara Municipal 
de Cascais, onde a União de Freguesias Cascais e Estoril é a entidade parceira 
(U.F.C.E.).

O objetivo deste projeto está relacionado com a necessidade de evidenciar 
que os espaços sejam entendidos como experiências lúdicas e de bem-estar, 
ancoradas ao desenvolvimento evolutivo da criança em contexto escolar e/ou 
familiar de acordo com o Programa da Rede de Bibliotecas Escolares (R.B.E.), 
possibilitando novas abordagens ao curriculum escolar, desencadeando novas 
atribuições de sentidos e de fruição, no âmbito da educação não formal. Pre-
tende ser um espaço de experiências significativas de incentivo à leitura, lazer 
e ludicidade.

1. Conversar
A primeira ludobiblioteca do Concelho de Cascais foi implementada na Escola 
Areia Guincho no ano letivo de 2011/2012, a partir da requalificação e amplia-
ção da escola, mantendo uma zona de acesso independente possibilitando a 
abertura autónoma para o exterior/comunidade, com abertura ao sábado du-
rante a tarde e possibilitando a sua utilização fora dos períodos letivos. 

As ludobibliotecas dão resposta ao Programa Crescer a Tempo Inteiro, atra-
vés de projetos de apoio e suporte à atividade letiva (A.S.A.L.), abertura nos in-
tervalos e recreios, atividades de enriquecimento curricular (A.E.C.), atividades 
de animação e apoio à família para o pré-escolar (A.A.A.F.) e componente de 
apoio à família do 1º ciclo (C.A.F.). Até à data existem no Concelho de Cascais 12 
ludobibliotecas com abertura à comunidade. A U.F.C.E. é entidade parceira de 
5 ludobibliotecas; na zona de Cascais, na EB Branquinho da Fonseca (sem aber-
tura á comunidade) e Areia Guincho, e na zona do Estoril com a EB Raul Lino, 
a EB Areias, e a EB de S. Pedro do Estoril, tal como indica a Figura 1, quatro 
espaços com abertura á comunidade ao sábado no período da manhã ou tarde.

Apresentam-se como espaços apelativos, flexíveis e contemporâneos, com 
áreas de acolhimento, leitura, multimédia, oficina/atelier, jogo e brincadeira, e 
uma zona de estar. Disponibilizam materiais do espólio (adulto e criança) da Bi-
blioteca Escolar, aquisições da U.F.C.E. e doações, com variedade de livros, mate-
rial áudio, periódicos e revistas, material lúdico (brinquedos, jogos), e material de 
desgaste para desenvolvimento de atividades no âmbito da criatividade, arte e de 
lazer. Em todas as ludobibliotecas é possível efetuar o empréstimo domiciliário.
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2. Alinhavar
O programa da Rede de Bibliotecas Escolares (2013) definiu um conjunto de pa-
drões de qualidade para as bibliotecas escolares, dando primazia a lugares de 
conhecimento e inovação, capazes de incorporar novas práticas pedagógicas, 
espaços de integração social, indispensáveis ao combate e ao abandono escolar. 
Assim, os espaços apresentam-se modernizados, com possibilidades de itine-
rância e muitas vezes estão fora de portas (jardins, praias, etc.), dando a opor-
tunidade de cooperação com a sociedade, criando também ligações com outras 
estruturas existentes. 

Pretendem ser locais de bem-estar, fomentando a aprendizagem contínua 
com respostas inovadoras que ajudem a criar conhecimentos e momentos para 
todos, através da promoção de uma relação de proximidade entre o público, a 
arte e a sociedade, disponibilizando iniciativas e recursos de caracter pedagó-
gico cultural diversificadas.

3. Coser
O projeto das interludobibliotecas foi implementado pela U.F.C.E. no ano leti-
vo 2014/2015 após a união das freguesias Cascais e Estoril, com o objetivo de 
realizar um intercâmbio entre os responsáveis dos espaços (playworkes), com o 
intuito de partilhar experiências no âmbito da leitura, do jogo, da ludicidade e 
das artes. 

A implementação deste projeto exige, para além de um trabalho detalhado 
e articulado entre os 5 técnicos afetos às ludobibliotecas, a existência de um 
elemento da coordenação da equipa em geral, para mediar, articular e realizar 
toda a programação e preparar o envolvimento inter-institucional. 

Existe uma calendarização anual (Quadro1) que é desenvolvida em conjun-
to tendo por base o Plano Anual de Atividades do Agrupamento, as diretrizes da 
R.B.E., as orientações da U.F.C.E., e outros temas e projetos que sejam conside-
rados relevantes. Na reunião de Estabelecimento de cada escola é apresentada 
a proposta e são agendadas as datas de acordo com a disponibilidade.
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Figura 1 ∙ Imagem de divulgação de informação 
das 4 ludobibliotecas da parceria da U.F.C.E.. 
Fonte: U.F.C.E.
Figura 2 ∙ Ludobiblioteca da EB Branquinho da 
Fonseca. Fonte: própria.
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Quadro 1 ∙ Excerto da grelha anual de calendarização do projeto interludobilbliotecas

Dia/Hora Ludobiblioteca / contador Dinamização Grupo

24/11/16
14h

Local acolhe: ludobiblioteca EB Branquinho  
da Fonseca
Contador anfitrião: Vanessa Teixeira
Local visitante: Ludobiblioteca EB Raul Lino e I.A.C.
Contador Visitante: Rosa Valente e Marta Rosa

Animação do livro: 
Zebedeu— Um Príncipe 
no Hospital

2ºano

25/5/17
11h

Local acolhe: ludobiblioteca EB Areias
Contador anfitrião: Dora Pacheco
Local visitante: ludobiblioteca EB Areia Guincho
Contador Visitante: Sónia Beiragrande

Animação do livro: 
Isto não é uma caixa, 
seguido de atividade 
lúdica

1ºano

11/5/17
14h

Local acolhe: ludobiblioteca EB S. Pedro do Estoril
Contador anfitrião: Rute Matos
Local visitante: ludobiblioteca EB Areias
Contador Visitante: Dora Pacheco

Animação do livro: 
Como apanhar 
uma estrela

sala JI

8/6/17
11h

Local acolhe: ludobiblioteca EB Areia Guincho
Contador anfitrião: Sónia Beiragrande
Local visitante: Ludobiblioteca EB Raul Lino
Contador Visitante: Rosa Valente 

Filosofia para crianças 
a partir de escolhas 
temáticas da caixa 
lúdica

3º ano

6/7/17
10h

Local acolhe: ludobiblioteca EB Raul Lino
Contador anfitrião: Rosa Valente 
Local visitante: ludobiblioteca EB S. Pedro do Estoril
Contador Visitante: Rute Matos

Jogos tradicionais 
portugueses

C.A.F.
1ºciclo

Desde o início do projeto, já foram realizadas 30 sessões, envolvendo 40 
técnicos e 800 crianças, explorando cerca de 30 livros. A avaliação escrita rea-
lizada por parte dos Professores ou Educadores que acompanham o grupo, são 
positivas, onde as sessões são bem acolhidas e em geral manifestam interesse 
em que se repita a sessão com outra história ou tema.

4. Explorar
A ludobiblioteca da EB Raul Lino com o Instituto de Apoio à Criança (I.A.C.) 
visitou no âmbito do projeto interludobibliotecas encadeado nas XIV Palavras 
Andarilhas/Festival de Contos do Mundo —  Estafeta de Contos —  em 2016 (Fi-
gura 2), uma dinamização da leitura do livro Zebedeu —  Um Príncipe no Hospi-
tal. Esta publicação é da responsabilidade do I.A.C. (Araújo 2012), com o intui-
to de abordar os direitos da criança hospitalizada, através da Carta da Criança 
Hospitalizada (incluída na história). No dia 24 de novembro a ludobiblioteca da 
EB Branquinho da Fonseca do Agrupamento de Escolas de Cascais com a turma 
do 2º ano recebeu das 14h00 às 15h00 a dinamização do livro através da Marta 
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Figura 3 ∙ O tule posicionado na zona de estar 
em cima do tapete. Fonte: própria.
Figura 4 ∙ O educador ajuda o grupo a que 
consigam ouvir a estrela-do-mar. Fonte: própria.
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Rosa em representação do I.A.C. e a Rosa Valente da ludobiblioteca EB Raul 
Lino, utilizando o método de filosofia para crianças. O grupo mostrou-se bastan-
te participativo, interagindo à medida que a história se ia desenrolando, apre-
sentando as suas experiências pessoais e familiares relacionadas com a história.

A Escola Básica de S. Pedro do Estoril pertence ao Agrupamento de Escolas 
de Alapraia, é uma escola com 2 salas de jardins-de-infância e 4 turmas do 1º 
ciclo. No dia 11 de maio de 2017 das 11h00 às 11h40, realizou-se uma das ac-
ções do projeto inter-ludobibliotecas, com a visita da ludobiblioteca da EB das 
Areias com a responsável Dora Pacheco, a um grupo de 21 crianças de uma sala 
de jardim-de-infância, acompanhadas pelo educador Vitor e assistente opera-
cional Cláudia. A obra escolhida foi o livro de Oliver Jeffers, com o título Como 
apanhar uma estrela, a obra está referenciada pelo Plano Nacional de Leitura, 
destinado a leitura em voz alta. O Educador mostrou interesse em explorar o 
tema do mar por estar no seu plano do pré-escolar. Na dinâmica, a Dora Pache-
co acolhe o grupo de crianças com o educador e a assistente operacional, na 
zona de entrada exterior à ludobiblioteca, e depois das apresentações rápidas, 
deslocam-se até à zona central que está previamente organizada para acolher 
a atividade. O grupo encontra no tapete verde de círculos contíguos um tufo 
de tule branco e azul suave. A dinamizadora inicia a sessão com exercícios de 
aquecimento e respiração, uma dinâmica energética de grupo, onde em con-
junto exploram a centralidade, a presença no momento, através de manifesta-
ções corporais e dinâmicas de voz. 

O grupo de crianças e adultos é convidado a sentar-se, tal como ilustra a Fi-
gura 3. A Dora apresenta o livro, mostrando-o indicando o autor e o ilustrador.

Inicia-se a animação com a leitura em voz alta, manipulando o livro na pas-
sagem das páginas de forma firme e suave, a um ritmo lento, seguindo as in-
quietações do grupo, alimentando a sua narrativa com a participação de todos.

No final da história o protagonista vislumbra o reflexo de uma estrela no 
mar. Ou seria uma estrela-do-mar? Os ouvintes são convidados a descobrir o 
que está dentro do tule no centro da roda. Uma criança com a Dora coloca as 
mãos dentro do tufo de tecido e retira um objeto. O espanto é geral, e em con-
junto o objeto é analisado, conversado, sentido, ouvido de acordo com a Figura 
4, onde a estrela-do-mar é explorada por cada um. 

Mais estrelas são retiradas da nuvem do mar sobre o tapete verde, e as estre-
las continuam a circular entre todos. O educador, por ser moçambicano, conta 
a sua experiência referente à natureza do oceano Índico e as diferentes caracte-
rísticas que estes animais marinhos possuem.

Algumas crianças pedem para ver o livro, que é disponibilizado para a sua 
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observação e a Dora convida o Educador a levar o livro para continuar a explo-
ração em sala. As crianças agradecem e solicitam nova vinda da Dora com outra 
história animada.

A sessão encerra com todos de mãos dadas, caminhando em espiral, dirigin-
do-se para a saída da ludobiblioteca.

 
Conclusão

Este artigo poderá contribuir para dar a conhecer o projeto e o potencial que se 
tem vindo a oferecer às crianças por paixão dos profissionais afetos ao Progra-
ma Crescer a Tempo Inteiro. Na expetativa do reconhecimento da importân-
cia que as ludobiliotecas merecem uma reflexão e análise cuidadosa de forma 
a poder traçar novos rumos fora do contexto inter-escola, na comunidade em 
geral, especialmente onde existe mais dificuldades de acessibilidades sociais, 
emocionais e intelectuais. 
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Abstract: This paper aims to weave reflections 
on the painting studio as a teaching and learning 
laboratory, standing in research in the following 
categories: the painting studio and teaching and 
learning laboratory. The painting studio is a place 
where are developing operational methodologies 
of pictorial production from both the perspectives 
of the artist and teacher. Time/space is articu-
lated to the creative process. In this category, the 
objective is to map methodologies, map produc-
tion time in studies that pervade the History of 
Art, seeking the conception of what is a painting 
studio, based on John Elderfield’s “In the Studio: 
Painting”, as well as in Joe Fig’s book “Inside the 
studio”. In the section on the teaching and learning 
laboratory, the text seeks to understand the con-
cept of the Laboratory School, advocated by John 
Dewey. It focuses on the articulation of the paint-
ing studio as a space for teaching and learning. 

Resumo:  O presente texto objetiva tecer refle-
xões sobre o estúdio de pintura como um labo-
ratório de ensino e aprendizagem, situando-se 
na investigação das seguintes categorias: o 
estúdio de pintura e o laboratório de ensino e 
aprendizagem. O estúdio de pintura é um lugar 
onde se desenvolvem metodologias operati-
vas da produção pictórica, tanto da perspecti-
va do artista quanto do professor. Articula-se 
tempo/espaço ao processo criativo. Nesta ca-
tegoria objetiva-se, além de mapear metodo-
logias, mapear o próprio tempo de produção 
em estudos que permeiam a História da Arte, 
buscando a concepção do que é um estúdio 
de pintura, baseando-se no referencial “In 
the Studio: Painting”, de John Elderfield, bem 
como no livro de Joe Fig, “Inside the studio”. 
Na Categoria que versa sobre o laboratório de 
ensino e aprendizagem, o texto busca com-
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preender o conceito da Laboratory School, 
defendido por John Dewey. Dessa forma, a 
problemática centra-se na articulação do es-
túdio de pintura como um espaço de ensino e 
aprendizagem.
Palavras-chave: estúdio de pintura / arte 
como experiência / artes visuais / ensino / 
aprendizagem.

Keywords: painting studio / art as experience  / 
visual arts / teaching / learning.

Introdução
Este texto deriva-se da pesquisa sobre o livro In the Studio: Painting, do cura-
dor John Elderfield (2015), em que foram apresentadas obras que deambulam 
sobre o modo como o artista utiliza seu espaço e tempo (pesquisa expositiva 
desenvolvida pela Galeria Gagosian, NY). E também da pesquisa realizada 
por Joe Fig (2002) em seu livro Inside the studio, em que o autor entrevistou 
diversos artistas que vivem nos EUA, de forma a mapear o processo criativo 
de cada um, em seus procedimentos cotidianos, sendo que, posteriormente, 
o próprio Fig construiu maquetes em pequena escala de cada estúdio visita-
do, instaurando outras metáforas para o espaço do estúdio e seu tempo de 
produção. Da articulação de que é possível adentrar o espaço de produção, 
também se compreende o laboratório como um espaço experimental onde há 
experiências e interesses, e que estruturam o que é realizado no estúdio e qual 
sua funcionalidade.

1. Conceito e tipos de estúdio
Daniel Buren, no texto The function of the Studio, no início dos anos 70, ques-
tionou sobre a funcionalidade do estúdio de forma a perceber metáforas que 
pairam sobre o espaço, sendo:

1.  É o lugar onde o trabalho se origina.
2.  Em geral, é um lugar privado, uma torre de marfim, talvez.
3.  É um lugar fixo onde objetos portáteis são produzidos.

A relevância do estúdio já deveria ser evidente, pois torna-se o primeiro 
enquadramento (estrutura), o primeiro limite, sobre o qual todos os enquadra-
mentos (estruturas) subsequentes dependerá. O que faz com que se pareça, fisi-
camente, arquitetonicamente? O estúdio não é qualquer refúgio ou um quarto 
para Buren.
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Assim, o autor apontou dois tipos de estúdio: o tipo europeu, modelado sobre 
o estúdio parisiense da virada do século, com pé direito alto, luz natural, portas 
com acesso para grandes formatos, às vezes com varanda para ampliar o olhar 
entre a obra e o artista; o outro tipo é o americano, de origem mais recente. Este 
tipo de construção é raramente construído de acordo com especificações, mas, 
localizada em lofts renovados, é geralmente muito maior do que em comparação 
com o europeu, não necessariamente mais alto, porém mais amplo. As paredes e 
o piso são abundantes, e a iluminação natural desempenha um papel insignifican-
te, uma vez que o estúdio é iluminado por eletricidade dia e noite, se necessário.

Há, portanto, equivalência entre os produtos/obras desses lofts e sua colo-
cação nas paredes e pisos de museus modernos, que também são iluminados 
dia e noite por eletricidade. Este segundo tipo de estúdio tem influenciado o 
estúdio europeu de hoje, seja em um antigo celeiro do país ou em um armazém 
abandonado no espaço urbano. Um lugar privado, o estúdio é presidido pelo 
artista-residente, uma vez que só o trabalho que ele deseja e permite deixar 
será realizado em seu estúdio. No espaço e tempo do estúdio outras operações 
também acontecem, desde a apresentação de trabalhos a críticos de arte, cole-
cionadores e curadores, até aulas, conversas com artistas e cursos diversos que 
interessem ao processo criativo.

2. O estúdio de pintura como laboratório de ensino e aprendizagem
Então, olha-se especificamente para o estúdio de pintura, como sendo a pintura 
expandida, desdobrada, reprojetada, reencarnada ou ampliada, como exem-
plos de expressões vinculadas aos procedimentos pictóricos feitos a partir do 
tempo contemporâneo. Obviamente tratam do processo pictórico e seus meios 
operativos e metodológicos de forma a ampliar a espacialidade do conceito e 
dos estudos de estruturas cromáticas. Neste sentido, apontam para a com-
preensão de fazeres estéticos, articulando prática e reflexão em seu fazer/sen-
tir/agir. De acordo com Silva (2011: 58):

A respeito da dilatação das fronteiras da produção artística que se processou entre 
as décadas de 1960 e 1970, tornando mais plurais as possibilidades de execução e 
exposição dos trabalhos de arte. Dentro dessas mudanças o conceito de espaço passou 
a incluir os sentidos do lugar em que a obra de arte foi produzida e/ou exposta, 
passando mesmo a valorizar essas categorias e a abarcar aspectos históricos, culturais 
e físicos a seu próprio processo de feitura.

Desta forma, intenciona-se abordar a concepção do labor pictórico em um tem-
po/espaço permeado pela ressignificação da prática articulada ao saber teórico, 
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ao conceito de experiência, instaurado por Dewey (2010), bem como ponderar 
sobre o conceito do espaço do estúdio com um laboratório de ensino e aprendi-
zagem da linguagem pictórica. Passando da experiência solitária no espaço que 
configura o ato da produção, ao saber do acúmulo da tradição sobre a pintura, e 
finalmente tecendo experiência singular em um fenômeno epistemológico, que 
confere singularidade à práxis de viver um saber pictórico próximo à percepção de 
ensino e aprendizagem, sobretudo quando o espaço de criação é compartilhado.

Dentre metodologias operativas no espaço do estúdio, ancoram-se como base 
da experiência a concepção da produção de sentido na ação, que engloba gestos, 
emoções e estratégias que perpassam o processo criativo na criação de imagens, 
conceitos e meios. Seguindo o pensamento de Florido (2012), o estúdio pode ser 
considerado com espaço extrínseco à obra, visto como moldura, mas relevante 
na concepção da espacialidade, que deveria sempre ser questionada pelo artista, 
a exemplos de Brancusi e Mondrian, que reestruturaram o conceito de moldura.

3. O filósofo John Dewey e sua noção de Arte
Conforme exposto por Lampert e Wosniak (2016), a noção de Arte reportada 
por Dewey (eixo teórico para a compreensão deste texto), reside na relação que 
a criatura viva tem com seu ambiente, pois o naturalismo deweyiano torna-se 
necessidade para a Arte. Neste sentido, a função da Arte é unificar a vitalidade 
consciente presente na vida humana, pois as obras de Arte qualificadas não ge-
ram experiências estéticas especializadas. A experiência estética é a responsá-
vel em ampliar e aprimorar todas as inquietações humanas. Shusterman (1998: 
238) explica que a função da Arte para Dewey:

[...] não reside em algum fim particular, especializado, mas sim em satisfazer a criatura 
viva de maneira global, servindo a fins variados e, acima de tudo, aumentando a 
nossa experiência imediata, que nos revigora e vitaliza, assim, a realizar qualquer fim 
que busquemos.

Para John Dewey, a Arte deveria situar-se ao lado das coisas da experiên-
cia comum da vida, ou seja, inserida em um contexto diretamente humano, ao 
contrário de estarem relegadas exclusivamente aos museus ou galerias, com-
partimentalizadas em teorias que distanciam as experiências estéticas da vida 
cotidiana, ou seja, do prazer pessoal que, segundo o autor, está próximo às coi-
sas da natureza, como o ar, o solo, a luz, as flores. Seriam desses lugares que 
brotariam as coisas esteticamente admiráveis (Dewey, 2010). Na relação entre 
a Arte e a Estética, o filósofo afirma que o trabalho poético, desenvolvido em 
uma perspectiva da filosofia da experiência, seria o clímax da sofisticação entre 
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a união dos saberes —  afetivo, intelectual e prático (Dewey, 2010). É justamente 
na integração entre o pensamento e o instrumento de expressão que se pode 
esboçar a comunicação a respeito da experiência singular/estética. Ou entre a 
pintura, seus objetos e fazeres poéticos, dentre estes as estruturas que engen-
dram seu espaço de concepção, ensino e aprendizagem. Dessa relação brotam 
conflitos, resistências e impressões. Destes elementos, por sua vez, emergem as 
experiências, envoltas em ideias e emoções.

4. Desdobrando a ideia de Arte e Educação
Sobre Arte e Educação, e de acordo com Lampert (2016), no livro Studio Thinking, 
de Hetland et al. (2007), é apresentada a perspectiva da sala de aula de Artes Vi-
suais, pensada como estúdio, não entendida como comparação, mas sim em 
articulação. Sendo que em ambos os espaços (aparentemente distantes) desen-
volvem-se procedimentos metodológicos semelhantes. Neste sentido, a prática 
de estúdio gera persistência, capacidade espacial, expressividade, capacidade de 
observação e reflexão e propensão para pensar além do que é concreto ou real.

Em articulação, pensa-se o espaço da sala de aula como gerador similar ao 
estúdio, em consonância com possibilidades para o ensino e aprendizagem em 
Artes Visuais. Desta forma, Arte e Arte Educação ancoram-se sobre conjuntos 
de práticas que envolvem o saber fazer, a autorreflexão, o contexto sociocultu-
ral e abordagens históricas, que envolvem a prática pedagógica e a prática artís-
tica, como procedimentos de um processo criativo evidenciado pela construção 
sistemática de experiências. Refletir sobre propostas de ensino e aprendizagem 
que relacionem teoria e prática é relevante para conectar a subjetividade da prá-
tica docente e o próprio processo de formação docente, usando o espaço do ate-
liê híbrido, com eixo e cartografia como meios de metodologia ou caminhos a 
serem percorridos como possibilidade de trabalho. Desta forma, pode centrar-
-se a pesquisa educativa baseada em Arte, já que constitui uma base de prática 
artística que permeia a articulação entre ensino e aprendizagem na educação 
pela pintura.

Conclusão
Portanto, partindo do contexto de que todo objeto artístico poderá ter dimen-
sões políticas, discursivas e pedagógicas, compreende-se a prática no estúdio 
de pintura como processo de um fazer criativo no qual se inclui a reflexão crítica 
e a produção plástica por meio da experimentação (e vice-versa), concebendo 
que a pintura poderá ser uma representação imaginária, mas que também de-
nota incontestavelmente derivações sobre a estética.
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Depois, o Grupo de Estudos Estúdio de Pintura Apotheke tem produzido, 
além de exposições, oficinas, micropráticas, aulas abertas, residência artística 
e encontros semanais para pesquisa, que ressoam sobre o uso da referência de 
Dewey com o fazer pictórico, no sentido de evidenciar o conceito de experiên-
cia pelo processo de ensino e aprendizagem, visto que a pintura é tida como 
eixo gerador do pensar e do fazer, do saber/sentir, e além dos projetos finaliza-
dos que adentram escolas e outros ateliês, instaurando redes e conexões com 
projetos. Assim, ao longo do ano de 2016, o Grupo de Estudos aportou na possi-
bilidade de adensamento sobre os estudos da cor, utilizando os exercícios pro-
postos pelo artista professor Josef Albers (2009).

Ademais, esses encontros, similares a aulas, realizados no Estúdio de Pintu-
ra, implicaram no desenvolvimento de subprojetos por cada participante (Pro-
jeto Albers). O desdobramento do exercício instigou a investigação de proble-
mas educativos por meio da criação artística, ou mesmo pesquisar problemas 
artísticos por meio da própria linguagem artística, como forma de responder a 
perguntas e questionamentos que movem projetos poéticos. Tais questões po-
dem se assemelhar a abordagens como a investigação baseada em Arte.

No entanto, tais reflexões sobre as concepções didático-pedagógicas de-
correm dos estudos da Arte como experiência, seja como teoria ou abordagem 
metodológica, compreendendo o estúdio de pintura como um laboratório, a 
exemplo do que Dewey objetivava para sua escola-laboratório.
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Abstract: This article seeks to demonstrate how, 
from one same theme, it is possible to create units 
with different contents, purposes and didactics. 
Within it, we present five different approaches, 
surrounding the concept of identity, conceived 
and implemented/taken part in by the students 
from the Visual Arts Teaching Masters of the 
University of Lisbon, in a dynamic where they 
alternated between the role of teachers and stu-
dents. Finally, we present the conclusions of this 
experiment, by weaving a dialogue between the 
reflections that were, both individually and col-
lectively, reached by them.
Keywords: didactic / art education / visual arts 
education /drawing / identity.

Resumo:  Este artigo visa demonstrar como é 
possível, a partir de um mesmo mote, criar uni-
dades com conteúdos, propósitos e didáticas 
diferentes. Nele apresentamos cinco propos-
tas, em torno do conceito de identidade, conce-
bidas e implementadas/participadas pelos alu-
nos do Mestrado em Ensino de Artes Visuais 
da Universidade de Lisboa, numa dinâmica 
de alternância entre o papel de professores e 
de alunos. Por fim, apresentamos as conclu-
sões desta experiência, colocando em diálogo 
as reflexões que, individualmente e em grupo, 
sobre ela posteriormente teceram. 
Palavras-chave: didática / educação artística 
/ educação visual / desenho / identidade. 
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Introdução 
No início do ano letivo de 2016-2017, desafiámos os alunos de Didática das Artes 
Plásticas II a conceber unidades de trabalho a ser implementadas ao longo do se-
mestre, o terceiro do Mestrado em Ensino de Artes Visuais da Universidade de 
Lisboa. À semelhança de anos anteriores, este exercício teve como objetivos prin-
cipais: levar os alunos a planear unidades de trabalho no âmbito das artes visuais, 
com base na didática investigativa (Alarcão, 1997) desenvolvida no semestre ante-
rior; implementá-las na turma, assumindo alternadamente o papel de professo-
res e de alunos, numa aproximação à didática profissional (Alarcão, 1997); e refle-
tir de modo individual, coletivo e colaborativo (Zeichner, 1998, 2008) sobre esta 
experiência. Porém, ao contrário do que havia sucedido até então, resolvemos 
convidá-los a desenvolver unidades em torno de um tema comum. 

Como exemplo, apresentámos diferentes abordagens didáticas do retra-
to, implementadas em épocas distintas e contextos educativos diversificados 
(Academias de Belas-Artes, ensino básico e ensino secundário) que estudá-
mos no âmbito da investigação que realizámos ao longo do ano anterior. Esta 
investigação deu origem a algumas comunicações [A aprendizagem do retrato: 
História e didáticas, apresentada individualmente no II CIEAE Congresso Inter-
nacional Envolvimento dos Alunos na Escola: Perspetivas da Psicologia e Educação 
Motivação para o Desempenho Académico, no Instituto da Educação da Univer-
sidade de Lisboa, a 12 de julho de 2016; História e didáticas do retrato: do ensino 
artístico à prática nas escolas, apresentada em conjunto com Margarida Calado, 
no V Congresso Internacional Matéria-Prima: Práticas Artísticas no Ensino Básico 
e Secundário, na Faculdade de Belas-Artes da Universidade de Lisboa, a 13 de 
julho de 2016; e Portraiture today: between contemporary art, selfies and schools, 
apresentada na InSEA Regional Conference Vienna 2016: Art and Design Educa-
tion in Times of Change, organizada pelo D’Art (Austrian Center for Didactics of 
Art, Textile & Design), na Universidade de Artes Aplicadas de Viena, na Aús-
tria, a 24 de setembro de 2016], um artigo (Sousa & Calado, 2017) e o capítulo 
de um livro (Sousa & Palaré, no prelo), que partilhámos com os alunos, a par de 
outros estudos, focados noutras temáticas. 

Deste modo, pretendemos fazer compreender como era possível abordar 
um mesmo tema de maneiras diferentes. Com base no pressuposto apresenta-
do por Ricardo Marín Viadel (1998:26), de que,

na maioria das vezes, é possível seguir o rastro de um exercício durante centenas 
de anos. Isto pode parecer algo surpreendente. A maioria das editoras publica 
novos manuais quase a cada ano escolar, especialmente para os anos de 
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escolaridade obrigatória, pelo que seria de esperar uma constante novidade de 
propostas. Mas não acontece realmente assim. O que encontramos é realmente 
uma assiduidade e fidelidade verdadeiramente impressionantes a alguns 
modelos ou mestres.

propusemos aos estudantes que recorressem a modos de operar previamen-
te edificados por outros (artistas, pedagogos, professores), com origens mais ou 
menos distantes na história da humanidade, mas de modo a que superassem o 
fosso entre a criação artística e a educação artística que lhe é contemporânea, 
identificado não só por Viadel, mas também por outros autores (Acaso, 2009; 
Mason, 2004). A seleção de conteúdos, a definição dos propósitos e a elabora-
ção das abordagens didáticas destas unidades, deveriam conduzir a uma apro-
ximação aos atuais e potenciais alunos (do 3º ciclo do ensino básico e do ensino 
secundário), em dinâmicas que os envolvessem, de modo a tornarem-se signi-
ficativas para eles.

Os alunos de DAP II acolheram a proposta com entusiasmo e, unanime-
mente, optaram por desenvolver, não o retrato, mas uma temática próxima: 
identidade(s), que intencionalmente escrevemos no plural, para que reflita o 
seu entendimento deste conceito e, simultaneamente, seja consentânea com 
as abordagens distintas dos cinco grupos.

A turma, constituída por 20 elementos (um deles em regime de não frequência 
e outro em regime de frequência parcial da unidade curricular, que apenas parti-
cipou num dos workshops), dividiu-se assim em grupos compostos por 3 a 4 alunos 
que, de acordo com a sua formação, experiência e interesses específicos, concebe-
ram, desenvolveram e implementaram workshops com títulos tão variados como 
Identidades secretas (Flavia Barbera, Hugo Geraldes, Paula Morais e Pedro Silva, 11 
e 18 de novembro de 2016), Identidade e memória: o que nos torna únicos? (Ana Sou-
za, Filipa Teixeira, Mónica Lehrfeld e Sara Prudêncio, 9 de dezembro de 2016), 
Todos os meus EUS: Técnica de Batik (Ana Dias, Margarida Morán, Susana Afonso 
e Telma Dinis, 16 de dezembro de 2016), Cerâmica: Identidades (Adriana Santos, 
Ana Marta Pereira e Catarina Coutinho, 6 e 13 de janeiro de 2017) e Identidade em 
4 voltas (Eduarda Ribeiro, José Mateus e Mariana Perry, 28 de janeiro de 2017).

1. Identidades Secretas 
Estão prontos?!!! Apertem os cintos que a aventura vai começar… E foi assim que 
teve início o primeiro workshop, dedicado ao tema Identidades Secretas, da au-
toria de Flavia Barbera, Hugo Geraldes, Paula Morais e Pedro Silva. Para Ana 
Marta Pereira “os colegas captaram a atenção da audiência desde o início”, pois 
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este desafio bastou “para despertar o interesse, manter o foco e entrar no espí-
rito heroico que daí adviria”.

Identidades secretas consistiu num workshop com a duração de 4 horas, reali-
zado em duas sessões de 2 horas, a 11 e 18 de novembro de 2016, às quais corres-
ponderam duas atividades, iniciadas com enunciados claros e objetivos. No pri-
meiro, os alunos foram convidados a uma introspeção, seguida da caracterização 
escrita do seu herói/vilão secreto. Para tal, deveriam pensar em questões especí-
ficas: qual a sua origem, a fonte do seu(s) poder(es), as sua(s) fraqueza(s) e o que 
o motivava (justiça ou vingança, poder ou ganância). Após esta caracterização, 
deveriam autorretratar-se “em versão herói, numa pose épica, preferencialmen-
te”. No segundo exercício, como nas superaventuras existem sempre super-herói 
e super-vilão, ambos “cruciais e vitais”, “[para manter] o equilíbrio e coerência 
da história” (Filipa Teixeira), os alunos deviam criar uma personagem (herói ou 
vilão) complementar à primeira. De acordo com o seu enunciado:

Sendo a identidade, conhecimento e reconhecimento, (...) vai além do eu e estende-
-se para fora, ao outro. Na sequência do exercício anterior, os participantes terão de 
ilustrar o companheiro de secretária, ou outro da turma, como companheiro de aven-
turas, assumindo o papel de parceiro (sidekick), afinal o Batman tem o Robin, ou (...) 
antagonista, a sua Némesis, o seu Joker. 

A estes dois exercícios precedeu uma apresentação classificada como “bem 
estruturada” (Ana Marta Pereira), “bem organizada, clara e objetiva” (Filipa 
Teixeira), com “um layout único estruturante” (Telma Dinis) e “bons exemplos 
gráficos” (Ana Marta Pereira). Telma Dinis valorizou “a perspetiva da contex-
tualização histórica” e os exemplos “míticos, lendários ou reais, mas sempre 
com uma carga relacionada ao imaginário e ao fantasioso”, salientando a di-
versidade dos mesmos: “Dos deuses às figuras representativas na história de 
um povo ou nação, do cartoon ao cinema”. Também Filipa Teixeira reconheceu 
a abrangência de exemplos de “figuras masculinas e femininas” que, ao longo 
da história, procuraram “salvar a humanidade através da eterna luta do bem 
contra o mal”, e ampliou a sua origem cultural, “desde os deuses da mitologia 
greco-romana aos super-heróis das histórias de banda desenhada e anime”. 
Para Ana Marta Pereira esta apresentação constituiu “uma pequena lição de 
História da Cultura e das Artes”, na qual o tema foi tratado “desde o classicis-
mo greco-romano até aos dias de hoje”, com referência à “caraterização física e 
psicológica dos heróis [e aos estilos de representação] inerentes a cada época”. 
No fim da apresentação, e antes de se dar início ao primeiro exercício, cada ele-
mento do grupo propositor apresentou uma personagem criada por si, pois “era 
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importante que os participantes tivessem a noção de que o projeto era exequí-
vel” (Eduarda Ribeiro).

Sobre a orientação dos autores deste workshop, Filipa Teixeira caraterizou-
-os como “bastantes empáticos e atentos às necessidades do grupo, mediando 
as dúvidas e incentivando na criação dos personagens” e Telma Dinis refere que, 
embora tenha sido “apontada uma metodologia, no que respeita à construção 
das personagens, [nas] questões técnicas ou formais de resposta aos exercícios 
[foi] dada total liberdade de escolha”. Também Eduarda Ribeiro, destaca que os 
colegas tiveram um papel orientador, “não interferindo com os conceitos, mas 
sempre com o intuito de ajudar a questionar algumas decisões, (...) compreen-
der o que os participantes, enquanto criadores, tinham em mente, (...) estimular a 
criatividade, dando apenas algumas indicações que serviriam de baliza”.

Filipa Teixeira e Telma Dinis associam assim esta abordagem a uma ten-
dência expressiva-psicanalítica (Efland, 1979; 1995), centrada no sujeito, para 
qual a arte constitui uma via de materialização ideias e emoções, através da 
imaginação. Já Eduarda Ribeiro identifica nela uma proximidade à corrente 
formalista-cognitiva (Efland, 1979; 1995), uma vez que “os colegas responsá-
veis pelo workshop assistiam e participavam ativamente em sala de aula, [sendo 
sempre] mediadores entre os alunos e a linguagem visual”.

Tanto Filipa Teixeira, como Telma Dinis consideraram “muito interessan-
te” esta abordagem ao tema de identidade. Para Filipa, esta proposta “[per-
mitiu] a reflexão sobre a nossa identidade através da projeção numa imagem 
fantástica que contém em si desejos, características, atributos, capacidades ou 
medos, incapacidades, dificuldades simbólicas do nosso Eu”. Para Telma, “a 
construção de uma identidade a partir de caraterísticas imaginárias e sobre-
-humanas, convida a uma autoanálise, ao sonho e ao desejo”, sendo que esta 
proposta, tanto pode resultar num “processo divertido onde tudo é permitido”, 
como pode traduzir-se num “processo mais intimista, de reflexão de caraterís-
ticas de personalidade, de valores e ideais” (Dinis, 2017:16). Ana Marta Pereira 
(2017:5) destaca a “originalidade” desta abordagem, adjetivando o tema Identi-
dades Secretas como “oportuno” e adequado aos programas das várias unidades 
do grupo de artes visuais do ensino secundário.

2. Identidade e Memória: O que nos torna únicos? 
O workshop Identidade e memória: o que nos torna únicos?, da autoria de Ana Sou-
za, Filipa Teixeira, Sara Prudêncio e Mónica Lehrfeld, realizou-se numa única 
sessão, a 9 de dezembro de 2016, e teve a duração de 4 horas. Começou com 
uma breve, mas complexa, exposição teórica, durante a qual foi apresentado o 
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conceito de identidade sob diferentes perspetivas, com destaque para a genéti-
ca e a proporcionada pelo contexto, como recorda Margarida Morán:

A nossa colega Sara Prudêncio —  com a sua habitual calma e assertividade —  deu 
início à apresentação do tema, fazendo uma analogia da ideia de identidade com a 
de uma “onda” que contem os fatores primordiais da construção da nossa identidade. 
Esta “onda” é o movimento provocado por duas influências principais: de um lado 
a genética e do outro o ambiente, passando depois pela memória. A analogia com a 
“onda” suporta também a ideia de instabilidade inerente à construção das nossas 
identidades. Esta “onda” culminava, depois, com a pergunta “O que somos?”

A memória e o seu papel “na construção que fazemos do nosso eu” associa-
da à consciência (auto e hetero-consciência) foram conceitos igualmente abor-
dados por Filipa Teixeira; enquanto Ana Souza “apresentou a ideia de mapas 
mentais (...) que definem aquilo que nós somos e que fazem com que os outros 
acabem, também, por ter uma perceção sobre nós”. Após estabelecer um para-
lelo entre os mapas mentais e o mapa do metro, Ana Souza definiu-os

como estruturas que se formam por camadas (genética, ambiente, memória, pas-
sado, presente e futuro, sempre em interação) (...) e têm um sistema de cores e sím-
bolos que ajudam a diferenciar cada momento ou “zona” (da nossa identidade), 
a sua importância (tamanho) e a forma como os trajetos que percorremos são em 
linha reta ou não (ao longo da vida e na relação com os outros).

Por fim, Mónica Lehrfeld explicou que era precisamente isso que os alunos 
iriam começar por fazer: mapear a identidade. Margarida Morán descreve de 
modo muito rigoroso e pormenorizado o que então foi solicitado:

Em termos de registos gráficos, nós (eu) e os outros, deveríamos fazer-nos repre-
sentar no papel através de bolas, círculos de vários feitios ou naturezas, e todas 
as ligações e interações que caraterizam a nossa identidade deveriam ser repre-
sentadas através de linhas de todo o tipo. A escolha era inteiramente individual. 
Basicamente estaríamos a fazer o retrato da nossa identidade usando, somente, 
pontos e linhas. Um exercício abstrato.

Após a apresentação, os alunos sentaram-se à volta de uma mesa, tendo sido 
distribuído o material, ao mesmo tempo que eram suavemente orientados para 
a realização de um primeiro registo, com a duração de apenas 5 minutos: “Foi-
-nos dada uma folha de papel A3 e uma caneta de cor azul. Com esta devíamos 
representar, através de traçado e sem recurso à escrita, algo alusivo à nossa histó-
ria e àquilo que somos” (José Mateus). Para Pedro Silva basear-se em “elementos 
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básicos do desenho e da comunicação visual”, como “mote para uma viagem in-
trospetiva”, obrigou os alunos “a um esforço de síntese e de reflexão maior do que, à 
primeira vista, [aparentava]”, pelo que classifica este exercício como “complexo”.

No segundo momento, os desenhos acabados de realizar rodaram no senti-
do dos ponteiros do relógio, e os alunos começaram a intervir nos desenhos dos 
colegas, desta feita com uma caneta de cor vermelha. José Mateus descreve o 
momento seguinte como “o mais surpreendente de todo o workshop”, algo ines-
perado e quase mágico:

As colegas distribuíram por todos objetos semelhantes a uma lupa através dos quais 
deveríamos observar os desenhos. Como estas tinham filtros de cores vermelha e azul 
(correspondentes às cores das canetas), foi possível eliminar, à vez, os traços azuis e os 
traços vermelhos. Ou seja, podíamos regressar ao desenho inicial a azul ou isolar os 
traços vermelhos, simplesmente trocando de filtro. Achei o efeito interessantíssimo e 
de uma enorme riqueza conceptual e metafórica. 

Deste modo, tornou-se possível, “analisar o desenho sem a intervenção dos 
colegas, quando usada a lupa vermelha, ou sem a intervenção do próprio, quando 
usada a lupa turquesa” (Adriana Santos). Este mecanismo foi de extrema utilida-
de na segunda parte do workshop, na qual, de acordo com Adriana Santos, as au-
toras distribuíram “dois pedaços de papel vegetal circular a cada participante” e 
pediram que fossem selecionadas e transferidas, para um deles, uma parte do de-
senho a azul (feito pelos próprios), e para o outro, uma parte do desenho a verme-
lho (feito pelos pares), sobrepondo-se “no cruzamento dos dois (...) a representa-
ção coletiva a duas cores”. Com estes desenhos traçados, os alunos foram então 
convidados a decalcá-los e bordá-los num “pedaço de tecido redondo partilhado 
por todos”. “Foram distribuídas agulhas e linhas das mesmas cores dos desenhos 
e numa mesa todos se sentaram e conversaram enquanto realizavam o trabalho.”

Quem refletiu sobre este workshop descreve o resultado (Figura 1) como “o 
nosso mapa bordado” (Margarida Morán); “um mapa astrológico em que cada 
um estava representado na sua constelação (José Mateus); “um bordado coleti-
vo a muitas mãos que apresentava as identidades dos presentes pensadas pelos 
próprios e pelos pares” e “um objeto pictórico a várias mãos, onde o autorre-
trato se destaca pela cor azul, mas simultaneamente se funde com os retratos a 
vermelho, produzidos pelos colegas”.

Neste workshop, Margarida Morán destaca a apresentação, no seu entender 
aquela que melhor explorou e aprofundou o tema da identidade, assim como 
a metodologia “bem pensada”; Adriana Santos e José Mateus avaliam posi-
tivamente “o encadeamento dos momentos” e todos os colegas valorizam a 
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didática colaborativa subjacente ao resultado final, que Pedro Silva adjetiva de 
“genial”. Adriana Santos afirma ainda que este workshop “permitiu desenvolver 
laços entre os colegas”, algo reforçado no segundo momento, no qual Margari-
da Morán sublinha a “amena conversa e partilha”. Assim, embora classifique a 
apresentação como “científica” e “cuidadosa”, enquadra esta abordagem num 
paradigma “claramente” expressivo-psicanalítico (Efland, 1979, 1995). Para José 
Mateus, este “não foi um desafio apenas técnico, teve também uma componen-
te social”, pois implicou o respeito pelo espaço uns dos outros, cedências e diá-
logo entre os pares. Pedro Silva carateriza esta experiência como “um processo 
criativo partilhado” e, no seu entender, “em grande parte, simbólico”, que con-
tribuiu para desvelar “a multiplicidade das visões externas em torno de uma 
interna, o meu eu e os meus outros eus do ponto de vista dos outros”.

3. Todos os meus EUS: Técnica de Batik 
Precisamente sobre Todos os meus EUS foi a abordagem ao tema da identidade 
concebida por Ana Dias, Margarida Morán, Susana Afonso e Telma Dinis, cen-
trada na Técnica de Batik, subtítulo do workshop. Realizado numa única ses-
são com a duração de 4 horas, a 16 de dezembro de 2016, o terceiro workshop 
dividiu-se em duas partes: a primeira dedicada à exploração do tema da iden-
tidade a partir de uma série de perguntas centradas “na procura da essência de 
cada indivíduo, através da [analogia deste] com uma matéria: se eu fosse uma 
flor, seria...” (Sara Prudêncio), que deviam ser traduzidas numa “composição 
gráfica/iconográfica bidimensional, figurativa ou abstrata (formato A5)”, pelos 
alunos, “por meio de um desenho/pintura/colagens ou outras técnicas” que 
considerassem apropriadas; e a segunda dedicada em exclusivo à passagem da 
composição elaborada, por via de papel vegetal, para um outro suporte onde os 
alunos aplicaram a técnica de batik, descrita esmiuçadamente, passo a passo, 
numa apresentação, de teor histórico e pragmático, que antecedeu a prática. 

Na primeira parte, as autoras do workshop reconhecem que embora, tenha 
sido evidente uma “boa predisposição inicial”, “observou-se que, na sua maioria, 
o processo de construção da identidade aconteceu de modo intuitivo, através da 
pesquisa direta de imagens e símbolos existentes nas revistas disponibilizadas” e 
não a partir do mote lançado. Sobre a segunda parte, Paula Morais reconhece que 
se perdeu, devido ao “êxtase” da primeira, opinião partilhada por Catarina Cou-
tinho que refere o excesso de tempo dedicado à realização da composição face à 
escassez do mesmo para a aprendizagem da técnica do batik. Para esta aluna, a 
abordagem deste workshop foi em certa medida académica, pois as formadoras 
“não dominavam por completo todas as possibilidades” da técnica do batik, o que 
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se traduziu num “conhecimento muito teórico e interessante, mas que, na práti-
ca, se perdeu um pouco”. Já Sara Prudêncio define este workshop como “muito 
bem organizado e planeado”, valorizando “o cruzamento entre um momento 
mais experimental e introspetivo e um outro mais ligado à técnica e à compreen-
são desta com vista ao alcance da sua mestria e domínio”.

4. Cerâmica: Identidades 
O workshop Cerâmica: Identidades, propositadamente no plural, teve início com 
uma apresentação na qual foi exposto e descrito o figurado português, “referi-
das as três técnicas de conformação manual mais utilizadas” e visualizadas as 
ilustrações, da autoria de Natacha Costa Pereira, realizadas para o livro Bestiário 
Tradicional Português —  As criaturas fantásticas do imaginário popular (Valente, 
2016). O figurado português e estas ilustrações serviram de mote para as autoras, 
Adriana Santos, Ana Marta Pereira e Catarina Coutinho, desafiarem os colegas a 
procurar e revelar os seus monstros, “estabelecendo um paralelismo com o ideá-
rio de Portugal, onde estavam representadas as bestas de cada região”. O obje-
tivo seria então “produzir objetos de cariz figurativo onde se autorretratassem” 
com base nos “elementos do bestiário português”. Nesse sentido, o workshop 
dividiu-se em duas partes: “na primeira semana construíram-se as peças cerâ-
micas, que foram posteriormente cozidas, e na última semana essas peças fo-
ram sujeitas à aplicação de acabamentos” (Susana Afonso), que corresponde-
ram a sessões de 2 horas, realizadas respetivamente a 6 e 13 de janeiro de 2017.

Para Ana Dias foi-lhe difícil encontrar o seu “monstro”, pelo que reconhe-
ce que “[esteve] muito tempo a explorar as capacidades e potencialidades do 
barro, a experimentar as diferentes técnicas, utilizando diferentes utensílios e 
ferramentas”. Se no momento da apresentação, Ana Dias, identifica uma proxi-
midade à corrente formalista-cognitiva (Efland, 1979, 1995), pela “contextuali-
zação do que [iam] trabalhar” e pela transmissão de “linguagem própria do sa-
ber trabalhar o barro”, neste segundo momento refere que “foi dada completa 
liberdade aos formandos”, o que a levou a enquadrar este workshop no paradig-
ma expressivo-psicanalista, onde a obra de arte pode ser o que cada um quiser. Já 
Susana Afonso reconhece nas colegas formadoras “uma combinação entre per-
fis”: o académico, pois dominavam os conteúdos; o personalista, porque apoia-
vam os alunos de acordo com as suas particularidades e as dos seus trabalhos; 
e o social-reconstrutor: “havia uma clara preocupação em perpetuar, através do 
workshop, os saberes sobre os quais incidia, numa clara orientação para o futuro 
desta arte”. Para Susana Afonso, são ainda se sublinhar “alguns princípios pós-
-modernos” que se encontram subjacentes a esta abordagem.
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Ao recuperar práticas tradicionais e artesanais de cariz mais popular do que erudito, 
e [conciliar] uma visão instrumentalista com uma visão essencialista (...), nomeada-
mente, ao permitir que os alunos usem a arte como modo de alcançar e aprofundar 
a sua [autorrepresentação], sem constrangimentos quanto à qualidade plástica do 
resultado final, mas ainda assim, orientada por processos técnicos e saberes que os 
alunos tinham de assimilar e mobilizar, e saber contextualizar histórica e teorica-
mente, o que resulta num processo cognitivo de produção artística, ao contrário de 
algo meramente manual.

5. Identidade em 4 voltas
A última abordagem ao tema, intitulada Identidade em 4 voltas, foi dinamizada 
por Eduarda Ribeiro, José Mateus e Mariana Perry, numa sessão única, com a 
duração de 4 horas, a 28 de janeiro de 2017. Neste workshop, o ponto de parti-
da foi a obra cinematográfica As Quatro Voltas, de Michelangelo Frammartino 
(2010), “que nos sensibiliza para a origem e formação do ser humano, (...) que 
passa por diversas fases: mineral, vegetal, [animal] e racional” (Cláudia Filipe). 
A estrutura do workshop corresponde às quatro voltas representadas no filme, 
completadas com uma inicial, que consistiu na visualização do trailer, uma es-
pécie de preâmbulo antes sequer dos colegas entrarem na sala de aula, com o 
objetivo de os “preparar para as experiências seguintes” (Cláudia Filipe), e uma 
final, de partilha e reflexão. 

Na primeira volta, de olhos vendados, os alunos foram conduzidos, um a 
um, e sentados a uma mesa, onde os esperavam pelas de barro, a serem tra-
balhadas sem o sentido da visão. Já sentados ouviram o mote para iniciar o 
exercício: “Temos em nós 4 vidas sucessivas umas presas dentro das outras. O 
Homem é um mineral, uma vez que é formado de sais, água e substâncias mi-
nerais.” Para Cláudia Filipe, “gradualmente, os sentidos da audição e do tato 
foram ganhando terreno”. Hugo Geraldes recorda esse primeiro momento: 

À nossa frente tateamos por entre os materiais, o barro, a água, diferentes tipos de 
utensílios. Continuámos desprovidos de visão e ressentimo-nos disso mesmo. Os 
sentidos que não usamos para tarefas mundanas são-nos agora exigidos, e logo para 
um processo de criação. Estímulos que outrora ignorávamos servem-nos agora de 
guia para moldar o barro, organizar mapas mentais distintos do que é habitual e 
fortalecer, claro, o espírito criativo.

Na segunda volta, com o sentido da visão recuperado, os alunos experimen-
taram uma abordagem, em termos de condicionamento, oposta. Após ouvirem 
o segundo mote: “O Homem é um vegetal pois como as plantas, alimenta-se, 
respira e reproduz-se.”, os alunos foram estimulados a criar algo “com recurso 
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a dezenas de materiais dispostos num outro espaço: canetas, lápis, tintas, uma 
amálgama de escolhas. A escuridão [foi] substituída por uma explosão de co-
res.” (Hugo Geraldes). Na terceira volta, as produções anteriores deveriam ser 
conciliadas num único objeto, conceptual e plasticamente coerente. Para Hugo 
Geraldes, este constituiu um “exercício criativo difícil”, de transição entre “um 
fazer artístico de certa maneira arbitrário” e um posicionamento mais racional, 
o mote desta fase.

Por último, os alunos foram convidados a participar numa experiência que 
Cláudia Filipe classifica como “inovadora” e “o culminar” do workshop: “o re-
gisto de algumas linhas de pensamento”, através de pinceladas de água “trans-
parente” sobre cartão cinzento, “o que fazia com que tudo o que [desenhassem] 
desaparecesse instantaneamente”.

A propósito desta experiência, Ana Souza recorda algumas frases de José 
Cardoso Pires, como “A primeira vista é para os cegos!” e “Mas ninguém poderá 
conhecer uma cidade se não a souber interrogar, interrogando-se a si mesmo.”, 
presentes em Lisboa Livro de Bordo: vozes, olhares, memorações (1997:12) e evoca 
ainda Mapping the mind (Carter, 1998) e Architecture and the brain (Eberhard, 
2007). Já para Claúdia Filipe, esta abordagem levou os alunos a refletir sobre a 
“efemeridade da vida, da arte e (...) a simplicidade das coisas”. Na mesma linha, 
Hugo Geraldes lembra A Festa da Insignificância, de Milan Kundera (2013), para 
quem: “A insignificância, meu amigo, é a essência da existência.”

Amar a insignificância, compreender e aceitar o efémero, aclarar os sentidos a 
aproveitar as quatro voltas que o mundo nos permite experienciar prevalecem dos 
ensinamentos desta unidade de trabalho. A última frase entoada no workshop: 
“Temos em nós quatro vidas distintas. E devemos, portanto, conhecer-nos em 
quatro voltas.”, salvaguarda bem essa ideia.

Por fim, é apenas de sublinhar que este foi o único workshop onde “um mo-
mento de reflexão, avaliação e partilha” coletiva teve lugar no momento final 
(Figura 2), algo valorizado, quer por Cláudia Filipe, que considerou “realmen-
te engrandecedor saber quais os sentimentos e quais as linhas de pensamen-
to dos outros”, quer por Hugo Geraldes:

No final do workshop confrontamos os objetos criados, bem como as suas fundamen-
tações. Como diz Efland, “art can express ideas, feelings, and emotions in forms that 
can be publicly shared. It is this public sharing of these privately felt intuitive insights 
that makes cultural advance possible.” A partilha desses intuitive insights (...) acresce 
valor e dá significado ao processo criador. Ouvir as diferentes visões dos colegas permi-
te compreender a [multiplicidade] que o fazer artístico oferece.
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Conclusão 
A temática identidade, só por si, levou muitos alunos a associar as diferentes 
abordagens implementadas a uma só corrente educativa: a expressiva-psicanalí-
tica (Efland, 1979; 1995). Porém, o modo como cada workshop foi estruturado e 
orientado, o encadeamento e as dinâmicas proporcionadas, o maior ou menor 
condicionamento, seja por técnicas ou materiais, as referências a que recorreu 
e até onde permitiu que outras referências fossem integradas, entre muitos ou-
tros aspetos, permite-nos distinguir entre si as abordagens promovidas pelos 
vários grupos dinamizadores. Assim, se por um lado, alguns workshops se cen-
traram numa dimensão técnica, como aqueles dedicados à aprendizagem da 
cerâmica ou do batik, que assentaram numa praxis artesanal, outros viveram 
sobretudo dos processos interpessoais que proporcionaram, nomeadamente 
aquele que associou a identidade à memória e o último, construtivistas. Em to-
dos é de destacar a escolha de conteúdos transdisciplinares e a procura de uma 
diversidade de referências culturais, numa aproximação, ainda que tímida, à 
educação pela cultura visual.
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Abstract: The following article refers to an in-
terior design Project, fulfilled by students of the 
12th grade for the elective class “oficina de artes”. 
The project intends to give students knowledge 
and pratical skills in the area of design and 
architecture. It’s foundation is built upon each 
students aesthetic beliefs and values in order to 
best communicate through the design, mockup 
and respective folder. Through rigorous design of 
a prototype, the students were asked to customize 
their “own space”, employing the different tech-
niques, style cues and methods they have acquired 
through creative thinking in order to bring to life 
the portrait of their ideal “T0”.
Keywords: student / reality / design / architec-
ture / technical drawing.

Resumo:  Este artigo aborda um projeto de de-
sign de interiores, posto em prática a alunos do 
12º Ano que frequentam a disciplina optativa 
de Oficinas de Artes. Este projeto pretende 
proporcionar aos alunos a aquisição e o de-
senvolvimento de conhecimentos no âmbito 
do design e da arquitetura, tendo por base os 
ideais estéticos de cada aluno, pretendendo 
dar forma e comunicar através do design e do 
objeto-maqueta e respetivo folder. Através do 
desenho rigoroso e da elaboração de uma ma-
queta é pedido ao aluno que personalize o “seu 
espaço”, utilizando as várias competências téc-
nicas, estéticas e metodológicas inerentes ao 
processo criativo, no ensaio de uma realidade 
que se pretende única —  o seu T0. 
Palavras-chave: aluno / realidade / design / 
arquitetura / desenho técnico.
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Introdução
(…) já sei o que vou fazer!

Tenho as ideias todas na minha cabeça!
Afinal, não fiz o trabalho, não funcionou…

Para que é que isto serve?!

Estas são expressões recorrentes na prática do ensino das Artes Visuais.
A dificuldade não reside na criação ou emergência das ideias, perante uma 

proposta desafiante. Reside, essencialmente, nos processos e nas metodologias 
de trabalho. Como nos diz Gladwell (2011) não existem limites para o ser huma-
no a não ser aqueles que ele imponha a si mesmo,

Qualquer pessoa que pratique por 10.000 horas qualquer atividade, torna-se exce-
cional nela.

A (dita) habilidade ganha-se com (muito) trabalho e prática, daí a importância 
das pedagogias no ensino da arte, da persistência e do empenho. A “fórmula” da 
criatividade: 1% de inspiração + 99% de transpiração, ganha, aqui, todo o sentido.

As práticas metodológicas aplicadas  no ensino da Arte devem estimular a cria-
tividade natural dos alunos, desenvolver a interação destes com o material, ins-
trumentos e procedimentos variados, construindo uma relação de autoconfiança 
e de maior aproximação à realidade. Mas estes processos carecem de tempo, de 
maturidade e de trabalho. Na interpretação de Fernando Azevedo (1931:75) no seu 
livro A Escola Nova e a Reforma, aprender a ver, e a observar, é a arte de mais difí-
cil aprendizagem e condição essencial a atividades inteligentemente orientadas. 

O ensino da Arte estimula a criatividade natural dos alunos, contribuindo 
para compreensão do novo, do inédito e do imprevisível e propicia o desenvol-
vimento do pensamento artístico.

Como nos expõe Teresa Amabile (1996) no seu livro Creativity in Context,

A semente da criatividade já se encontra na criança: o desejo e o impulso de explorar, 
de descobrir coisas, de tentar, de experimentar modos diferentes de manusear e 
examinar os objetos. Enquanto crescem, as crianças vão construindo universos 
inteiros de realidade em suas brincadeiras.

O desenvolvimento do pensamento artístico envolve, na sua base, a análise 
e a reflexão sobre as formas da natureza e as produções artísticas individuais e 
coletivas de várias culturas e épocas, mas não descura a utilização sistemática 
de procedimentos metodológicos que permitam obter respostas a necessidades 
criadas natural ou artificialmente. 
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Figura 1 ∙ Interior da Maqueta dando  
ênfase ao pormenor estético na parede. Escola 
Secundária Miguel Torga Fonte:  
Prof. Maria Luísa Duarte
Figura 2 ∙ Planta fornecida aos alunos para 
estudo. Fonte: Prof. Maria Luísa Duarte.
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Figura 3 ∙ Conjunto de maquetas em kapaline. 
Escola Secundária Miguel Torga. Fonte: Prof. 
Maria Luísa Duarte
Figura 4 ∙ Vista Superior de uma das maquetas. 
Escola Secundária Miguel Torga. Fonte: Prof. 
Maria Luísa Duarte
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A utilização de uma metodologia projectual desenvolve no aluno a capaci-
dade de criar, descobrir e aprender a compartilhar (e partilhar) experiências, 
desenvolvendo a imaginação de modo mais substancial.

Cada um de nós, combinando perceção, imaginação, repertório cultural e histórico, 
lê o mundo e o reapresenta à sua maneira, sob o seu ponto de vista, utilizando formas, 
cores, sons, movimentos, ritmo, cenário[...] (Martins, 1998:57).

É neste contexto que o projeto aqui apresentado se insere. Trata-se de um 
projeto de Design de interiores, desenvolvido na disciplina de Oficinas de Artes 
ao 12º ano, que permite ao aluno desenvolver conteúdos diversificados, desde 
o desenvolvimento da ideia/ projeto à sua concretização tridimensional (á es-
cala) partindo duma rigorosa e refletida organização/intervenção espacial, não 
descurando o estudo de materiais, técnicas e processos de valorização estética 
e funcional. A visibilidade do trabalho desenvolvido é consubstanciada na rea-
lização de um “folder” promocional.

Segundo o programa da disciplina, da Direção Geral de Inovação e de De-
senvolvimento Curricular, Ministério da Educação, 2005), 

Oficina de Artes é uma disciplina cujo nome releva da noção de ofício, no sentido que 
lhe é conferido actualmente pelo operador plástico, enquanto agente de intervenção 
crítica que, mediante o conhecimento e a valorização do património, é capaz de agir, 
de modo integrado, na sociedade em que está inserido.

O desenvolvimento dos projetos supõe, naturalmente, uma sequência orga-
nizada e metódica ou metodológica de trabalho, sujeita a uma evidente meto-
dologia projetual. Num projeto a desenvolver, independentemente da sua natu-
reza, a dúvida, a discussão e a partilha são fundamentais, senão no avanço do 
projeto, pelo menos na sua diversidade de respostas e evidente riqueza.

Enquadramento do tema: O teu T0, Projeto de Design de Interiores 
Os seres humanos são providos de criatividade e têm a capacidade de aprender 
e de ensinar. Tem a capacidade de ver a arte como uma expressão que faz parte 
do universo cognitivo e afetivo de cada um, pois esta revela o que sentimos e 
pensamos quando trabalhamos com ela. Pode ser associada a uma reelabora-
ção da realidade, pois cada pessoa vê e interpreta de maneira diferente e a (re)
constrói usando formas, ritmos, linguagens e elementos diversos.

Todos sabemos que a arte é vista e sentida de formas diferentes quer seja por 
crianças, quer seja por adultos. Lowenfeld & Brittain (1970) ressaltam que a arte:
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[...] para o adulto, ela está usualmente associada à área da estética, da beleza externa. 
Para a criança, a arte é algo muito diferente e constitui primordialmente, um meio de 
expressão. [...] A criança é um ser dinâmico; para ela, a arte é uma comunicação do 
pensamento.[...]

Deste modo, podemos afirmar que a arte pode ser associada a qualquer 
atividade que venha a ser executada no processo de ensino aprendizagem. Os 
projetos artísticos podem revelar muitas coisas, desde o desenvolvimento da 
capacidade criativa de um aluno, até a exteriorização dos seus desejos, além da 
simples imagem, ou do produto confecionado.

Ao realizar qualquer trabalho o aluno deposita ali sua visão de mundo, os 
seus desejos e anseios, pois para estes a arte é um meio de comunicação, tanto 
consigo mesma, como com o meio que o rodeia.

E é neste contexto artístico que o projeto de design de interiores | O teu T0 
surge, como forma de liberdade de expressão artística. 

Como Holm (2004:160) afirma: 

Uma tarefa criativa brilhante é aquela que faz o aluno pensar para além dos limites 
dados, ou quebrar as fronteiras.

Quebrar fronteiras é o pretendido com este projeto, visando o desenvolvi-
mento da sensibilidade e da consciência crítica, mediante a mobilização do 
aluno para os conteúdos específicos das diferentes áreas das artes. Pretende fo-
mentar a capacidade de manipulação sensível e técnica dos materiais, dos su-
portes e dos instrumentos e fortalecer a capacidade espacial através do desenho 
técnico, utilizando um conhecimento prévio das medidas e escalas standard.

Tendo por base os ideais estéticos de cada aluno, este projeto pretende dar 
forma e comunicar através do design e do pormenor. (Figura1)

É pretendido, com este exercício, despertar no aluno ideias dinâmicas que o 
levem a pensar em todas as possibilidades de uso dos materiais, experimentan-
do, explorando, criando e sugerindo novas comunhões entre teoria e prática.

A planta base é única e, portanto, igual para todos, proporcionando uma 
equidade de oportunidades.

Numa área total de 70 m2, e a uma escala de 1:50 cm é pedido aos alunos, na 
proposta de trabalho, a realização de esboços e esquissos, organizando o espaço 
como se fosse o seu espaço habitacional (numa situação de verdadeira indepen-
dência), com zona de dormir, zona de refeição, zona de trabalho, arrumação, 
etc. (Figura2)

São-lhes fornecidas as medidas base das paredes exteriores e interiores, das 
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Figura 5 ∙ T0 remodelado/personalizado.  
Escola Secundária Miguel Torga. Fonte:  
Prof. Maria Luísa Duarte
Figura 6 ∙ Design de interiores de uma das 
maquetas. Escola Secundária Miguel Torga.
Fonte: Prof. Maria Luísa Duarte
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Figura 7 ∙ Folheto informativo sobre a maqueta. 
Escola Secundária Miguel Torga. Fonte:  
Prof. Maria Luísa Duarte
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portas e dos móveis de cozinha e solicitado para representar rigorosamente o 
mobiliário necessário, tornando o espaço funcional, original e, sobretudo, com 
um toque pessoal. 

A expressão, o mundo é um T0, pode aqui ganhar relevo. Constrói o mundo á 
tua medida. Todas as opções assumidas contribuirão para a definição do habitat de 
cada um dos alunos, identificativo do perfil de cada um enquanto “pessoa artista”.

Este tipo de projeto permite desenvolver conteúdos diversificados e intervir 
artisticamente no espaço, como se pretende nas finalidades da Arte e da disci-
plina de Oficina de Artes em particular, através da realização de uma maqueta 
à escala 1:20 (Figura3)

A maqueta ou representação tridimensional de um objeto em escala reduzi-
da, com a função artística, de estudo e de planeamento, proporciona ao obser-
vador adaptar-se ao objeto através do seu manuseamento e visualização (Figu-
ra 4, Figura 5, Figura 6).

São diversos os recursos didáticos disponíveis para a mediação do processo 
de ensino/aprendizagem de um projeto de design, cada um com suas especifi-
cidades de uso e elaboração. A utilização de catálogos em suporte de papel ou 
online, a medição de objetos reais e a utilização da representação técnica per-
mitem adaptar soluções e propostas.

Para além da clássica representação técnica: planta e alçados, os alunos ex-
perienciaram outras formas de visualização tridimensional em aplicações de 
fácil resolução disponíveis online, de modo a permitir-lhe uma maior consciên-
cia real do espaço e da forma como optaram a sua organização. 

A ultima etapa do projeto engloba a realização de um folheto publicitário so-
bre o espaço desenvolvido, onde se incluem uma memória descritiva ilustrada 
com fotografias da maqueta. (Figura7)

Esta experiência pretende (re)criar uma situação real, simuladora de uma 
prática do mundo do trabalho, do atelier. Afinal, tratam-se de alunos do 12ºano, 
a concluir um ciclo de estudos que pretendem (alguns) prosseguir estudos no 
campo da Arquitetura e do Design.

Ajudar os alunos a desenvolver relações de auto-expressão nos seus proje-
tos e produções auxiliando-as e motivando-as, não significa que estamos a criar 
futuros artistas, mas sim que estamos a favorecendo e a desenvolver o seu pro-
cesso de desenvolvimento intelectual e artístico.
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Conclusão
Cabe ao professor entender, estimular e criar um ambiente que possibilite ob-
servar cada atividade. E sobre as suas intervenções, é importante a clareza dos 
objetivos, definindo temas, técnicas e limitações do projeto e naturalmente, a 
sua avaliação. Cada projeto deve ser entendido como a construção de uma rea-
lidade visível, fatia de um todo que é o mundo das ideias e por conseguinte dos 
projetos. A dificuldade reside, muitas vezes, na limitação ou enquadramento do 
projeto: o que se pretende? como fazer?...até onde ir?…

 Fatores temporais e materiais, são muitas vezes, definidores do grau de su-
cesso do projeto, o que significa que a gestão dos recursos não foi devidamente 
contemplada. Mas a gestão do fator tempo, depende essencialmente do aluno, 
porque na responsabilidade do professor cabe a calendarização e a definição de 
etapas que possibilitem uma maior consciência do tempo disponível. A utiliza-
ção dos materiais deve ajustar-se racionalmente ás opções (individuais) toma-
das e nunca ser um entrave na conclusão do projeto, em virtude dos seus custos 
ou aquisição tardia.

Uma boa ideia só pode ser considerada uma boa ideia quando levada á prá-
tica com sucesso. 
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Abstract: This article presents a project devel-
oped in a school context. The project was build 
upon in two phases: it starts by drawing a self-
portrait and then suggests a self-reconstruction 
by caricature. The process is of transdisciplinary 
nature, as it involves the subjects of Drawing A 
and Art Workshop that favor the developing of 
individuality of each student. The methodology 
points to a deconstruction of the student’s image 
and then to its own reconstruction. The project 
allows the students reflection on their self-concept, 
individuality, entity, difficulties, setbacks and 
embarrassments. From the self-knowledge and 
self-acceptation in their differences and similari-
ties with others, the student may grow as a person 
and an artist.
Keywords: deconstruction/reconstruction / self-
portrait / creativity / self-concept.

Resumo:  O artigo apresenta um projeto que foi 
desenvolvido em contexto escolar. Foi desen-
volvido em duas fases: parte do desenho do au-
torretrato e propõe a auto reconstrução através 
da caricatura. O processo foi de natureza trans-
disciplinar, tendo envolvido as disciplinas de 
Desenho A e Oficina de Arte favorecendo o de-
senvolvimento da individualidade de cada alu-
no. A metodologia apontou para a desconstru-
ção da imagem do aluno e, depois, para a sua 
reconstrução. O projeto permitiu ao discente 
meditar sobre o seu autoconceito, a sua indivi-
dualidade, a sua entidade, as suas dificuldades, 
contrariedades, embaraços. A partir do conhe-
cimento de si, da aceitação das suas diferenças 
e semelhanças em relação aos outros, o aluno 
poderá crescer enquanto pessoa e artista. 
Palavras-chave: desconstrução/reconstrução 
/ autorretrato / criatividade / autoconceito. 
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Introdução 
Este artigo apresenta uma reflexão em torno do desenho, como ferramenta que 
potencia de forma criativa o entendimento do próprio individuo. A criatividade 
é considerada uma capacidade humana e o Desenho revela-se como uma lin-
guagem para o crescimento do percurso inventivo do sujeito. 

Compreende-se as artes como a área da aprendizagem que mistura o pro-
cesso e os conteúdos pedagógicos. O “aprender fazendo” torna-se o modo de 
interiorizar conhecimentos e de desenvolver aptidões intelectuais; desenvolver 
capacidades físicas, a perceção, o espírito crítico e o pensamento criativo e ativo 
nos processos de expressão e comunicação. 

Desta forma, aproximarmos de uma atividade que procura refletir sobre o 
aluno enquanto indivíduo que crítica, reflete, constrói, cria. Por isso, cabe ao 
professor de arte dar espaço a várias possibilidades de entendimento, a várias 
perspetivas de criatividade. Ser capaz de debater e refletir de forma aberta e 
crítica sobre a sua própria compreensão à luz dos valores e teorias, incluindo a 
importância sobre a relação da criatividade com a autoestima e o autoconceito, 
neste caso, em estudantes do ensino secundário.

1. Desenho como potencial criativo
A pedagogia artística toma a sala de aula como um espaço de transformação 
onde se aprende através do diálogo colaborativo e criativo. O ato de desenhar, 
além de se poder tornar prazeroso e gratificante, surge como uma ferramen-
ta que indicará novas metas. Uma pessoa criativa é aquela que é capaz de pro-
cessar as informações que lhe chegam e cria intuitivamente possibilidades de 
transformar os dados comuns numa nova criação, que ultrapassa a matéria-
-prima. O Desenho faz apelo à inteligência por recriar o seu juizo. Como lembra 
a professora Betty Edwards, o processo de desenhar torna-se assim um ato es-
pecial por interligar o cérebro, que seleciona, analisa, calcula, com o gesto, que 
delineia, define formas e com a visão, da qual mal nos podemos separar (Betty 
Edwards, 2010). A capacidade de ver, ou a forma como cada um vê as formas, 
pode enriquecer as capacidades para o Desenho. 

O desenho não depende só daquilo que se quer representar, ele vive do seu 
autor, que nele é revelado. Depende de uma ação visual e não somente de uma 
condição do pensamento intelectual. Ter acesso a uma informação através do 
visual é diferente de ter acesso à mesma informação através do intelectual. 
Quando se treina o cérebro para determinadas funções, como o aprender a ver, 
a analisar o real, desenvolvem-se capacidades que ajudam a compreender e a 
estruturar atividades como o desenho. (Betty Edwards, 2010).
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Figura 1 ∙ Transdisciplinaridade —  
Modelo de Jantsch. Fonte: Roque (s.d.).
Figura 2 ∙ Aluna a trabalhar a grafite a  
sua caricatura. Fonte: própria.
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Figura 3 ∙ Exemplos de evolução do exercício de 
Desenho: autorretrato a grafite, Caricatura  
a grafite e caricatura a partir da linha a tinta da china. 
Fonte: própria.
Figura 4 ∙ Exemplos de evolução do exercício de 
Desenho: autorretrato a grafite, Caricatura  
a grafite e caricatura a partir da linha a tinta da china. 
Fonte: própria.
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Ser criativo é uma mais-valia nas sociedades ocidentais, pois apresenta-se 
como uma ferramenta de diferenciação. A aprendizagem por descoberta esti-
mula a criatividade porque estimula a tolerância, a independência, a liberdade 
de expressão e promove a curiosidade nas salas de aula. Pode-se então afirmar 
que no contexto do ensino, cabe aos professores não ancorar a crítica no seu 
gosto pessoal, mas sim discutir ideias, sendo fundamental que os estudantes 
sintam os seus trabalhos apreciados (Veiga, 2010). O professor deve valorizar 
a individualidade do aluno proporcionando-lhe um percurso exploratório e de 
auto descoberta da sua própria individualidade e linguagem.

2. Enquadramento Transdisciplinar
O projeto, como fio condutor de conteúdos, toma como conceito a transdispli-
naridade, indo ao encontro de filosofias atuais. As disciplinas artísticas, pelas 
suas características podem e devem proporcionar a capacidade de aprendiza-
gens através de projetos criativos transdisciplinares.

 Com estes processos criam-se espaços de atividade que têm em conta o 
ser humano na sua globalidade numa “forma de liberdade, de autonomia e 
de afirmação da individualidade da existência humana” (Barbier, 1993:25). A 
transdisciplinaridade tem a função organizadora de compreender o complexo 
da realidade mais do que a junção de disciplinas com conteúdos individuais. As 
disciplinas colaboram entre elas de forma a partilhar conhecimentos, profun-
damente integradores através de um pensamento organizador. Unem-se disci-
plinas de forma a construir uma unidade complexa e integradora, com o intuito 
de repensar e reformar o pensamento.

“O objetivo é demonstrar a importância das práticas para o desenvolvimen-
to da versatilidade, organização, integração e compreensão dos conteúdos que 
veiculam o conhecimento holístico, tendo em conta a dimensão da vida ao nível 
do sentimento, emoção e sensibilidade. (…) Evitar a exclusão significa ajudar os 
alunos a construir a sua identidade pessoal. É fundamental proporcionar didá-
ticas que fomentem as relações entre os indivíduos, baseadas no respeito pela 
singularidade individual.” (Ramos, 2014).

Ari Paulo Jantsch, citado por Theophilo Roque (s.d.), apresentou de forma 
esquemática uma visão clara das inter-relações entre objetivos múltiplos na 
transdisciplinaridade (Figura 1).

3. Reconstrução do autoconceito a partir da arte: ‘Ao encontro do Eu’
Esta viagem pedagógica iniciou-se com a representação do autorretrato, deta-
lhado, rigoroso, respeitando o real. Uma observação analítica e estruturada do 
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Figura 5 ∙ Construção da máscara a partir  
da caricatura. Fonte: própria.
Figura 6 ∙ Exposição dos trabalhos dos alunos 
(máscaras, desenhos do autorretrato, caricatura a 
grafite e caricatura a partir da linha a tinta  
da china). Fonte: própria.
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rosto, em que os estudantes procuram a forma real, no conceito fotográfico, re-
pleto de modelação de valores de claro-escuro. Numa segunda fase foi proposto 
a realização da caricatura (Figura 2). Pediu-se aos alunos que se autorrepresen-
tassem com um conceito critico e jocoso —  caricatura. Nessa representação os 
alunos exploraram sobre a forma de acentuação e/ou nivelamento de um dese-
nho, algumas das características físicas que consideraram como determinan-
tes para definirem o que são, transformando o retrato em bom humor. Foi uma 
maneira diferenciada e única de aprender a desenhar e reconhecer a fisionomia 
humana e reinterpretá-la. A tarefa de deformar a sua própria imagem surgiu 
como método exploratório da forma. Os alunos manifestaram uma enorme di-
ficuldade em brincar com o realismo da sua representação. Foi-lhes difícil brin-
car com a sua própria forma, o seu aspeto, caminharem no sentido do exagero 
de forma a manter a sua identidade. Ter a capacidade de conseguir troçar deles 
mesmos, reconhecer as suas particularidades e características. Foi uma tarefa 
reveladora e árdua.

Identificadas as dificuldades nos estudos para a caricatura foi feita uma 
apresentação aos alunos de exemplos de caricaturas feitas por artistas varia-
dos. Esse processo de análise e referenciação foi fundamental para a motiva-
ção e para a desinibição no que se refere á conquista da capacidade de rirem 
deles mesmos tendo atingido resultados curiosos, tendo muito deles consegui-
do divertirem-se com o processo. Numa última fase foi-lhes pedido que trans-
formassem a caricatura numa linguagem linear continua e expressiva que sa-
lientasse as suas características. Os desenhos finais mostraram-se realmente 
interessantes, cada aluno realizou soluções individualizadas e inesperadas que 
surpreenderam (Figura 3 e Figura 4). 

No final deste percurso foi proposto um novo desafio: a transformação da 
caricatura em máscara. Os alunos partiram para o estudo tridimensional da 
caricatura, no intuito de a transformar numa máscara deles próprios. Após di-
versos esboços e planificações que ambicionavam formas geométricas e tridi-
mensionais, construiu-se sobre cartão a estrutura da máscara (Figura 5). Alguns 
dos alunos atreveram-se a ir para além da utilização do material obrigatório, 
o cartão, e utilizaram também arame, papel de jornal, pasta de papel, plásti-
co, tampas de garrafas, entre outros. Após a elaboração das máscaras, algumas 
mais complexas que outras, seguiu-se a fase da pintura. Os resultados saltaram 
mais uma vez à vista, com a criação de estruturas tridimensionais apelativas, 
criativas e expressivas. As novas construções artísticas libertaram os alunos, já 
quase sem medo de brincar com as formas e experimentar materiais e técnicas 
que os “retratassem”. 
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O projeto culminou com um desfile pela escola e a exposição dos trabalhos 
no Dia da Escola. As máscaras foram suspensas, na estrutura do varandim e os 
trabalhos bidimensionais no placar. Toda a comunidade educativa pode obser-
var a exposição dos trabalhos da caricatura a grafite e com tinta-da-china, para 
apreciar a individualização técnica e expressiva obtida por cada aluno (Figura 6 
e Figura 7). No último dia de aulas antes, da interrupção letiva, os alunos disfar-
çaram-se com as máscaras deles próprios, seguradas por paus de cana (Figura 
8). Esta atividade permitiu-lhes de alguma forma, reconstruirem-se, voltarem-
-se a descobrir a si mesmos. Este projeto, repleto de atividades faseadas, permi-
tiu a desconstrução do conceito de autorrepresentação do individuo facilitando 
a descoberta do Eu, a auto perceção e o reconhecimento individual.

O grande desafio foi a possibilidade de criar indivíduos diferentes. Foi para 
além da escola massificadora que a partir dos conteúdos e das metodologias, 
normaliza e afunila para um pensamento único. Com este projeto conseguimos 
que cada um crescesse e se desenvolvesse, tornando-se cada vez mais distinto. 
O ensino das artes pode produzir formas de vida mais intensas e verdadeiras, 
por propor a realização de tarefas que partem de processos criativos e por isso 
respeitadoras dos indivíduos. As artes alteram psicologicamente e emocional-
mente o indivíduo, desenvolvendo a sua identidade. 

O projeto teve como intenção guiar os alunos por um percurso criativo de 
auto descoberta levando-os a libertarem-se de preconceitos sobre a represen-
tação, que funcionam como bloqueios mentais tais como o medo do ridículo, o 
receio de errar, o temor de se exporem. Num percurso entre a representação bi e 
tridimensional (do autorretrato à caricatura e à máscara) exploraram-se formas, 
construíram-se expressões num processo de libertação da própria imagem. 

4. O papel do outro na construção da pessoa
Para os alunos foi difícil entrar no processo de desconstrução do seu rosto por 
terem receio do “feio”, de não serem “aceites” pelo outro. O outro apresenta-se, 
para eles, como uma função fundamental que os limita e os contém. Os alunos 
mostraram a tendência de realizar as tarefas para o outro admirar, em função 
do gosto do outro. É a vontade de ser aceite e de estar integrado na sociedade. A 
sociedade que julga o defeituoso, o deformado, o incompleto.

O medo da transgressão, de fazer diferente é comum. Não era descabido o 
receio dos alunos de Oficina de Artes. De facto, a conceção que forma e con-
teúdo são inseparáveis é uma das lições que as artes melhor ensinam. Os edu-
cadores devem assumir o importante papel de promover junto dos alunos os 
valores mais profundos como a promoção do estudo autónomo, a procura de 
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Figura 7 ∙ Exposição dos trabalhos dos alunos  
(máscaras, desenhos do autorretrato, caricatura a grafite  
e caricatura a partir da linha a tinta da china).  
Fonte: própria.
Figura 8 ∙ Desfile de máscaras. Fonte: própria.
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possibilidades alternativas e a antecipação de satisfações intrínsecas, seguras 
através do uso da mente. Segundo Ó & Carvalho (2009) “As mentes, ao contrá-
rio dos cérebros, não são inatas; as mentes são também uma forma de realiza-
ção cultural. Os tipos de mentes que nós desenvolvemos são profundamente 
influenciados pelas oportunidades de aprender o que a escola fornece.” 

O tipo de projetos que o professor propõe o aluno por si só também um modo 
de pensar. Ousou-se pedir que os alunos desconstruíssem o seu rosto. Tarefa 
espinhosa, mas foi uma forma de aprenderem a projetarem-se a eles próprios, 
mais do que a satisfação estética que o trabalho em si torna possível.

O ensino da caricatura foi capaz de incluir plasticidade e criatividade, a re-
finação do sistema sensorial e o cultivo da capacidade imaginativa. O ensino 
das artes é fulcral, pode despoletar o sentido de vitalidade e a explosão de emo-
ções. As ideias que se exploram com os alunos, os desafios que se lhes colocam 
desenvolverão o apetite pela aprendizagem e pela crítica. O trabalho/obra de 
arte e o trabalhador/aluno/artista fundem-se, a noção de tempo perde-se à me-
dida que o material está a ser trabalhado. A focalização desenvolve-se. As artes 
não são só um conjunto de técnicas excessivamente manuais, pouco críticas e 
pouco reflexivas, elas são importantes para a educação e o que nelas se aprende 
acompanharão os alunos ao longo da sua vida.

O ser diferente, o não ser aceite, pode conduzir ao medo de assumir o que 
somos e procurar sempre o que é eticamente correto. Vivemos numa socieda-
de que ensina a bloquear ideias e resguardar a curiosidade e a emoção. Tem-se 
receio de se ser motivo de crítica, de se ser considerado ridículo, de forma a evi-
tar sentimentos de perda ou de fracasso. Há que exigir novas experiências, de-
safios que permitem dar espaço para a criatividade, desmoronando restrições. 
Dessa forma o professor deve fomentar no aluno a capacidade de questionar, 
refletir, mudar, impulsionando estímulos de criatividade. 

Conclusão
Na partilha de pontos programáticos entre as disciplinas de Desenho A e Ofici-
na de Artes, foi apresentado aos alunos o desafio de desenvolver a consciência 
de uma entidade, levando-os a descobrir criativamente o ‘Eu’. A metodologia 
utilizada foi a de projeto. Realizou-se a articulação entre as disciplinas de Dese-
nho A e de Oficina de Artes, tendo em conta os pontos programáticos comuns. 
Uniram-se as duas disciplinas para o desenvolvimento do projeto “Ao encontro 
do Eu”. A cooperação entre as disciplinas amplia o conhecimento e enriquece 
o trabalho e tornou-o multidisciplinar (ambas forneceram informações válidas 
e imprescindíveis) e transdisciplinar (houve interação, podendo-se integrar 
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mútuos conceitos). Procedimentos, Sintaxe e Sentido no estudo da figura hu-
mana —  estrutura anatómica da cabeça dando particular atenção à expressão 
(enquanto elemento visual representativo e de reconhecimento pelo outro) 
usando como referência a imagem refletida em espelho e fotografias atuais e de 
infância com o objetivo de compreensão do desenvolvimento (crescimento) da 
forma, foram os conteúdos trabalhados em Desenho A. As questões relaciona-
das com a comunicação visual, com a capacidade de manipulação sensível dos 
materiais e das técnicas, o estimulo à procura de uma linguagem individual, o 
desenvolvimento de competências de trabalho em equipa necessárias à concre-
tização das diferentes fases metodológicas do projeto, obtiveram especial aten-
ção Oficina de Artes.

O potencial criativo e imaginativo do cérebro parece infinito e o Desenho 
poderá ser uma potencial forma para desenvolver essas capacidades e para que 
os outros as conheçam. O Desenho torna-nos visíveis. O Desenho traz para o 
papel ou outro suporte material o nosso interior. E sublinha Albrecht Dürer: “A 
partir do desenho, o desenho, o tesouro que secretamente amealhou no seu co-
ração se tornará evidente através do seu trabalho criativo.” 

A arte desenvolve a imaginação. As atividades artísticas são positivas por 
possibilitarem aos alunos verem as coisas de maneira diferente, com mais cui-
dado e atenção. O papel do professor no desenho e na área das artes deverá 
construir ferramentas que apuram a sensibilidade e a afetividade e fornecem 
meios para a vivência artística e cultural que encaminham o aluno a ser capaz 
de desenvolver as suas capacidades pessoais, através do seu envolvimento e po-
derá atingir metas mais abstratas e complexas.

O inesperado surpreende-nos, porque nos instalamos com demasiada se-
gurança nas nossas teorias, nas nossas convicções e estas têm dificuldade para 
acolher o novo. Como diria o pensador Edgar Morin “El único conocimiento 
que vale es aquél que nutre de incertidumbre. El único pensamento que vive es 
aquél que se mantiene a la temperatura de su própria destrucción.”.

O nosso ensino precisa de explorar outras fronteiras cognitivas, expandir 
a nossa conceção de mente. A escola deve, então, promover uma mudança de 
perspetiva relativa aos objetivos educacionais e esta mudança passa por uma 
alteração no tipo de trabalho que propomos. Este projeto foi um exemplo disso. 

O autoconceito baseia-se no constructo que ajuda a compreender aspetos 
importantes do comportamento humano, como a uniformidade, a consciência 
e a coerência da conduta observável, a noção de identidade e a manutenção de 
certos estereótipos de ação na continuidade do tempo. Dentro do autoconceito 
realça-se a autoestima que deriva dos processos de avaliação que o indivíduo 
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faz das suas qualidades, desempenhos ou virtudes. As artes são parte central 
da experiência humana com um papel importante na formação por garantir re-
gras básicas que reforçam a cidadania. Promovem a autoestima, autoconfiança 
e a autoexpressão. Quando os alunos se vêm capazes de realizar um trabalho 
é-lhes pessoalmente gratificante. A própria exposição e apresentação dos tra-
balhos desenvolvidos promovem a autoestima.

Desta forma há que estudar como ajudar os alunos a ultrapassar as difi-
culdades que não são visíveis. Como docentes a utilização do desenho como 
ferramenta de representação e crítica poderá ser o fio condutor para o próprio 
desenvolvimento do sujeito. Levar o aluno a entender-se a si mesmo e ao meio 
em que se insere. No combate a estereótipos, às restrições e medos de exprimir 
a sua linguagem individual e de permitirem o conhecimento de si mesmo e do 
outro. Há que por isso promover atitudes criativas, que racionalmente estimu-
lem para o desenvolvimento imaginativo. Aqui deixamos um contributo por o 
considerarmos válido devido ao desenvolvimento da consciência da autorre-
presentação, por parte dos alunos.
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Creation and tradition: a dialogue mediated  
by contemporary art

*Universidade Federal da Bahia,Instituto de Humanidades, Artes e Ciências Prof. Milton Santos —  PAF IV, 
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Abstract: This article describes in a succinct way 
a project of work, in which one tried to articulate 
the daily life of the students, in this case a cultural 
manifestation, to the creative processes, realized 
in the classes of visual arts. Practices were de-
veloped in the classroom and in out-of-school 
spaces, among them field study with interview, 
aesthetic-artistic production and intervention. 
The text ends with the expression of the results 
obtained in the proposal developed.
Keywords: Local culture / Contemporary art / 
Daily / Artistic and aesthetic experiences.

Resumo:  Este artigo descreve de maneira su-
cinta um projeto de trabalho, no qual se pro-
curou articular o cotidiano dos (as) educandos 
(as), neste caso uma manifestação cultural, aos 
processos criativos, realizados nas aulas de ar-
tes visuais. Foram desenvolvidos práticas em 
sala de aula e em espaços fora da escola, entre 
elas estudo de campo com entrevista, produ-
ção estético-artística e intervenção. Finaliza-se 
o texto com a expressão dos resultados obtidos 
na proposta desenvolvida. 
Palavras-chave: Cultura local / Arte contem-
porânea / Cotidiano /Experiências artísticas 
e estéticas.
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Introdução
O presente artigo apresenta e discute práticas educativas em artes visuais re-
alizadas em espaços escolares e alternativos, baseadas nos princípios da arte 
contemporânea buscando aproximar a vida cotidiana dos (as) educandos (as) 
aos conhecimentos previstos no currículo institucional. Tais práticas tiveram 
como fio condutor a cultura local, especificamente a manifestação das Caretas, 
“bloco” tradicional que desfila no carnaval, mas que permeia o cotidiano da co-
munidade, uma vez que sua organização, preparação, produção das máscaras 
e vestimentas podem ocorrer durante o ano inteiro. As práticas promoveram 
pesquisa de campo, momentos de reflexão, ressignificação e reinvenção por 
meio de ações criadoras. O trabalho foi desenvolvido com a turma do 8º ano do 
Ensino Fundamental II, em 2016, na Escola Municipal São Francisco, Praia do 
Forte/BA-Brasil. 

Procuramos integrar a escola e o mundo fora dela e isso foi possível a partir 
das expressões da arte contemporânea, articulando a tradição e a criação, ten-
do a sala de aula e a rua como espaços possíveis de arte-educação. Entendendo 
a arte como parte da vida, e nessa perspectiva passa-se a ocupar outros espaços, 
para além dos museus e galerias.

As práticas educativas basearam-se nas concepções de educação de Paulo 
Freire no que concerne a valorização dos conhecimentos trazidos pelos (as) 
educandos (as), a importância do diálogo e da troca de saberes. Como também, 
foram inspiradas no pensamento de Lygia Clark, com a ideia do artista proposi-
tor, o qual provoca o público a interagir, a participar da obra de arte.

O projeto percorreu o seguinte itinerário: seleção da manifestação cultural 
a ser trabalhada e escolha de pessoa da comunidade a ser entrevistada; divisão 
dos grupos de trabalho e elaboração das perguntas; realização da entrevista; 
conversação em sala para trocar saberes e compartilhar impressões; exposição 
participada e discussão sobre arte e interação do público; criação artística dos 
objetos de mediação e por fim a intervenção urbana.

Práticas educativas
O processo realizado transitou pelos caminhos da tradição cultural e da criação, 
mediados pela arte contemporânea, onde foi possível estabelecer novas formas 
de pensar e experimentar o ensino da arte proporcionando às práticas desta-
cadas a abertura de espaços para executar representações visuais incluindo a 
cultura dos sujeitos e suas poéticas pessoais. 

Ao partirmos do pressuposto de que a arte está presente em nossa vida coti-
diana, o que amplia as possibilidades de trabalharmos artes na escola, é cabível 
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trazermos a fala Flávia Maria C. Bastos ao dizer da relevância de ocuparmos es-
paços alternativos, tais iniciativas fomentam “um relacionamento mais estrei-
to entre arte/educação e comunidade [...] que parte da valorização da cultura 
local e dos recursos existentes e disponíveis” (Bastos, 2005:227). 

A partir da observação em diferentes momentos na sala de aula constatei o 
interesse dos (as) educandos (as) pela tradição das Caretas de Praia do Forte, 
seja pelo imaginário construído desde a infância ou mesmo pela vivência em 
comunidade. 

As práticas educativas foram as seguintes: roda de conversa para decidir-
mos quem seria entrevistado; trabalho em grupos para elaboração de questio-
nário; compartilhamento das questões feitas com a turma; execução da entre-
vista; avaliação e autoavaliação da entrevista; estudo e discussão sobre a arte e 
a interação do público; criação de máscaras-objeto e intervenção em rua. 

No livro “Pedagogia da autonomia: saberes necessários à prática educati-
va” Paulo Freira afirma que “ensinar exige respeito aos saberes dos educandos” 
(Freire, 2000:33), nesta perspectiva se desenvolveu o trabalho com a cultura 
local como disparadora das estratégias pedagógicas, além da escuta aos inte-
resses e desejos da turma. 

Os (as) educandos (as) escolheram para ser entrevistado o Sr. Ulisses, por 
ele ser um dos careteiros mais antigos da comunidade. Em grupo foram elabo-
radas as perguntas que fizeram parte do questionário de entrevista (Figura 1). 
As questões envolveram três categorias, nas quais os (as) educandos (as) opta-
ram pelo tema que mais lhe interessava: História/Origem, Processos de cons-
trução e Acontecimento/Curiosidades.

O momento da elaboração das perguntas foi fundamental para eles (as) re-
fletirem a respeito da manifestação expressando seus conhecimentos e vivên-
cias sobre a temática. Desde o início percebi o entusiasmo deles (as) em trocar 
suas experiências com os colegas da turma.

Durante a conversa com o entrevistado, os (as) educandos (as) ficaram en-
volvidos de tal maneira que escutavam com atenção e faziam perguntas que 
surgiam a partir da explanação do anfitrião, não se limitavam ao questionário 
elaborado (Figura 2). Ficamos encantadas (os) com a forma que o Sr. Ulisses ex-
punha suas vivências, ele explicou detalhadamente o processo de construção 
das máscaras, teve um momento que ele pegou algumas delas para ilustrar sua 
explanação (Figura 3). 

No que concerne à pesquisa da tradição das Caretas, vale destacar que tanto 
na elaboração das perguntas para entrevista, quanto na conversa com Sr. Ulis-
ses os (as) educandos (as) puderam refletir sobre suas experiências, interpretar 

Re
vi

st
a 

M
at

ér
ia

-P
rim

a.
 IS

SN
 2

18
2-

97
56

 e
-IS

SN
 2

18
2-

98
29

. 
Vo

l. 
5 

(3
): 

10
1-

11
1.



10
4

seus sentimentos e relembrar sua memória sensorial e afetiva em relação à ma-
nifestação estudada. Como também, tiveram a oportunidade conhecer o olhar 
dos mais velhos, além de revisitar seu próprio imaginário, percebendo o que há 
em comum entre eles e os que constituem o imaginário coletivo local. Ao final, 
a entrevista se transformou em um bate-papo, uma roda de conversa, acredi-
to que isso aconteceu pelo fato do tema tratar de um elemento constituinte da 
identidade dos (as) educandos (as), pela presença e envolvimento de todos (as) 
nós, uma conexão se estabeleceu.

Foi desenvolvida uma reflexão individual, para articular os conhecimentos 
prévios, como interpretavam e como percebiam as caretas, com o que aprende-
ram de novo e com o que mudou na sua concepção a respeito da manifestação. 
Compartilhando assim, a aprendizagem com a turma, onde juntos compreen-
demos a máscara neste universo.

Ao finalizarmos a fase de pesquisa e investigação em estudo de campo, par-
timos para a próxima etapa que teve como intenção propiciar experiências com 
a mediação cultural, entre a tradição local e o público, nela as (os) educandas 
(os) foram as (os) propositoras (res) na ação com o público: criaram o objeto de 
mediação, provocaram os (as) transeuntes a participarem e conversaram sobre 
as Caretas. Segundo Mirian Martins 

a mediação cultural pode ser o espaço da conversação, da troca, do olhar estendido 
pelo olhar de outros que não elimina o sujeito leitor, seja ele quem for [...]. O convite 
da mediação não é a adivinhação ou a explicação, mas a decifração, a leitura 
compartilhada, ampliada por múltiplos pontos de vista. (Martins, 2011:315)

 Desta forma, podemos alargar nosso repertório cultural, uma vez que o 
encontro favorece a expressão de diferentes leituras e a construção de múlti-
plas conexões. 

As caretas não são meramente um bloco que desfila durante o carnaval, 
mas sim uma manifestação que constitui a cultura local da vila, que permeia 
o cotidiano das pessoas. Herança, legado dos escravizados que viveram na re-
gião, e que merece ser considerada como preservação da memória coletiva e 
do patrimônio imaterial. Porém é importante destacar que a cultura passa por 
transformações ao se associar com a contemporaneidade, surgindo novas ca-
racterísticas ou a incorporação de novos elementos, relacionando com isso, o 
que foi herdado com as novas experiências dos (as) envolvidos (as).

Para iniciarmos a produção estético-artística e intervenção foi feita uma ex-
posição participada e discussão sobre arte e interação do público, com apresen-
tação em PowerPoint, para que pudéssemos conhecer artistas que trabalharam 
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Figura 1 ∙ Educandos (as) em grupo elaborando 
questionário. Escola Municipal São Francisco, Praia do 
Forte-Bahia. Fonte: própria.
Figura 2 ∙ Educandos (as) fazendo perguntas ao 
entrevistado. Fonte: Própria.
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Figura 3 ∙ Sr. Ulisses explicando para a turma  
a feitura das máscaras. Fonte: própria.
Figura 4 ∙ Educandos pintando máscaras depois  
de as terem desenhado. Fonte: própria.
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Figura 5 ∙ Educandas da Escola Municipal  
São Francisco, fazendo a pintura das máscaras-objeto. 
Fonte: própria.
Figura 6 ∙ Máscaras-objeto. Intervenção na rua,  
Praia do Forte-Bahia. Fonte: própria.
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e trabalham nesta perspectiva, como Ligia Pape, Hélio Oiticica e Lygia Clark, 
com as ideias do artista propositor e a “quebra da moldura”, isto é, o rompimen-
to do que distancia a obra do público e do espaço.

Juntos, tratamos de assuntos procedimentais para a criação das máscaras-
-objeto. Partimos para a feitura em si, desenho e pintura das máscaras inspira-
das na estética das Caretas de Praia do Forte —  acessando assim, sua memória, 
sua subjetividade e o imaginário coletivo —  foram materializadas, utilizando 
como suporte papelões reutilizados (Figura 4 e Figura 5). 

Após conclusão das máscaras, realizou-se uma intervenção na rua, onde 
os (as) educandas propuseram uma experiência sensível aos (as) passantes, os 
quais foram convidados a criarem suas próprias máscaras a partir dos fragmen-
tos, eles (as) desenvolveram uma mediação cultural, ao passo que dialogavam 
a respeito das caretas, contando a história, como era o processo de construção 
das máscaras, curiosidades e como acontecia o desfile durante o carnaval. Per-
cebi que eles (as), falaram muito do que aprenderam na entrevista (Figura 6, 
Figura 7 e Figura 8).

Na perspectiva da arte contemporânea, enfatizando a ideia de proposição, 
não dá mais para ficarmos inertes diante da obra de arte, o público é provocado 
a interagir, a complementar a obra, e foi isso que ocorreu com a intervenção 
realizada na rua. Inspirada no experimentalismo de alguns artistas brasileiros, 
em especial Lygia Clark, da qual apreciamos obras de arte e objetos que instiga-
vam a interação, como os “Bichos”, além de, refletimos sobre a temática a partir 
de um trecho do Livro-obra, intitulado “Nós Recusamos...” escrito em 1966, da 
artista que diz o seguinte: 

[...] Recusamos o espaço representativo e a obra como contemplação passiva; recusamos 
todo mito exterior ao homem; recusamos a obra de arte como tal e enfatizamos o ato 
de realizar a proposta; recusamos a duração como meio de expressão. Propomos o 
momento do ato como campo de experiência. Num mundo no qual o homem se fez 
estranho a seu trabalho, nós o incitamos, através da experiência, a tomar consciência 
da alienação em que vive; recusamos toda transferência no objeto —  inclusive no 
objeto que pretendesse somente realçar o absurdo de toda expressão; recusamos o 
artista que pretende transmitir através de seu objeto uma comunicação integral de 
sua mensagem, sem a participação do espectador. [...]. (Clark, 1966)

O Livro-obra mencionado fundamentou nossa prática e traduz nossa inten-
ção ao provocarmos ao público encontros com a arte e a cultura das caretas na 
comunidade, como também vivenciaram uma experiência estética, quando se 
mobilizaram a criar suas próprias máscaras. 

A mediação cultural estimulou o diálogo entre os objetos e o espectador de 

Si
lv

a,
 L

ei
de

 F
au

sta
 G

om
es

 d
a 

(2
01

7)
 “

C
ria

çã
o 

e 
tra

di
çã

o:
 u

m
 d

iá
lo

go
 m

ed
ia

do
 p

el
a 

ar
te

 c
on

te
m

po
râ

ne
a”

 



10
9

Figura 7 ∙ Turma mediando o encontro entre transeuntes  
e a cultura local. Fonte: própria.
Figura 8 ∙ Intercâmbio de experiências com participante  
da mediação cultural. Fonte: própria.
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diversas maneiras, sabendo que cada um tinha seu repertório cultural, sua his-
tória de vida, dando à interação com o objeto um sentido único de interpreta-
ções e conexões.

É relevante destacarmos aqui, as respostas dadas pelos (as) participantes da 
intervenção às provocações de experimentação, uma vez que estamos falando de 
mediação cultural, precisamos pensar sobre ambos os vieses. Os participantes 
se divertiram, demonstraram satisfação em estar ali interagindo com a turma. 

Merece atenção o fato de como o elemento lúdico mexe com as pessoas, ti-
veram alguns que ficaram quase vinte minutos, construindo e desconstruindo, 
criando e recriando suas próprias máscaras. Muitos ao se despedirem agrade-
ceram pela experiência e elogiaram o trabalho dos (as) educandos (as). A partir 
dessa vivência nascem as questões: Qual o papel da arte na nossa vida? Ela pode 
melhorar a cidade, o dia-a-dia das pessoas?

Para Katia Canton (2009:35), “no emaranhado disperso da vida cotidiana, 
afinal, procuramos o eu através do outro, rastreamos nossas histórias e abri-
mos nossos diários íntimos na tentativa de nos oferecer verdadeiramente para 
o mundo”. E foi assim que se deu a troca de vivências e sentidos, na mediação 
cultural, na qual aconteceram intercâmbios entre os participantes e a turma.

Com a intervenção os (as) educandos (as) puderam ainda, exercitar habili-
dades de comunicação em público, alguns deles foram mais tímidos e contidos 
ao mediarem a interação das pessoas com os objetos, porém estiveram presen-
tes, e na roda de conversa final, reconheceram seus limites, afirmando que po-
deriam ter se esforçado mais.

Em decorrência das práticas pedagógicas, o simbólico, estabelecido pelos 
aspectos da cultura e da tradição; e o imaginário representado pelo indivíduo 
e pela criação, se encontraram e foram expressas e experimentadas durante o 
processo criativo. Essa articulação foi muito relevante, penso que a motivação 
e a satisfação pelas aulas, se deram por conta desse entrelaçamento, no qual os 
(as) educandos (as) tiveram a oportunidade de valorizar e fortalecer a cultura 
comum, e ao mesmo tempo, exercitar o potencial criativo individual. Segundo 
Fayga Ostrower “o criar só pode ser visto num sentido global, como um agir 
integrado em um viver humano. De fato, criar e viver se interligam” (Ostrower, 
2010:5), demonstrando que o ato de criar é inerente à vida.

Considerações finais
Através das práticas educativas foi possível perceber que a arte contemporânea 
permite a desmitificação da tradição como algo imóvel e impermeável, pode-
mos sim refletir sobre nossa cultura e até propor novas releituras, agregar novos 
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valores, como também reinventá-la. Os símbolos que derivam da cultura popu-
lar são transmitidos e vivenciados, na maioria das vezes espontaneamente, a 
partir das relações que se estabelecem no dia-a-dia entre os coletivos e as res-
significações individuais.

 Ao refletir sobre a amplitude de possibilidades que a arte atual proporcio-
na, surgiram as indagações: Será que as aulas precisam acontecer somente nas 
salas da escola? Podemos nos apropriar de outros espaços? Quais os espaços 
que temos como alternativa? Quais as contribuições da utilização de diferentes 
espaços para o processo ensino-aprendizagem em artes?

Com as ações desenvolvidas os (as) educandos (as) puderam, materializar 
suas poéticas pessoais, fortalecer os processos colaborativos, pensar critica-
mente à respeito da arte, ampliar conhecimentos de procedimentos artísticos, 
ter vivências estéticas e refletir sobre o cotidiano e a cultura a qual participa. 
Isso demonstra a potência e a gama de possibilidades educativas ao trabalhar-
mos a arte do nosso tempo no contexto escolar.
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Abstract: This article presents an extension 
project focused on the teaching of photography, 
approaching the reflection on pedagogical prac-
tices at the university and in the fundamental 
education of young and adults. The project seeks, 
through art and photographic experimentation, 
to investigate on the urban condition, ways of 
living in today’s world. The conclusion points to 
the philosophy of photography, the way it works 
with loss, and the reason for being a privileged 
language to deal with the lack.
Keywords: Teaching / photography / loss / exclu-
sion / university extension.

Resumo:  O artigo apresenta um projeto de ex-
tensão de ensino da fotografia, refletindo sobre 
práticas pedagógicas na universidade e no en-
sino fundamental de jovens e adultos. Busca, 
através da arte e da experimentação fotográfi-
ca, investigar a condição urbana e as formas de 
viver no mundo atual. A conclusão aponta para 
a filosofia da fotografia, a maneira como ela 
trabalha com a perda, e o motivo desta ser uma 
linguagem privilegiada para pensar a falta.
Palavras-chave: ensino / fotografia / perda / 
exclusão / extensão universitária.
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Introdução
Inscritos no corpo do processo de expressão e criação, as faltas, as perdas, os 
fracassos e todas as tensões provenientes de uma condição precária de um meio 
como a fotografia, revelam-se em um primeiro momento como negatividade. 
Entretanto, a busca em ultrapassar estas dificuldades impostas no processo de 
obtenção de uma imagem poética, em superar os limites e completar estas au-
sências, pode se transformar em elementos catalisadores do trabalho poético 
com a imagem. Poder-se-ia, assim, contribuir para um processo de coesão e de 
integração de uma população carente na cidade, através da intersecção entre a 
estética e a ética? 

Esta é a pergunta e o desafio que se propõe A Cara da Rua, projeto de extensão 
universitária vinculado à Universidade Federal do Rio Grande do Sul. Partindo de 
uma falta— a de uma casa, de um equilíbrio social, e trabalhando com certa po-
pulação em situação de rua, o projeto busca, através da arte e da experimentação 
fotográfica, uma certa inclusão social. Ao aproximar, investigar e refletir sobre a 
condição urbana e as formas de viver no mundo atual, A Cara da Rua, em desen-
volvimento desde o ano de 2015, tem a parceria da Escola Municipal de Ensino 
Fundamental de Porto Alegre —  EPA. Trata-se de uma escola-modelo, aberta, 
inclusiva, onde a maioria de seus alunos são moradores em situação de rua. O tra-
balho desenvolvido pelo seu corpo docente é uma referência em educação no Rio 
Grande do Sul por ser especializada no atendimento de adultos e jovens a partir 
dos 15 anos de idade em situação de vulnerabilidade social. Ao propor oficinas 
de experimentação fotográfica (Figura 1) e saídas culturais, o projeto de extensão 
integra as atividades do Núcleo de Desenvolvimento Extra-classe (NDE) da EPA. 
O NDE proporciona atividades de artes no turno inverso ao do ensino regular.

O presente artigo, através de uma fundamentação com elementos da filoso-
fia, procura na ontologia da fotografia resgatar o elemento ausência, nesta rela-
ção dialética de presença/ausência. Ou seja: presença da imagem, ausência da 
coisa. Uma incompletude, como um espaço a ser preenchido, como algo que foi 
ocultado, rejeitado ou impossível de se mostrar em um determinado momento. 
Mas que representa assim uma presença anunciada, talvez até a de uma utopia 
de uma sociedade ideal. 

Neste desejo, surge um processo de troca de saber entre estudantes univer-
sitários e uma parcela da população que perdeu suas referências básicas, e faz 
das ruas o seu espaço de vida, trabalho e habitação. Aproximando a reflexão 
sobre práticas pedagógicas na universidade, A Cara da Rua busca no ensino 
fundamental de jovens e adultos um laboratório para trabalhar a relação que se 
estabelece entre a fotografia e perda.
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Figura 1 ∙ Início das atividades, EPA, 2015. 
Fonte: Arquivo A Cara da Rua.
Figura 2 ∙ Fabiano Ávila, durante saída de 
campo no centro de Porto Alegre, 2016. Fonte: 
Arquivo A Cara da Rua.
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Figura 3 ∙ Cartão postal, 2015. Fonte:  
Arquivo A Cara da Rua.
Figura 4 ∙ Cartões postais, 2015. Fonte:  
Arquivo A Cara da Rua.
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Partindo do campo das Artes Visuais e do Urbanismo, A Cara da Rua tem 
como proposta o exercício fotográfico como um jogo da manipulação da câ-
mara e do exercício do olhar em busca de uma autodescoberta. Tenta-se assim 
despertar a relação crítica da rua como espaço público de direito coletivo. O 
projeto inclui como objetivo a geração de renda através da confecção de cartões 
postais. Além disso, propõe estimular o olhar crítico e sensível para o desen-
volvimento do processo de criação em fotografia, desde a obtenção da imagem 
incluindo o pré e o pós-fotográficos.

1. Fotografia e perda
Serge Tisseron(1997) ressalta, como qualidade inerentes ao exercício da foto-
grafia, os “poderes de envelopamento” da imagem. A fotografia possuiria este 
dom de reunir, em um mesmo enquadramento, elementos aparentemente 
dispersos. O poder de envelope levaria mais em conta na só o olhar do outro, 
mas o olhar daquele que fotografa, sobre si mesmo. A fotografia, assim, visaria 
não transformar a realidade de um objeto ou seu espectador. Ao contrário, se-
ria chamada a autenticar um modelo, ou a reforçar uma identidade geográfica, 
pessoal ou social. Esta força de coesão corresponderia a uma função de equilí-
brio, na qual a imagem (tanto psíquica quanto mental) é chamada a assegurar 
(Figura 2).

Partindo deste princípio de integração, as aulas desenvolvidas no projeto 
têm como objetivo prático instrumentalizar o aluno para o uso de equipamento 
fotográfico digital, assim como os desdobramentos necessários para a obten-
ção da imagem impressa, independente do uso final. Paralelamente, propõe-se 
realizar imagens a partir de percursos urbanos conduzidos pelos alunos, que 
deverão mostrar a cidade em que vive, e aquela com a qual eles sonham. 

De crítica social urbana, o projeto se transforma em uma atividade de re-
flexão sobre a vida de hoje com todas as suas contradições, contrastes sociais, 
exclusões e desigualdades. Nesse sentido, a extensão universitária contribui 
com a capacidade de remover fronteiras ampliando o processo ensino-apren-
dizagem. Conforme Sandra de Deus:

A Extensão é o lugar da alteridade por excelência. Onde a universidade realiza o 
reconhecimento da diversidade sociocultural e etnicorracial e permite a construção 
e o estabelecimento dos compromissos necessários à leitura do mundo. Ao atuar nas 
dimensões estéticas e culturais, a extensão universitária pressiona o ensino e atualiza 
a pesquisa (Deus, 2015:12). 
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Incluir o outro pela sua diferença, através da ação de extensão passa a fazer 
parte da formação daquele que tem acesso à universidade, como também dessa 
população. Para tratarmos do tema do abandono do sujeito à sua própria sor-
te nas ruas da cidade e do enfraquecimento dos princípios éticos daqueles que 
olham com diferença o que considera “estranho”, tomamos como referência o 
conceito de ética segundo a hospitalidade de Jacques Derrida.

2. Derrida e a hospitalidade 
Para tratarmos do tema do abandono do sujeito a sua própria sorte nas ruas da 
cidade e o enfraquecimento dos princípios éticos daqueles que olham com dife-
rença o que considera “estranho”, tomamos como referência o conceito de ética 
segundo a hospitalidade, desenvolvido por Jacques Derrida.

Derrida, através do conceito de hospitalidade, apresenta uma obra que nos 
transmite uma esperança contra os totalitarismos. Ele interroga a amizade, 
quando transforma a hospitalidade em hostilidade. Neste limiar que faz do an-
fitrião ao mesmo tempo um refém do hóspede, cria-se uma situação onde pode 
haver o desencadeamento de um processo múltiplo de desentendimentos. O fi-
lósofo propõe repensar a hospitalidade: para ser hospitaleiro, deve-se partir da 
existência de uma morada assegurada. Em suas palavras, “talvez unicamente 
aquele que suporta a experiência da privação de casa pode oferecer a hospitali-
dade” (Derrida, 2000:23).

Para Derrida existem duas fontes de aproximação da hospitalidade na cul-
tura contemporânea: uma incondicional, de herança bíblica, onde a cidade se 
torna lugar de refúgio, e onde a lei da hospitalidade incondicional está acima 
das leis. Ela acolhe o outro, independente do Estado, e transforma o estran-
geiro, o recém-chegado, em um cidadão. Para as pessoas em situação de rua, 
o elementar refúgio é algo importante. É ele que complementa a falta de uma 
moradia fixa. 

A outra herança do conceito de hospitalidade, segundo Derrida, estaria re-
lacionada ao cidadão como um ser político, pertencente a um território, a partir 
do pensamento da filosofia antiga. O estrangeiro seria acolhido, com direito à 
hospitalidade como um dever, mas continuaria em sua condição de estrangei-
ro. A hospitalidade seria condicional, como um direito limitado, comparado 
àquele que é do lugar. Excluiria aqui o conceito de hospitalidade como “direito 
de residência” universal, limitando-a como “direito de visita”.

Para Derrida, o incondicional e o condicional são dois sentidos da hospita-
lidade que não representam simples oposições. Quando o incondicional se co-
loca em contraponto com o condicional, para efetivar a hospitalidade sempre 
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será “preciso inventar as melhores disposições, as menos más condições, a le-
gislação mais justa” (Derrida, 2004:250). Derrida está se referindo aqui especi-
ficamente ao processo de imigração. Porém, a condição policiada também é a 
mesma para quem ocupa o espaço público também para nele dormir.

3. A falta, a ausência e a fotografia
O lugar onde acontece a hospitalidade está sempre “por vir”, é a falta de um 
lugar próprio, delimitado, com localização precisa. A hospitalidade está sempre 
em construção e inacabada, ou seja— em ausência. Neste sentido, a construção 
de um lugar em A Cara da Rua não representa a arquitetura no sentido físico, e 
sim no sentido ético. 

Assim, a fotografia pode construir outros lugares que vão além daquele que 
ela projeta em imagem estética e inventar um lugar que rompe com a sua or-
dem (do espaço ou da vivência) criando uma outra relação. Esta seria a relação 
poética. Para Derrida a hospitalidade não está simplesmente voltada para uma 
questão ética. Antes, ela requer uma arte ou uma poética: “um ato de hospitali-
dade não é mais que um ato poético” (Derrida, 2004:250). 

O sentido ético que encontramos em Derrida nos faz pensar a fotografia 
como um ato em busca da alteridade, em busca da construção de um lugar ca-
paz de incorporar a diversidade que se encontra no espaço da cidade. Através 
de suas ações, percebe-se onde e quando o ensino da arte e estética pode sair 
de sua postura egocêntrica e individual e de usufruto solitário, para se transfor-
mar em um gesto ético, de generosidade em nome da cidadania, buscando uma 
sociedade com oportunidades iguais. Ele atua neste momento crítico, onde a 
harmonia da vida na cidade exige que se conceda prioridade à ética. A Cara da 
Rua comprova, em seus resultados, que a estética não é necessariamente exclu-
dente nesta relação de trocas e de intersecções.

Desta forma, A Cara da Rua —  oficina de experimentação fotográfica, que 
Adriano, um dos participantes da Oficina, chama de “Curso de Fotógrafo”, torna-
-se também um lugar para formação daquele que se encontra na situação de rua, 
ora estrangeiro no seu próprio espaço, ora hospitaleiro. Essa ação, tanto para ele 
como para os educadores, situa como objetivo principal a formação do sujeito 
como cidadão. E busca a reflexão de forma indireta sobre o lugar como espaço da 
hospitalidade e hostilidade, de acolhimento e exclusão, utopia e distopia, simul-
taneamente. Aprendizado de fotografia: aqui, linguagem e sujeito se confundem, 
no processo de formação desta população em condição de rua (Figura 3).

Dentro das reflexões citadas acima, o projeto A Cara da Rua se propôs a 
um contato direto com essa parcela da população excluída e marginalizada na 
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sociedade. O objetivo é abranger tanto um projeto artístico, através da fotogra-
fia, quanto o da reflexão da cidadania e dos direitos de pertencimento na socie-
dade e na cidade, de poder transitar e ser reconhecido como todos que ali habi-
tam e transitam. A primeira oficina realizada de setembro a dezembro de 2015, 
teve como objetivo a aproximação inicial ao equipamento fotográfico, sem dei-
xar de discutir as questões que envolvem o todo o processo da fotografia digital 
da obtenção da imagem atém a sua manipulação. 

O resultado dessa oficina foi a confecção de cartões postais com 15 imagens 
selecionadas, realizadas por sete alunos. As imagens foram tomadas a partir de 
deambulações que tinham como ponto de partida a Escola EPA, passando por 
lugares do centro histórico da cidade de Porto Alegre que muitos desses alunos 
habitam, como a Praça da Matriz, Viaduto Otávio Rocha, Praça do Capitólio. 
Em 2016, a atividade propôs mais de uma ação. Em uma Oficina de Experimen-
tação Fotográfica, tendo como objetivo a geração de renda, além da confecção 
dos cartões postais foi produzido material para uma exposição itinerante. O 
tema Olhar Urbano (Figura 4), desenvolvido na oficina, também esteve presen-
te na ação denominada Mostra de Cinema na EPA, no mesmo ano. 

A fotografia aqui estabelece uma função de ir além do caráter documentário 
de uma cidade, concebida por esse grupo de alunos da EPA O ato fotográfico 
torna-se também um deslocamento dentro do próprio espaço de vivência: o 
ato oferece um lugar de completude destas ausências, mais justo ao hóspede 
—  aquele morador em situação de rua. Receber esse hóspede corresponde em 
preparar um lugar, construir e substituí-lo por outro, modificando-o pela sobre-
posição de um ato inesperado. Até alcançar certo sentimento de acolhimento, 
assumindo a função de envelope à qual se refere Tisseron (1997). A chegada 
do outro acontece com a câmara na mão. A fotografia recompõe a condição de 
ausência, em uma cidade excludente. O avesso, o vazio, a sombra e a ausência, 
nos fazem chegar ao conhecimento e à reflexão sobre o sentido do espaço, ou 
sobre a cidade e a completude, a partir da análise destas imagens produzidas 
por seus alunos.

Conforme relato Luiza Maia, uma das bolsistas ministrantes das oficinas de 
fotografia, ainda que o significado de hospitalidade possa estar vinculado a es-
paço físico, o exercício da fotografia fez com que ficasse, para ela, esclarecida 
a relação entre o ser e o conceito de abrigar, que antes era sombria. Vivendo 
assim em uma cidade onde há muitas pessoas em situação de rua, o “não lugar” 
passa a ser recinto de hospitalidade, reforçando a relação entre hóspede e hos-
pedeiro, abrigado e desabrigado.
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Conclusão
Estas imagens podem ser lidas como resultado de algo que vai além de uma 
relação entre corpo e espaço, e que coloca o meio urbano como instrumento 
de constante análise e crítica da integração social e formação do sujeito. Como 
uma metáfora, é possível pensarmos sobre a atual situação dos refugiados na 
Europa durante o maior fluxo migratório da história desde a Segunda Guerra 
Mundial. A situação dos sem-teto no Brasil é uma decorrência da política de 
desigualdades social e de um problema histórico de distribuição de renda.

Na relação imagem e movimento como apropriação do espaço, a fotografia 
transforma-se em uma forma de inserção social, transfigurando-os em figura-
-figura. Diferentemente da concepção de figura-fundo utilizada por muitos ur-
banistas como um dos instrumentos de análise da cidade, aqui a pessoa é as-
sociada ao espaço. O vazio da cidade deixa ser um espaço aberto, e a imagem 
fotográfica trabalha como catalisador de um processo de recuperação de au-
sências, inserindo as pessoas uma determinada perspectiva: a de espaço e vida 
no sentido utópico e transformador. Talvez seja uma forma contemporânea de 
utopia, onde a fotografia atua como agente, Diante da onipresença da imagem 
na vida quotidiana, as ações desenvolvidas no projeto A Cara da Rua nos fazem 
pensar sobre as especificidades da fotografia. E em como uma falta, uma au-
sência— uma impossibilidade de fato e de direito a uma moradia— podem se 
transformar em condição de possibilidade de uma estética. 
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Artigo completo submetido a 15 de maio de 2017 e aprovado a 29 de maio 2017.

Abstract: This article is the evidence of an edu-
cational practice regarding an approach on con-
temporary art at first level of basic education, 
having as a starting point the Annual Project with 
Schools “Pictures of the Body” from the Serralves 
Foundation. One can conclude that Artistic Edu-
cation strenghtens and valorizes the development 
of creativity, of the critical and aesthetic sense 
and of the collaborative work among peers.
Keywords: curriculum / artistic education / Ser-
ralves museum / contemporary art.

Resumo:  Este artigo é o testemunho de uma 
prática pedagógica ao nível da abordagem da 
arte contemporânea no 1.º Ciclo do Ensino 
Básico, tendo como ponto de partida o Projeto 
Anual com Escolas “As Imagens do Corpo” 
da Fundação de Serralves. Concluiu-se que a 
Educação Artística reforça e valoriza o desen-
volvimento da criatividade, do sentido crítico, 
estético e do trabalho colaborativo entre pares.
Palavras-chave: currículo / educação artísti-
ca / museu de Serralves / arte contemporânea.
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Introdução
Pretende-se através deste artigo demonstrar uma prática pedagógica no âmbito 
da abordagem da arte contemporânea, na Escola Artística do Conservatório 
de Música Calouste Gulbenkian de Braga (C.M.C.G.B.), ao nível do 1.º Ciclo do 
Ensino Básico (C.E.B.). Teve como ponto de partida o Projeto com Escolas “As 
Imagens do Corpo” da Fundação de Serralves, no ano letivo de 2015 / 16. O pro-
jeto foi organizado numa série de etapas, que foram sequênciais e condutoras 
para todo o decurso de aprendizagem e experimentação plástica, que culminou 
na concretização de um trabalho prático coletivo, em cada uma das turmas.

Concluiu-se que a participação foi muito significativa para os alunos, pois 
possibilitou experienciarem novas formas de abordagem e utilização de diver-
sos materiais e técnicas, na área curricular de Expressão e Educação Plástica; 
assim como desenvolver a criatividade, o sentido crítico, estético e o trabalho 
colaborativo entre pares.

1. A Arte Contemporânea e o Projeto com Escolas  
da Fundação de Serralves

A arte contemporânea tornou-se um veículo de comunicação e reflexão de 
grande relevância, e a sua extensão é flexível, onde o que é exíguo se transfor-
ma em algo de grande dimensão e visibilidade. Transpondo contextos indivi-
duais e reunindo-os com outros universos artísticos, unindo diferentes povos 
e culturas.

A arte contemporânea pode igualmente ser definida pela dissipação das fronteiras 
entre as disciplinas clássicas e pelo aparecimento de novas técnicas (técnicas mistas, 
multimédia), que alargam o campo artístico tornando simultaneamente a sua 
abordagem mais complexa. (Rouge, 2003:5)

Assim, pode-se considerar que “Ao primeiro olhar, a arte contemporânea pa-
rece impenetrável para quem não foi instruído nesse campo.” (Rouge, 2003:15) 
e a diversidade complexa de informação textual e visual na vida diária, faz com 
que seja pertinente promover nos discentes o domínio da “literacia artística”, 
para que estes consigam aprender a decifrar de forma crítica e criativa as vá-
rias mensagens e símbolos visuais, durante todo o seu percurso de vida. Sen-
do que, “Nas escolas, o museu encontra outros lugares onde uma sociedade se 
procura construir como comunidade.” (Leite & Victorino, 2008:9). O Projeto 
com Escolas da Fundação de Serralves desde a sua génese pretendeu promo-
ver o envolvimento constante da comunidade educativa, utilizando diferentes 
temáticas, que variam anualmente; relacionando os conteúdos programáticos 
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das disciplinas/áreas curriculares norteadas pelo Ministério da Educação, com 
os seguintes objetivos: 

… sensibilizar e motivar os diferentes públicos para as temáticas da arte, da arquitec-
tura, do ambiente e da cidadania; reforçar a articulação museu/escola através de um 
trabalho continuado e em parceria; integrar momentos de formação, de partilha de 
conhecimentos e experiências que estimulem uma aproximação criativa e dinâmica à 
cultura contemporânea. (Leite & Victorino, 2008:11)

 Os princípios orientadores da Organização Curricular e Programas 
do Ministério da Educação, para o 1.º C.E.B. na área de Expressão e Educação 
Plástica, vem reforçar a importância da experimentação e do processo para o 
desenvolvimento de competências em diferentes domínios.

A exploração livre dos meios de expressão gráfica e plástica não só contribui para des-
pertar a imaginação e a criatividade dos alunos, como lhes possibilita o desenvolvi-
mento da destreza manual e a organização progressiva de volumes e superfícies.
A possibilidade de a criança se exprimir de forma pessoal e o prazer que manifesta nas 
múltiplas experiências que vai realizando, são mais importantes do que as aprecia-
ções feitas segundo moldes estereotipados ou de representação realista. (Organização 
Curricular e Programas —  1.º C.E.B.:89)

O serviço educativo apresenta ainda, na sua programação a ligação do Mu-
seu e do Parque de Serralves, através de atividades dirigidas à comunidade, 
tais como: 

… um seminário de abertura; oficinas experimentais para professores e para alunos, 
orientadas por artistas e educadores da equipa do serviço educativo; debates sobre 
o processo de trabalho; uma exposição com todos os trabalhos apresentados pelas 
escolas participantes e uma publicação final. (Serralves, 2015)

Desta forma a ligação de várias áreas temáticas e projetos promovidos pelo 
serviço educativo da Fundação de Serralves demonstram uma forte conscien-
cialização da função educativa e social da instituição, quer localmente como a 
nível nacional.

2. A Educação Artística em contexto museu/escola
Todo o trabalho desenvolvido em parceria entre o museu e a escola é uma mais-
-valia no processo ensino/aprendizagem, e a base do Projeto com Escolas, tem 
vindo ao longo dos anos a reforçar e percorrer novas vias de comunicação. Os 
novos programas educativos apresentam-se,
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… abertos e flexíveis —  valorizam o conhecimento, a sensibilidade e a criatividade, 
além de desenvolverem a percepção estética e o pensamento crítico ao mesmo tempo 
que reafirmam o importante papel das artes na formação integral do ser humano. 
(Leite & Victorino, 2008:12)

Cada vez mais se tem vindo a evidenciar que,

…o processo de aprendizagem já não se encontra confinado exclusivamente às escolas. 
Novas possibilidades pedagógicas resultaram do desenvolvimento de parcerias entre 
escolas e instituições culturais. (UNESCO, 2006:14)

A Fundação de Serralves é um testemunho presente de que a eficácia e a 
dimensão destas parcerias, entre museu e escola, são pertinentes no sentido 
em que “…o desenvolvimento criativo e cultural deve construir uma função bá-
sica da educação.” (UNESCO, 2006:3). Na educação básica, em especial no 1.º 
C.E.B. a arte torna-se fulcral, permitindo o desenvolvimento de competências 
básicas, uma vez que,

… as crianças pequenas respondem fortemente à aprendizagem visual —  uma colabo-
ração activa entre instituições pode proporcionar oportunidades de enriquecimento 
dos métodos pedagógicos. (UNESCO, 2006:14)

A Educação Artística pretende desta forma, contribuir para “… uma edu-
cação que integra as faculdades físicas, intelectuais e criativas e possibilita re-
lações mais dinâmicas e frutíferas entre educação, cultura e arte.” (UNESCO, 
2006:5)

3. “As Imagens do Corpo” 2015/16
O contacto com as questões artísticas contemporâneas torna-se cada vez mais 
premente no 1.º C.E.B., no sentido de desconstruir determinadas manifesta-
ções artísticas que são difíceis de interpretar, questionar e explicar o seu signi-
ficado, através de uma linguagem simples e acessível. Desta forma “A educação 
artística é, então, primordial. Só tomando contacto com a arte que nos é con-
temporânea poderemos tentar formar uma opinião.” (Rouge, 2003:12)

Tomando a Educação Artística como área essencial para ser trabalhada nes-
te nível de ensino, pretendeu-se desenvolver o Projeto com Escolas “As Ima-
gens do Corpo” da Fundação de Serralves, na Escola Artística do C.M.C.G.B.. 
Colaboraram quatro turmas: duas do 2.º ano e duas do 3.º ano de escolaridade, 
num total de cento e quatro alunos envolvidos. Este projeto foi concretizado 
com o apoio e colaboração dos professores titulares de turma, durante o 2.º e 3.º 
períodos, na aula destinada a Expressão e Educação Plástica. Foi constituído 
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Figura 1 ∙ Registo do processo de trabalho  
—  3.º A. Fonte: própria.
Figura 2 ∙ Registo do processo de trabalho  
—  3.º B. Fonte: própria.
Figura 3 ∙ Registo do processo de trabalho  
—  2.º B. Fonte: própria.
Figura 4 ∙ Registo do processo de trabalho, 2.º A. 
Fonte: própria.
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por diversas etapas sequênciais, que funcionaram como um fio condutor, em 
que a temática do corpo esteve sempre presente.

O nosso próprio corpo, a sua história, as suas marcas e transformações, o corpo 
humano como “local de vida”; A ligação do corpo com o outro, com o mundo e com a 
contemporaneidade (o tempo atual), e como esta tem transformado (e usado) o corpo 
e a sua imagem. (Serralves, 2015)

Foi efetuada uma breve abordagem aos conceitos de museu, de serviço 
educativo, à Fundação de Serralves e fez-se referência à origem do projeto, sa-
lientando a sua relevância no contacto com as escolas, no sentido de reforçar a 
importância para a formação de novos públicos na área da arte contemporânea.

A confrontação com algumas questões tais como: “O que é a Arte Con-
temporânea?”, “Qual o significado da palavra contemporâneo?”, “O que é um 
artista?”, “O que entendemos por corpo?”, “Como foi a evolução do corpo ao 
longo dos tempos?”; permitiram explorar a importância da arte ao longo dos 
tempos, dando maior enfoque à arte dos nossos dias, nomeadamente ao que os 
artistas plásticos contemporâneos questionam e executam. A “… arte tornou-se 
contemporânea, falando-nos da nossa vida de todos os dias.” (Millet, 2000:19), 
esta reflete as vivências da atualidade nas mais variadas vertentes, desde a so-
cial, científica, cultural e até emocional. Transmitindo desta forma o sentimen-
to artístico face a determinados acontecimentos locais e mundiais.

A arte contemporânea tende mais a centrar-se nas urgências do tempo do que em 
critérios formais ou puramente estéticos. Nada do que existe lhe é estranho, tudo lhe 
servindo de matéria. É o caso do corpo, que tem vindo a ganhar uma visibilidade 
que, a muitos, parecerá excessiva. Mas não é assim inesperada, pelo contrário. A 
interrogação obsessiva do corpo é sinal de uma profunda mutação da cultura, de que 
a arte não pode alhear-se. (Miranda, 2012:153)

3.1 Atividades de expressão plástica/sugestões de reflexão
Sendo o corpo o veículo de análise, transformação e experimentação plástica, 
os alunos visualizaram alguns exemplos de intervenções artísticas, das suges-
tões de reflexão sugeridas pelo serviço educativo (fornecidas no início do proje-
to), de artistas nacionais e internacionais, em diferentes áreas como o desenho, 
a pintura, a fotografia e a instalação. Os trabalhos visualizados exploravam a 
questão do corpo, a sua transformação/mutação e representação, em diversos 
suportes. Dos cinco exercícios propostos de expressão plástica, foram selecio-
nados três, os que estavam mais adequados à faixa etária dos alunos e que ser-
viram como ponto de partida para o trabalho prático.
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As Propostas de Atividades » Sugestões de Reflexão mereceriam ser chamadas de 
Gatilhos Poéticos pelo seu sentido: que dispara, que é elemento disparador. 

É com esta intenção, ser um gatilho de processos, de reflexões em torno do 
universo sensível do corpo e de tudo o que rodeia a sua vivência… (Serralves, 2015)

As turmas A e B do 2.º ano, trabalharam a sugestão de “Reflexão #05: Bigo-
des, dentes podres e óculos de sol”. Partindo das seguintes questões: “Quem 
ainda não desenhou sobre uma fotografia num jornal ou numa revista?”, “Ou 
realizou colagens recompondo pessoas, paisagens e contextos?”. Os alunos vi-
sualizaram obras dos artistas Hannah Hoch, John Heartfield, Ana Lira e Eileen 
Agar. Após este momento, realizaram intervenções em imagens, selecionadas 
por eles, de jornais e revistas, utilizando a técnica da fotomontagem e de inter-
venção gráfica na própria imagem.

A turma A do 3.º ano, trabalhou a sugestão de “Reflexão #01: As sombras de 
dentro”. Partindo das seguintes questões: “E se o interior do nosso corpo pro-
duzisse sombra?”, “Qual a sombra do nosso estômago?”, “Fémur?”, “Espinha 
dorsal?”. Os alunos dialogaram e formalizaram questões durante o espaço de 
reflexão. Complementando este momento, os alunos visualizaram, analisaram 
e interpretaram obras dos artistas Lurdes Castro e Demis Oppenheim (“Two 
Stage Transfer Drawing, 1971”). Após este momento, os alunos realizaram um 
exercício de desenho do corpo humano (linha de contorno), dando possibilida-
de de desenhar a sombra de alguns órgãos numa cartolina A3.

A turma B do 3.º ano, trabalhou a sugestão de “Reflexão #02: A imagem do 
corpo de amanhã”. Partindo das questões “Como será o corpo humano do ama-
nhã longínquo?”, “O que irá sobreviver do corpo de ontem?”, “Os polegares terão 
o mesmo tamanho?”, “A cabeça será maior?”, “Crescerão novos elementos?”. Os 
alunos tomaram contacto com obras dos artistas Stelarc e Marta de Menezes e 
durante a visualização de alguns dos seus trabalhos, questionaram e apresenta-
ram sugestões de como será o corpo no futuro. Registaram ainda, a nível gráfico 
(desenho e pintura) as suas ideias. Posteriormente cada aluno teve a oportunida-
de de apresentar o trabalho à turma, criando-se momentos de partilha de expe-
riências, visões e olhares sobre o tema proposto, o que possibilitou questionar e 
pensar um pouco, sobre como poderá funcionar o corpo do amanhã.

3.2 Registo do processo
No sentido de criar momentos de reflexão e de partilha de ideias para o trabalho 
final, o projeto foi-se desenvolvendo em cada turma, através do registo coletivo 
numa folha de papel de cenário com a dimensão de 1 m x 2m,
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Figura 5 ∙ Trabalho final —  2.º A. Fonte: própria. 
Figura 6 ∙ Trabalho final —  2.º B. Fonte: própria.
Figura 7 ∙ Trabalho final —  3.º A. Fonte: própria.
Figura 8 ∙ Trabalho final —  3.º B. Fonte: própria.
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… fornecido pelo Serviço Educativo de Serralves funcionará como registo de processo 
do trabalho desenvolvido nas escolas. Assumindo a função de diário de bordo, o 
papel de cenário possui o objetivo de oferecer, tanto aos alunos e professores como ao 
público visitante da exposição, uma perspetiva de apontamentos, reflexões, dúvidas, 
etapas e caminhos percorridos no decorrer do projeto. O registo pode ser traduzido em 
desenhos, anotações em texto, colagens, … (Serralves, 2015)

Pretendeu-se com esta dinâmica criar novos

… desafios e questões, fazer uso dos vários sentidos, desenvolver diferentes tarefas, criar 
diversos objectivos (diferentes pontos de partida para múltiplos pontos de chegada), 
comparar fontes diferenciadas é permitir e potenciar diferentes estilos e perfis de apren-
dizagem, promovendo a entreajuda, a tolerância, a inclusão, a complementaridade, a 
criatividade e a cidadania activa. (Silva, 2007:64)

Tendo o corpo como questão primordial, todas as inquietudes e questões fo-
ram registadas, utilizando diferentes técnicas de expressão plástica tais como: 
o desenho, a pintura, a colagem. A escrita foi associada à composição plástica e 
também foi explorada como elemento visual.

4. “As dissemelhantes imagens do corpo”
Para a concretização do trabalho final o serviço educativo propôs uma “vesti-
menta-objeto”, que fosse transformada pelos alunos. Esta deveria ter a dimen-
são de 120 cm de altura x 45 cm de largura x 15 cm de profundidade; e até 1kg e 
ser apresentada num cabide.

… uma peça de roupa (de qualquer natureza) para ser doada ao projeto, e que seja 
transformada e apropriada pelo grupo.
…
Propõe-se que esta peça doada seja transformada por meio de assemblagem, 
intervenção, união, pintura, costura ou outros procedimentos possíveis,… (Serralves, 
2015)

As escolhas de uma vestimenta-objeto ou a ideia de imagem do corpo, como algo 
visionário, possibilitou aos discentes optarem por trabalhar em suportes bidimen-
sionais (feltro e entretela branca), que lhes permitiu aplicar e colar diversos materais 
como: tecidos, lãs, fitas, retalhos de roupa usada e papel de seda. A pintura foi rea-
lizada a partir da experimentação do pastel seco e de óleo nos suportes escolhidos.

No desenvolvimento deste projeto não foram descuradas as orientações da 
Organização Currícular para o Programa de Expressão e Educação Plástica, em 
vigor para o 1.º C.E.B.. Foram desenvolvidos os seguintes blocos:
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Bloco 2 —  Descoberta e organização progressiva de superficies:
Desenho: atividades gráficas sugeridas;

Sendo uma das atividades fundamentais de expressão deve ocorrer, ao longo dos 
quatro anos, com bastante frequência e de uma forma livre, permitindo que a criança 
desenvolva a sua singularidade expressiva. (Organização Curricular e Programas 
—  1.º C.E.B.: 92)

Pintura: atividades de pintura sugerida.

Pintar exige um clima de disponibilidade e de Liberdade. … A organização, conservação 
e partilha do material de pintura contribuem, ainda, para as aprendizagens básicas 
da vida de grupo. (Organização Curricular e Programas —  1.º C.E.B.: 93/94)

Bloco 3 —  Exploração de técnicas diversas de expressão:
Recorte, colagem, dobragem.

Durante o 1.º ciclo as crianças deverão, ainda, desenvolver as suas capacidades 
expressivas através da utilização de diferentes materiais e técnicas, alargando o 
campo de experiências e o domínio de outras linguagens expressivas. (Organização 
Curricular e Programas —  1.º C.E.B.: 95)

Foram entregues no serviço educativo da Fundação de Serralves os se-
guintes trabalhos: o registo do processo criativo e a vestimenta-objeto. Todas 
as criações artísticas das escolas participantes no projeto estiveram patentes 
numa exposição em Serralves, de 25 de junho a 11 de setembro do ano de 2016. 
No início do ano letivo de 2016/17, os trabalhos foram expostos na escola, per-
mitindo desta forma a mostra à comunidade educativa, do projeto desenvolvi-
do no âmbito da Educação Artística e da arte contemporânea no 1.º C.E.B..

  Conclusão
Pode concluir-se que, o projeto possibilitou a abordagem e utilização de diver-
sos materiais e técnicas ao nível da Expressão e Educação Plástica.

… a educação na arte e pela arte estimula o desenvolvimento cognitivo e pode tornar 
aquilo que os educandos aprendem e a forma como aprendem, mais relevante face às 
necessidades das sociedades modernas em que vivem. (UNESCO, 2006: 5)

Constatou-se que a Educação Artística em contexto escolar, permitiu o 
contacto e a envolvência com um projeto artístico de uma instituição museoló-
gica de grande relevância nacional, a Fundação de Serralves. Proporcionou o 
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desenvolvimento de processos criativos, do sentido crítico, estético e do traba-
lho colaborativo entre pares.

Enquanto a arte moderna havia provocado rupturas, a arte contemporânea empenha-
se, pelo contrário, a reatar a ligação entre a arte e o público. A corrida pelo progresso 
das vanguardas terminou e, num tempo suspenso, cada obra aplica a sua própria 
perspectiva e cada espectador torna-se num ponto de referência. (Millet, 2000: 90)

Deste modo consideramos que, tal como a autora, são as ruturas e os novos 
modos de comunicar através da arte, que nos permitem encontrar novas lingua-
gens passíveis de traduções e assim encontrar novos sentidos e interpretações.
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Abstract: By analyzing a collection of legal docu-
ments produced by the government authorities 
and by the communities of experts and profession-
als in ‘the field’ of art education (in Portugal), this 
article aims to reflect on some ‘facts and figures’ 
that mark the history (more or less recent) of this 
sort of ‘cadevre exquis’ which is the curriculum 
of the arts (and the arts in the curriculum) of the 
21st century.
Keywords: history / curriculum / arts / expertise 
/ Portugal.

Resumo:  Partindo da análise de um conjunto 
de documentos legais produzidos pelas ins-
tâncias governativas e pelas comunidades de 
especialistas e profissionais do ‘campo’ da edu-
cação artística (em Portugal), é objetivo deste 
artigo reflectir sobre alguns ‘factos e figuras’ 
que marcam a história (mais ou menos recen-
te) desta espécie de ‘cadevre exquis’ que é o 
currículo das artes (e as artes no currículo) do 
século XXI.
Palavras-chave: história / currículo / artes / 
especialistas / Portugal. 
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Introdução 

O senso comum em educação ganhou larga expressão nas últimas décadas. A progres-
siva mediatização dos problemas do sistema de ensino tem conduzido à consagração 
de adquiridos sobre a educação que nem sempre se sustentam em evidência científica. 
(CNE/ FFMS, 2016: sp)

Ainda que o lugar das artes visuais na escola pública portuguesa se tenha con-
solidado desde o final do século XIX com o ensino do desenho, foi no tempo da 
Reforma Veiga Simão (anos 1970), que a problemática das relações entre arte 
e educação começou a ser sistematicamente discutida pela comunidade de es-
pecialistas que então emergia. Na configuração desse campo especializado, ao 
longo das décadas seguintes foram-se tornando evidentes os dois problemas 
centrais do processo de democratização do sistema de ensino e de integração 
das artes no currículo escolar: por um lado, a formação dos professores das di-
ferentes disciplinas artísticas (nos diversos níveis do ensino), por outro, o modo 
efetivo de integrar essa diversidade no currículo letivo. O próprio “conceito de 
educação artística” era problemático, pois os seus “objetivos” e “conteúdos” 
eram “objecto de várias interpretações” que se confundiam ou com a “educa-
ção pela arte”, “a iniciação a algumas das artes, em particular às artes visuais”, 
“o espontaneísmo” e a “arte infantil”, a “educação estética” e a “formação de 
artistas profissionais” (Perdigão, 1981:285).

Em pleno século XXI (cerca de quarenta anos volvidos desde os primeiros 
debates sobre o lugar das artes no currículo oficial), tornou-se incontestável 
para nós que as ‘artes visuais’ foram aquelas (e porventura as únicas) que logra-
ram assegurar um lugar no currículo escolar público e, até mesmo, consolidar a 
hegemonia do ‘visual’ sobre as ‘outras artes’ (música, teatro, dança). Não obs-
tante, as artes visuais (quer como disciplinas curriculares, quer como um cam-
po especializado da investigação educacional) permanecem numa condição 
‘precária’, ‘fragmentária’ e ‘im-pensada’, porque sistematicamente alheadas da 
sua própria história (longínqua e recente). Esta persistente cegueira histórica 
tem-se feito acompanhar de uma crónica “tensão latente” no interior da área 
curricular que, confrontada com a permanente necessidade de lutar pela sobre-
vivência e justificar as razões da sua própria existência, se habituou a viver num 
estado de “beligerância defensiva”, perpetuada empiricamente no quadro das 
relações institucionais (Dias, 2009:6), e no discurso sobre si mesma. 

Tendo por objeto de estudo e análise um conjunto de documentos legais 
produzidos quer pelas instâncias governativas, quer pelas comunidades de es-
pecialistas e profissionais do campo, é objetivo deste artigo reflectir sobre alguns 
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‘factos e figuras’ que marcam a história (e o presente) desta espécie de cadáver 
esquisito que é o currículo das artes (e as artes no currículo) do século XXI.

1. As artes no ‘currículo’ da ‘escola pública’: uma história do presente

A educação artística desintegrada do sistema educativo geral não atinge a plenitude 
dos seus objectivos: nem poderá abranger a totalidade dos indivíduos e cada individuo 
só fragmentária e dificilmente dela beneficiará. (Perdigão, 1979:232)

Sempre que nos ocorre falar ou pensar sobre ‘o currículo das artes’, começamos 
quase sempre (e inevitavelmente) por fazê-lo tendo em mente o currículo da 
escola pública, isto é, “uma escola de projecto educativo de Estado”, ou melhor, 
“de projecto educativo político, visto que é o Estado, e por via política, que define 
o projecto educativo, seja ele qual for” (Pinto, 1993:754). Embora sejam muitas 
e diversas as instituições públicas e privadas (ou um misto de ambas) que hoje 
disponibilizam no ‘mercado’ da educação e da arte uma variedade de ‘currícu-
los’ para o ensino (mais ou menos formal ou não-formal) das diferentes artes, a 
verdade é que muitos desses currículos e projetos educativos justificam-se pelo 
maior ou menor grau de proximidade (ou distanciamento) que mantém com a 
oferta curricular ‘oficial’, ou seja, aquela que o Estado, por intermédio das suas 
instituições coloca ao alcance de todo o ‘cidadão’. Um estudo recentemente pu-
blicado pelo Fórum aQeduto, concluiu que, em Portugal, 88% da educação é mi-
nistrada em escolas públicas. Particularmente reveladora é a comparação entre 
Portugal e os restantes países da Europa:

É em Portugal que a escola pública e a escola privada dependente do Estado servem uma 
maior heterogeneidade de classes sociais, sendo que a escola privada independente é 
exclusivamente frequentada por alunos de classes sociais elevadas. (…) Em Portugal, 
as crianças de classes sociais muito favorecidas não frequentam escolas públicas, nem 
escolas privadas dependentes do Estado, pelo que se trata do país onde esta separação 
é mais visível. (…) A franja mais desfavorecida frequent[a] exclusivamente escolas da 
rede pública (CNE/ FFMS, 2016: sp)

Porém, mesmo perante estes factos, tendemos a esquecer-nos de que nem 
sempre em Portugal o ensino foi “universal e gratuito” e que a designada “es-
colaridade obrigatória” (12 anos, no total) é uma invenção recente (DGE-MEC, 
2009). Daí que, embora a identificação entre as palavras ‘currículo’ e ‘escola’ 
seja hoje para nós uma realidade quase automática —  e consumada num dado 
adquirido que (salvo as excepções privadas) nos remete para a memória daquela 
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que foi (ou ainda é) a nossa experiência vivida da passagem pela ‘escola pública’ 
–, a verdade é que foram raras as gerações de eleitos que, antes de nós, puderam 
dar-se ao luxo ou privilégio que consiste em identificar ‘currículo’ com ‘esco-
la pública’, como se de uma e mesma realidade se tratassem. Que dizer então 
desse que foi considerado, desde a sua génese, como o ‘luxo’ da escola pública: 
um ‘currículo de artes’? Sobretudo quando esse luxo continua a ser, em pleno 
século XXI, privilégio de umas poucas artes (as visuais). 

Quando analisamos os discursos produzidos há mais de um século por polí-
ticos, educadores, artistas e outras personalidades mais ou menos especializa-
das no ensino artístico, damo-nos conta da persistência de duas ideias: por um 
lado, as artes (e o seu ensino) são “um luxo” ou “um ornato” e, por outro, “as 
artes são vulneráveis”, pelo que carecem de permanente subsídio e protecção. 
Podemos facilmente confirmar a persistência da primeira ideia no discurso po-
lítico, quando analisamos as Actas das Sessões dos Debates Parlamentares desde 
o século XIX, na época em que se acendeu, em Portugal, a discussão sobre a 
“utilidade” das artes na Instrução Pública. Já a questão da “vulnerabilidade”, 
confirma-se quando analisamos documentos produzidos por organizações só-
cio-profissionais envolvidas no ensino artístico, ou os pareceres emitidos pela 
comunidade de especialistas que, desde os anos 1970, pugnaram pela integração 
das artes no currículo da escola democrática (Cabeleira, 2013: 81). 

2. A (des)integração das artes no currículo: do passado ao presente

Curriculum is a practice of social regulation and the effect of power. The question 
of what is curriculum history is also a question about the politics of the knowledge 
embodied in disciplinary work (Popkewitz, 1997:131).

Os estudos sistemáticos sobre história do ‘currículo’ e ‘disciplinas escolares’ 
surgiram na transição para os anos 1990 (Chervel, 1988). As políticas do cur-
rículo, essas, existem desde que a escola é escola e, sobretudo, desde que uma 
delas passou a designar-se ‘pública’. Toda a escola (tal como todo o currículo) 
é, desde a sua génese, um constructo político. Sabemos, igualmente, que a es-
colha das disciplinas que devem figurar num currículo não é uma matéria ex-
clusivamente ‘pedagógica’, mas uma declaração ‘política’. Do mesmo modo, a 
luta pela integração das artes no currículo da escola portuguesa —  ou melhor, 
a luta por uma política pública do ensino das artes —  vem de longe, perdendo-
-se na escuridão do esquecimento e nas vistas curtas que atualmente informam 
as lutas do presente. Para não recuar a um tempo tão longínquo que nos leve 
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a perder de vista a história do presente que aqui nos importa, menciono ape-
nas alguns episódios que nos avivem a memória daquela que tem sido a missão 
monumental (muitas vezes inglória e insana), levada a cabo pelos ‘heróis’ que, 
ao longo dos séculos, pugnaram pela causa da educação artística em Portugal.

Começo com um dos meus heróis predilectos: Machado de Castro e o céle-
bre Discurso sobre as utilidades do Desenho (dedicado à Rainha N. S.ª, D. Maria I, 
e recitado em 1787 no Castelo de S. Jorge na presença da Corte e Nobreza), onde 
argumenta que a fundação de uma Academia de Belas Artes, financiada pelo 
Estado Português, ao invés de tratar-se de um ‘luxo’, consistia num ‘bem’ de 
primeira necessidade económica e social (senão mesmo espiritual) para a Na-
ção. Outra abordagem da educação artística surge com Almeida Garrett em Da 
Educação (1829), onde, a pretexto da educação da futura soberana (D. Maria II), 
ensaia um tratado de ‘educação geral’, defendendo aí a importância da dança, 
música e teatro na ‘instrução elementar da criança’. Mas seria apenas na Refor-
ma Passos Manuel (1836-37), que a integração de novas disciplinas nos ‘planos 
de estudo’ da Instrução Primária, Secundária e Superior se haveria de legislar, 
assinalando um marco na história do ensino artístico, não só pela criação de 
novas instituições (Academias de Belas Artes, e Conservatórios de Artes e Ofí-
cios), mas pela inédita consideração dada ao desenho como matéria curricular 
desde a instrução primária.

Porém, nesta primeira metade do século XIX, a “importância do desenho” 
no ensino público manter-se-ia “instável” e “indicada por maior ou menor es-
tatuto relativo face às outras disciplinas”. O desenho manter-se-ia nos currícu-
los ligado ao “espírito racionalista” que privilegiava o “geométrico” como “um 
estrito suporte à matemática” e, assim, à “formação de uma elite social e inte-
lectual” (Penin, 2011: 3). Durante os anos 1870 (e seguintes), Joaquim de Vas-
concelos não se cansou de alertar os poderes públicos para o estado de descon-
sideração absoluta em que se achavam o nosso ensino e património artísticos. 
Na sua ampla reflexão sobre a Reforma de Belas Artes (1877), não só defendeu 
a “utilidade do desenho” —  elevando-o “a base de todo o ensino artístico” –, 
como o considerou uma forma de “conhecimento” e uma “linguagem” espe-
cífica, cujos benefícios desde o ensino primário até ao superior seriam de duas 
ordens: “progresso industrial do país” e “desenvolvimento das faculdades hu-
manas” ou, como se dizia na época, “a educação do espírito” (Brito, 2014: 29). 

Embora tenham sido várias as figuras proeminentes da cultura portuguesa 
que, desde o final do século XVIII, advogaram a necessidade de uma educação 
artística pública, na segunda metade do século XIX, o pensamento dos gover-
nantes (e também de alguns ilustres intelectuais da Geração de 70), focou-se 
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nos dois problemas que mais afligiam a política educativa nacional: o “analfa-
betismo” e a falta de “competência técnica” nos ofícios. Precisávamos de “uma 
instrução primária para todos” e de um “ensino superior para alguns”, mas tam-
bém precisávamos de “um outro tipo intermédio de escola que desse mais do que 
o saber ler, escrever e contar” e que fornecesse “uma informação concreta e 
mínima, mas de real utilidade” para o exercício das profissões que o país ca-
recia. O problema da implementação de “uma escola para as massas” fez com 
que “o essencial da discussão sobre educação popular” ficasse circunscrita (de 
1852 a 1983) ao “ensino técnico” e à “formação prática de futuros operários”. 
Até porque “a escola técnica é, antes de mais, uma escola para os outros, ou 
para os filhos dos outros” (Cabeleira, 2013: 241-43; Carvalho, 2008: 549; Grácio, 
1986: 12-13). 

Divididas entre a “formação do produtor” e das “elites” (Valente, 1974), a 
partir do final do século XIX as artes dispersaram-se nos currículos de diferen-
tes instituições de ensino, consoante as suas especialidades técnico-profissio-
nais e hierarquias de distinção sócio-cultural. Sobre essa história muito fica 
aqui por dizer (até porque muito dela está ainda por escrever). Desde a Reforma 
de Jaime Moniz (1895), e durante toda a primeira metade do século XX, as artes 
foram reforçando o seu lugar nos currículos escolares pela mão da psico-peda-
gogia que então se impunha como ciência no quadro da internacionalização do 
movimento da Escola Nova, fundamentando (na teoria e na prática) os benefí-
cios do desenho e dos trabalhos manuais na educação integral de todo o cidadão 
moderno. Ao desenho —  entendido como “sublime tecnológico” e instrumento 
de uma dupla “salvação” individual e nacional (Martins, 2012: 118) –, vinham 
agora aliar-se os trabalhos manuais na consagração de “métodos de ensino in-
tuitivo” e “expressão livre”, inspirados nos princípios do self-gouvernment e do 
learning by doing, advogados pela expertise pedagógica internacional. Em Por-
tugal, estes foram introduzidos na Casa Pia de Lisboa nas primeiras décadas 
do século XX, por Aurélio da Costa Ferreira e Palyart Pinto Ferreira (Cabeleira, 
2010: 114, 123). 

Juntam-se a estes primeiros defensores da “arte na escola” figuras como 
João de Barros que, durante a 1ª República, se envolveu numa intensa campa-
nha de sensibilização pública quanto ao papel da arte na “sociedade democrá-
tica”, elogiando a criação dos primeiros Jardins-Escola (1911-14) e a propagação 
do respetivo “método João de Deus” que lançara “as bases da escola nacional 
moderna”: o respeito pela “personalidade” e “liberdade” da criança. A tese: 
“a primeira educação deve ser artística” foi apoiada por intelectuais-políticos 
como Cardoso Júnior ou Leonardo Coimbra (CNE, 1999: 1577; Carvalho, 2008: 
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669), e também pedagogos como Faria de Vasconcelos e os intelectuais-políti-
cos da Seara Nova (Marques, 2012).

Assim se esboçou, lentamente, a formação de uma expertise em ciências da 
educação que, em 1940-50, lançariam o movimento pedagógico mais persis-
tente da história da educação artística em Portugal: Educação pela Arte. Os pio-
neiros da sua introdução no currículo escolar (Betâmio de Almeida e Calvet de 
Magalhães) enfatizaram a didáctica do desenho e a fundamentação pedagógica 
da gramática da linguagem visual. Refira-se que o período temporal decorrente 
da instauração do “regime ditatorial” (1926) tem sido pouco historiografado no 
que concerne à educação artística. Dado que foi um período fértil e conturbado 
em matéria de produção legislativa, nem sempre os historiadores destacaram 
o caso do ensino artístico na imensidão de Reformas que então se sucederam. 
Neste capítulo, em particular, muito há ainda a investigar. Para já, é-nos im-
possível superar uma certa versão ‘oficial’ da história, que diz o seguinte: “o re-
gime ditatorial não propiciaria o desenvolvimento curricular destas matérias” 
(CNE, 1999: 1577). Porém, se as artes não lograram expandir-se no currículo 
escolar do período Salazarista (tendo conhecido avanços e recuos, integrações 
e desintegrações), a verdade é que nunca as educações ‘não-formais’ ou ‘extra-
-curriculares’ foram objecto de tamanho interesse político, e tão potenciadas 
pelos artistas e instituições culturais que então floresceram, tanto no interior 
como na margem do discurso e instituições ditas ‘oficiais’ (Cabeleira, 2013). 

3. A relação artes-currículo no século XXI:  
uma espécie de cadáver esquisito

O 25 de Abril de 1974 abriu (…) condições para uma renovação do pensamento e da 
acção nesta área (…). Mas, até à década de 80, a legislação que regulamentava o 
ensino artístico remontava à década de 30 (CNE, 1999: 1577).

Uma certa memória e um certo discurso da educação artística sobre si mesma, 
localiza o momento da sua emergência algures na década de 1950, entre o apa-
recimento da Fundação Calouste Gulbenkian (1956) e a criação da Associação 
Portuguesa de Educação pela Arte (1957). Figuras como Arquimedes da Silva 
Santos, Alice Gomes, Cecília Menano, João dos Santos, Delfim Santos, Rui Grá-
cio, Madalena Perdigão, com formação específica no campo artístico, pedopsi-
quiátrico, pedagógico (e outros), debateram-se quer pela integração das artes 
nos currículos da escola pública, quer pela diversificação da oferta educativa 
não-formal em museus e instituições culturais. Foi também esta geração que 
deu visibilidade (e gerou soluções) ao problema mais premente que então se 
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colocava: a formação de professores, dando origem à Escola Superior de Edu-
cação pela Arte (1971-81). No contexto da Reforma Veiga Simão, e na discus-
são alargada que ela gerou em todos os sectores da sociedade, esta geração de 
educadores afirmou o seu estatuto de especialistas da educação artística, tendo 
efectivamente monopolizado os discursos e acções sobre o tema. Sabemos hoje 
que muitas das suas propostas não chegaram, na época, a integrar os currículos 
oficiais do ensino artístico. Porém, o seu contributo inspirou decisivamente as 
gerações e as propostas de re-estruturação subsequentes nessa área curricular. 

Em 1990, o Governo admitia que a educação artística se processava “há vá-
rias décadas, de forma reconhecidamente insuficiente”, devendo-se esse facto 
a um certo estado de coisas: a “extrema complexidade intrínseca desta área da 
educação”; a sua “sempre problemática inserção e articulação no sistema geral 
de ensino”; a “natureza muito especializada” desse domínio; a sua exigência 
de “meios apropriados” (infraestruturas e equipamentos); a “margem de sub-
jetividade inerente à apreciação das práticas artísticas”; as “divergências” e 
“oposição radical de opinião” nas matérias e metodologias de ensino; “a multi-
plicação e diversificação de perspetivas para a actividade artística”; a vastidão 
de todo um domínio que abarcava desde “a formação geral até à formação pro-
fissional especializada, tanto de artistas como de investigadores”, acrescendo a 
tudo isto a necessidade de se criar “um novo sistema articulado” que contem-
plasse “todas as modalidades”: música, dança, teatro, cinema, áudio-visual e 
artes plásticas (ME, 1990: 4522).

Estes breves apontamentos mereciam uma reflexão aprofundada. Porém, 
não sendo possível no momento, deixo aqui, em jeito de conclusão (e promessa 
de continuação nos próximos capítulos) a imagem dessa espécie de cadáver es-
quisito que são as artes no currículo e o currículo das artes, neste ‘século XXI’:

Ao longo dos últimos 30 anos, os planos de estudo para os ensinos básico e secundário e 
os programas das disciplinas foram sofrendo alterações individualizadas e desiguais. 
Este trabalho atomizado e setorial sacrificou uma visão integrada dos documentos 
curriculares e, consequentemente, das aprendizagens a desenvolver ao longo da 
escolaridade. (Martins, 2017: 7)

Os documentos curriculares para os ensinos básico e secundário, presentemente em 
vigor, foram homologados e implementados ao longo dos últimos 26 anos. Atualmente 
coexistem, para a mesma disciplina, situações muito díspares, Programas de 1991 
com Metas Curriculares de 2014, Programas de 2001 com Metas Curriculares de 
2014, Programas e Metas Curriculares de 2015, entre outras. (Rodrigues, 2016: sp)

Sabemos que no primeiro ciclo a expressão plástica é raramente explorada com 
qualidade. Os documentos orientadores que existem para as variadas disciplinas 
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das artes visuais: Educação Visual no 2.º e 3.º ciclo; Desenho; História da Cultura 
e das Artes; Oficina de Multimédia; Oficina de Artes; Oficina de Design; e outras 
disciplinas afins no ensino secundário são dispersas. Os programas são obsoletos. As 
metas curriculares para o ensino Básico nesta área são anacrónicas e carecem de rigor 
científico-pedagógico. (…). É urgente analisar o estado das artes visuais no sistema 
educativo Português (…) (APECV, 2014, sp)

Uma pergunta perdura: —  Porque se reduz sempre a carga curricular nesta área 
educativa? Será a convicção generalizada de que (…) a dimensão artística está para o 
currículo como a austeridade socioeconómica está para a cultura? (APEVT, 2016, sp).
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Abstract: The present article reports on the pho-
tography production carried out in a discipline 
of Photography Poetics in the Contemporaneity 
whose main objective is to produce poetic works in 
photography within a Licentiate Degree in Visual 
Arts at the State University of Santa Catarina / 
Brazil. There were 15 portraits inspired by great 
works of art, where an experience in production 
united collectively teachers and students, promot-
ing an expansion in the praxis of art.
Keywords: Photography / Teacher/artist / Pho-
tography Teaching.

Resumo:  O presente artigo relata a produ-
ção em fotografia realizada na disciplina de 
Poéticas Fotográficas na Contemporaneidade 
que tem como principal objetivo produzir tra-
balhos poéticos em fotografia dentro de um 
curso de Licenciatura em Artes Visuais numa 
Universidade comunitária do Estado de Santa 
Catarina/Brasil. Foram realizados 15 retratos 
inspirados em grandes obras de arte, onde a 
experiência na produção uniu de maneira cole-
tiva professora e estudantes, promovendo uma 
expansão na práxis do fazer/saber Arte.
Palavras-chave: Fotografia / Professor/artis-
ta / Ensino da Fotografia.
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Introdução
O presente artigo relata a produção coletiva em fotografia realizada na disci-
plina de Poéticas Fotográficas na Contemporaneidade que tem como principal 
objetivo produzir trabalhos poéticos em fotografia dentro de um curso de Li-
cenciatura em Artes Visuais numa Universidade comunitária do Estado de San-
ta Catarina/Brasil. Acredita-se que esse tipo de experiência poderá contribuir 
para uma ampliação nos modos de entendimento sobre a produção em arte, 
dentro de uma perspectiva de desenvolvimento poético coletivo, proporcionan-
do um ato expressivo que dialoga arte, prática e ensino. 

1. Relações entre Arte e fotografia
As manifestações contemporâneas em fotografia abrangem diversas técnicas, 
produções e modos de fazer. Percebe-se um retorno aos processos analógicos e 
artesanais, como também, um revisitamento aos usos do estúdio fotográfico. O 
estúdio, um ambiente essencialmente artificial, foi e é muito utilizado com fins 
comerciais, desde fotografias publicitárias, comerciais, retratos, entre outros. 

O uso do estúdio fotográfico é concomitante ao nacimento da fotografia, Jo-
seph Nicéphore Niépce em 1826 fez sua primeira imagem permanente através 
de uma janela, porém a invensão que faria grande sucesso foi a de Louis Jacques 
Mandé Daguerre, o daguerreótipo (1939), que apresentava melhoramentos téc-
nicos e melhor qualidade na imagem em relação aos estudos de Niépce. No iní-
cio o processo demorava em torno de 20 a 30 minutos na captação das imagens, 
depois, quando sofreu melhoramentos, passou a ser possível fotografar pes-
soas, e a partir desse momento, os estúdios passam a fazer parte do cotidiano 
do fotógrafos. Depois com Adolphe Disderí, temos a democratização ao acesso 
da fotografia com o carte-de-visite , “padronizando” o estilo academista de se 
fazer retratos populares (Fabris, 1991).

Ao longo da história, os usos da fotografia permearam nas mais diversas 
áreas, na arte ela alcança sua independência nos experimentos vanguardistas no 
início do XX. Anteriormente, haviam fotógrafos que pensavam a fotografia como 
arte, porém subjulgados à tendência de uma linguagem plástica da pintura e do 
desenho, negando o registro mecânico e técnico da câmera, (Janson, 1996). O 
excesso de precisão, nitidez e “veracidade” da imagem fotográfica era visto com 
desconfiança pelo circuíto artístico naquele momento. Logo após, o uso da foto-
grafia nos movimentos modernistas, passam a novas experimentações —  foto-
gramas, fotomontagens, colagens, séries fotográficas e apropriações.

Nas produções contemporâneas, Dubois (1993) afirma que a fotografia ad-
quire novas funções na arte, além de ser uma técnica, ela passa a ser registro/
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Figura 1 ∙ Magritte. Coletivo Mimese, 2016.  
Fonte: própria.
Figura 2 ∙ Referência René Magritte (The Son of Man, 
1964). Coletivo Mimese, 2016. Fonte: própria.
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Figura 3 ∙ Referência Johannes Vermeer (Moça com 
brinco de pérola, 1665), Coletivo Mimese, 2016.  
Fonte: própria.
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Figura 4 ∙ Referência Frida Kahlo (Autorretrato 
dedicado ao Dr. Eloesser, 1940). Coletivo Mimese, 
2016. Fonte: própria.
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documento contribuindo para o desdobramento e armazenamento de ações 
efêmeras, assumindo a postura de registro, que posteriormente pode vir a se 
tornar obra. Ou no caso da arte perfomática e/ou bodyart, que é caracteriza-
da pela imaterialidade ou impermanência do objeto artístico, a fotografia vem 
ao encontro, muitas vezes negado, de registrar as ações/trabalhos que em sua 
gênese deveriam se consumir no próprio ato, mas devido ao registro, acabam 
perenizados, tornando-se arquivo/obra. 

Enquanto isso, Roullé (2009) declara que a partir dos anos 80 a fotografia 
passa de imagem vetor, para verdadeiro material artístico, ultrapassando as 
antigas definições de sua aplicabilidade, e propondo uma independência da 
imagem, assumindo seu caráter de documento, ao mesmo tempo que não nega 
seu traço de subjetividade, diferenciando-se na fotografia feita por fotógrafos e 
na fotografia feita por artistas. Assim, entendemos a fotografia como uma lin-
guagem múltipla que consegue carregar diversas apropriações e maneiras de 
se realizar, além de potente no uso do ensino da arte, nas suas relações entre 
artista/professor/estudante. 

2. Professor/Artista
Ao juntarmos as palavras professor + artista estamos unindo dois perfis distin-
tos, pois nem todo professor é artista e nem todo artista é professor. Mas neste 
caso específico, ao invés de perdemos potência nesse novo recorte, podemos 
desenvolver um estudante multifacetado que poderá percorrer por ambos os 
caminhos sem limitar sua atuação. A Arte em sua gênese é um grande campo 
que aborda diversos cenários e se mostra flexível em relação a si mesma, ao ou-
tro, e ao contexto que está inserida. Logo, desenvolver ações poéticas visando 
a produção de Arte em um curso de Licenciatura, promove uma expansão na 
práxis do fazer/saber Arte. 

Para Jociele Lampert (2016), existem duas linhas que podemos observar o 
‘ser’ artista, um deles é aquele legitimado pelo circuito artístico, o outro é aque-
le que experiencia sua produção de maneira investigativa, tanto pedagógica, 
quanto artística. Ou seja:

(...) para ser um professor artista, (é necessário a pesquisa ser inerente ao processo 
de criação), também ponderar sobre o lugar/tempo/espaço de produção e recepção 
do ‘objeto’ artístico. Assim como, compreender a produção de conhecimento sobre o 
ensino/aprendizagem, articulada com o espaço da sala de aula, da Escola, do estúdio 
do artista ao diário, ao caderno e/ou à cidade, onde deambulamos sobre diferentes 
visualidades, e que, poderá servir de lugar para outros processos formativos, fora de 
conteúdos e currículos. (Lampert, 2016, pag. 3 e 4).
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Figura 5 ∙ Referência Leonardo Da Vinci (La Gioconda, 
1503). Coletivo Mimese, 2016. Fonte: própria.
Figura 6 ∙ Referência Gustave Courbet (Autorretrato, 
1844), Coletivo Mimese, 2016. Fonte: própria.
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Figura 7 ∙ Referência Tarsila do Amaral  
(Autorretrato [Manteau Rouge], 1923). Coletivo  
Mimese, 2016. Fonte: própria.
Figura 8 ∙ Referência Matisse (Portrait of Madame 
Matisse, 1905), Coletivo Mimese, 2016.  
Fonte: própria.
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Dentro desta perspectiva, as aulas foram direcionadas para a construção 
de um sujeito consciente de seu papel enquanto estudante, observando que a 
constituição do SER professor/artista possui importância equivalente, e nesse 
meio de passagem, o estudante emerge conectando pontos e criando novos tra-
jetos para o desenvolvimento de um sujeito que transita entre ambos perfis e 
que tece reflexões sobre suas vivências e experiências. 

3. Processos e ações experimentais
A experiência em trabalhar a fotografia como concepção do processo de cria-
ção, contribuiu para um alargamento do entendimento sobre poéticas, promo-
vendo conexões entre teoria e prática, e provocando ações relacionais entre os 
estudantes, à produção e ao aprimoramento técnico. 

No caso do Coletivo Mimese, o procedimento utilizado dialogou com os mo-
dos técnicos da fotografia de estúdio, como também, a Direção de Arte no que 
se refere a produção das cenas e cenários. As aulas foram iniciadas com textos 
que discorriam sobre a simbiose da imagem fotográfica contemporânea e seus 
diversos trânsitos expansivos. Flusser (1985) diz que o aparelho (câmera) deve 
ser explorado em todas as suas possibilidades, e que o operador (fotógrafo) 
carrega consigo a missão de ultrapassar os limites pré-determinados, gerando 
novas formas e usos da técnica fotográfica. Nessa mesma linha de raciocínio, o 
conceito de Fotografia Expandida, defendido por Rubens Fernandes Jr (2006), 
aborda o processo fotográfico como parte de um pensamento artístico signifi-
cante, que se utiliza da técnica para produzir poéticas que relacionam a imagem 
fotográfica como objeto pensado dentro de principios plásticos (tamanho, cor, 
forma, moldura, espaço, ambiente expográfico, etc). Assim, entendemos a fo-
tografia como material artístico (Roullé, 2009), que carrega consigo uma gama 
infinita de possibilidades processuais e que corrobora na aplicação de conceitos 
contemporâneos nos desenvolvimentos de poéticas artísticas. 

A ideia geral do trabalho foi construida coletivamente por meio de conversas, 
estudos e debates, por conseguinte, foram escolhidas obras que se “parecessem” 
com os estudantes, tanto fisicamente, como identificações pessoais. Deste modo, 
surgiu o panteão mimese: René Magritte (Figura 2), Johannes Vermeer (Figura 3), 
Frida Kahlo (Figura 4), Leonardo Da Vinci (Figura 5), Gustave Courbet (Figura 6), 
Tarsila do Amaral (Figura 7), Matisse (Figura 8), Paul Gauguin (Figura 9), Amadeo 
Modigliani (Figura 10), Vincent Van Gogh (Autorretrato, 1889), Auguste Domini-
que Ingres (A virgem do véu azul, 1827), Pierre Auguste Renoir (Porträt der Ma-
dame Henriot, 1876), Philip Halsman (Bigode de Dali,1954), Andy Warhol (Shot 
Blue Marilyn, 1964) e El Greco (Le Gentilhomme à la main sur la poitrine, 1578).
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Figura 9 ∙ Referência Paul Gauguin (Autorretrato  
com ídolo, 1893), Coletivo Mimese, 2016.  
Fonte: própria.
Figura 10 ∙ Referência Amadeo Modigliani  
(Jeanne Hebuterne, 1919), Coletivo Mimese, 2016. 
Fonte: própria.
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Escolhidas as obras, adveio as orientações a respeito da Direção de Arte para 
o estúdio, estudando iluminação e elementos que contribuíssem na construção 
dos personagens. A preocupação se deu desde a viabilidade em conseguir de-
terminados materiais específicos, além da maquiagem e figuro de caracteriza-
ção. Os alunos foram os responsáveis por coletar esses materiais, as fotografias 
foram realizadas num total de 4 aulas de 4 horas/aula. A cada aula, um grupo 
era fotografado, o restante dos alunos contribuía no processo de caracterização 
dos personagens colaborando na realização da maquiagem, cabelo, fundo do 
cenário e auxiliando também o fotógrafo (Figura 1).

Os 15 retratos realizados não são cópias, as obras de arte foram as inspira-
ções para a construção de uma prática fotográfica que uniu experiências técni-
cas no estúdio fotográfico, como também, vivências entre produção e execu-
ção, perfazendo as ações de maneira expansiva e investigativa. Nesse sentido, 
as experiências na realização dos trabalhos se mostram mais significativas du-
rante o processo, nas trocas efetuadas entre professora e estudantes e entre os 
estudantes entre si.

Por surpresa, o grupo participou ativamente da construção de todos os per-
sonagens, gerou-se um clima colaborativo que potencializou os processos de 
criação. Após a seleção das melhores imagens, a pós-produção foi realizada 
pela professora do componente curricular. 

O Coletivo Mimese ganhou unidade e hoje em dia possui uma página na 
rede social onde expõe e divulga as ações do grupo. Em novembro de 2016 rea-
lizou-se a primeira exposição, e a partir desse momento, o papel da professora/
artista/orientadora passou a ser coadjuvante no processo, lançando ao devir os 
desdobramentos dessas ações/relações. 

Considerações finais

A Natureza engendra similitudes. Basta pensar no mimetismo animal. Contudo, a 
mais elevada aptidão de produzir similitudes, pertence, tipicamente ao Homem. 
— Walter Benjamin (1970).

Neste sentido, alcançamos o conceito de experiência defendido por Dewey 
(2010), entendendo que esse exercício de criação/produção coletiva possa se 
desenvolver como uma verdadeira experiência sigular, pois a função da Arte 
é unificar a vitalidade consciente presente na vida humana, as obras de Artes 
qualificadas não geram experiências estéticas especializadas —  elas aprimo-
ram a percepção, a comunicação, originando fontes de energia e inspiração. 
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Assim, experiência estética é a responsável em ampliar e aprimorar as inquieta-
ções humanas, e nesse caso, incumbida em gerar conexões entre arte/fotogra-
fia/ensino/experiência.

Portanto, percebe-se o transbordamento de um exercício do ensino da arte, 
para uma produção poética além do circuíto interno da Universidade, efetivan-
do a possibilidade de uma experiência singular. Se tratando de um curso de Li-
cenciatura em Artes Visuais, talvez muitos dos estudantes não continuem no 
caminho da produção em Arte, porém é nessas experiências e convivências que 
nos formamos profissionais potencializadores nas mediações entre conteúdo/
artista/obra. 
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Abstract: We approach: (1) Concept of “self-eco-
compatibilization”, outcoming from our former 
action-research: a crucial methodology for school 
project and research, particularly adequate to 
adolescent questioning ages and to everyday 
emergence of the unknown. (2) Some contribu-
tions under the Exploratory’s dynamics, on the 
side of art-education memory-history and as 
actual factor of this education quality; with 
implications —  from working conditions and 
upon curriculum and didactic planning: (2.1.) 
Roots of school mentality change: Maria Lucília 
Estanco and Maria Luisa Guerra, pioneers un-
der an interdisciplinary perspective. (2.2.) School 
innovation concerning space and means: Pedro 
Nunes, António Arroio and Seomara Costa Primo 
Secondary Schools. (2.3.) 2016-2017 emergent 
Projects in Schools and their partnerships with 
Cultural Centers: accentuated trends —  inclu-
sion/transdisciplinarity.
Keywords: action-research / project of work / 
teacher education / visual aesthetic education / 
visual cultural heritage. 

Resumo:  Abordamos: (1) O Conceito de “auto-
-eco-compatibilização”, resultante da nossa 
investigação-acção antecedente: uma meto-
dologia crucial em projecto escolar e investi-
gação, especialmente adequada às idades de 
questionamento adolescente e à emergência 
quotidiana do desconhecido. (2) Alguns contri-
butos da dinâmica do Exploratório, na vertente 
da memória-história da arte-educação e como 
factor actual de qualidade desta educação; com 
implicações —  das condições de trabalho e so-
bre currículo e planeamento didáctico: (2.1.) 
Raízes de mudança da mentalidade escolar: 
Maria Lucília Estanco e Maria Luisa Guerra, 
pioneiras numa perspectiva transdisciplinar. 
(2.2.) Inovação escolar em espaço e meios: 
Escolas Secundárias Pedro Nunes, António 
Arroio e Seomara Costa Primo. (2.3.) Projectos 
emergentes em 2016-2017 nas Escolas e suas 
parcerias com Centros Culturais: tendências 
acentuadas —  inclusão/transdisciplinaridade. 
(3) Interface conclusiva: Relevância da com-
parabilidade nacional-internacional, condição 
para um referencial da qualificação contínua 
do ensino; e geração de corpo-repositório-pa-
trimónio cultural visual. 
Palavras-chave: educação estética visual / for-
mação de professores / investigação-acção / pa-
trimónio cultural visual / projecto de trabalho.

1. O Conceito de “auto-eco-compatibilização”: uma metodologia crucial 
em projecto escolar e investigação

Em resultado da nossa investigação-acção antecedente, desde 1981 defende-
mos a triangularidade de dimensões / funções da educação estética (material 
/ tecnológica, social / comunicativa e ontológica / de-organização-de-vida) 
(Oliveira, 2010) e temos abordado outras triangulações, inspiradora a de Eisner 
(1972) convergente com a nossa integralidade, a de Ana Mae Barbosa (2015). 
Manuel Patrício (1997) propôs uma triangulação paralela para os níveis da for-
mação de Professores da Escola Cultural —  ôntico, ontológico e axiológico; 
assentando a Escola Cultural em quatro pilares —  currículo, extra-currículo, 
interação destes e atmosfera ou ambiente humano da escola, irradiante para 
o exterior. Tendo em conta a análise de Casulo (s/d), na proposta cultural 
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Patriciana, também se valorizavam os valores, de autonomia e liberdade, nisso 
acompanhando a Educação Nova, mas reagiria ao aprisionamento desta numa 
pedagogia psicológica fascinada com a criança, caracterizando-se como Pedago-
gia Cultural Personalista (não individualista), contra os anti-valores —  totalita-
ristas, niilistas e neutralistas -, pluridimensional, vocacional, relevante para a 
formação humana. 

Preocupou-nos sempre que algumas experiências-base só fossem acessíveis 
extra-escolarmente podendo muitos só fruir da apresentação de resultados. E 
onde pensamos que esta centralidade cultural, necessária, tem sido actualiza-
da, terá sido ao intervir o factor da emergência veloz contemporânea (Berger, 
2006) que convoca a criatividade (Csikszentmihaly, 2002; Goswami, 1993; Per-
renoud, 1996) não unilateralmente só a partir do indivíduo, mas na complexidade 
—  diálogo, recursividade e hologramaticidade (Oliveira, 2010). Na prática didác-
tica que promovemos, comprovámos —  em planificação de projectos sensíveis 
ao envolvimento, e na avaliação, partilhadas e expandidas pela disseminação, 
uma recursividade, de nós para os formandos, destes para os seus alunos e com 
o respectivo retorno. E, concluímos que só uma estratégia de questionamento 
e auto-eco-compatibilização (com a envolvente e com os outros) parece asse-
gurar a pertinência e eficiência de uma metodologia sustentada. Acresce que 
esta metodologia será especialmente adequada às idades de questionamento 
adolescente e à emergência quotidiana do desconhecido (Oliveira, 2015). Será 
interessante observarmos que, no evolver da Arte, também a contemporanei-
dade ultrapassou os estilos do modernismo para se caracterizar pelo pluralismo 
(Richter, 2001).

2. Alguns contributos da dinâmica do ExplorEAUL— Exploratório de Edu-
cação Artística da Universidade de Lisboa, CIEBA-FBAUL, na vertente da 
memória-história da arte-educação e como factor actual de qualidade 
desta educação (2014-2017) 

Foi decisiva em Educação Visual e Artes Visuais, e em transdisciplinaridade, a 
passagem dos exercícios ao trabalho de projecto e, depois ao projecto de trabalho; 
e nessa progressão foi fundamental o desafio do contexto escolar/envolvente 
local-global, em cultura cidadã, com implicações de, e em, condições de traba-
lho, currículo e metodologia. Focaremos aspectos do envolver da atmosfera es-
colar —  mentalidades; espaços/recursos; e a experimentação emergente numa 
amostra escolar nacional. 
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Figura 1 ∙ Mª Lucília Estanco numa visita de estudo  
em Alfama —  Escolas Gerais, Sé, Limoeiro (c. 1982), com 
alunos de Curso Nocturno, L. Normal P. Nunes  
(18-20 anos). Fotos: Arquivo da Professora.
Figura 2 ∙ Mª Luisa Guerra e alunos do Clube Arte Viva.  
E. Sec. Padre António Vieira, Lisboa. 1988-91. Foto:  
arquivo da Professora.
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Figura 3 ∙ Projecto interdisciplinar A Paleta e a Dança, com Hino próprio e  
análises caracterológicas e de estética da sensação. Orient: Mª Luisa Guerra. Clube Arte 
Viva. 25º Aniversário da E. Sec. Padre António Vieira, Lisboa, 1991. No Ginásio da Escola, 
interpretações sobre Pintores como Goya, Renoir, Monet ou Columbano. Fotos: Arq.º  
Prof. Mª Luisa Guerra/Doação para o ExplorEAUL.
Figura 4 ∙ Catálogo da 1ª Exposição da Nónio. Galeria Pedro Nunes. Jun ’88. Digit.  
de original-Arqº Prof. Luisa Corte-Real. Cartaz vencedor para a o Ano Internacional  
e a Semana da Paz. ’86, E. sec. P. Nunes. Rui Carlos V. Martins. 16A. E. Sec. P. Nunes. 
Digit. autora., de original do Arquivo Prof. Luisa Corte-Real. 
Figura 5 ∙ Projecto colectivo da infância a adulto, do Agrº de Escolas Valbom — Porto. 
Tema Transversal: Uma Escola com Valores. Orient. Profª Cristina Pinto. Tema: Arte. 9º Bº, 
’17: 2 esculturas (gesso), de Instalação a expor no Lugar do Desenho. Foto: Cristina Pinto.
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2.1. Raízes de mudança da mentalidade escolar: Maria Lucília Estanco e 
Maria Luisa Guerra, pioneiras numa perspectiva transdisciplinar

Abordámos a vertente intrínseca do evolver curricular no âmbito da educa-
ção estética visual / visuais, desde o Desenho Livre (generalizado em ’47-’48) 
e do Desenho e Trabalhos Manuais ainda vigorando nos anos ’60, em (Olivei-
ra, 2015). Mas a vertente extrínseca —  teve grande influência de, e sobre: (1) 
a atmosfera estética transdisciplinar no quotidiano escolar. (2) a abertura da 
mentalidade das escolas, seus problemas, projecto e CULTURA DE ESCOLA, 
incluindo a criação de espaços físicos e virtuais para intervenção-disseminação 
de experiências artísticas. (3) a interacção da escola com a envolvente, da local 
à global (NB: Nós próprios desenhámos círculos dessa interacção, publicados nos 
novos Programas de ’75, no Diário da República; e expandimo-la em Textos de 
Apoio/diapositivos para os Professores, desde ’74)

Abordamos (3), numa accountability cidadã da educação visual escolar, des-
de o Exploratório-Piloto em Tese de Doutoramento (2004-5) e em (Oliveira, 
2010), reconhecendo a expansão derivada da generalização da metodologia 
de solução de problemas pelo processo de projecto aplicados à escola e ao envol-
vimento. Destacamos as influências de Sena da Silva pelo Design, de Helder 
Pacheco pela orientação das práticas e formação no 2º Ciclo e de Leonor Oli-
veira, em ambos os âmbitos (entrevistas em Oliveira, 2010); e oficializámos 
essa (eco)-dimensão nos currículos desde ’75, vindo a co-criar, com Betâmio de 
Almeida e Danilo Sobral, o programa de Arte/Design —  opção vocacional do 9º 
ano de escolaridade (incluindo o respectivo sistema de avaliação, co-construído 
com colegas do GTEV, Grupo voluntário de Prof.s. do 2º Ciclo ao Magistério Pri-
mário, reunindo mensalmente na E. Sec. José Falcão, editando Boletim mensal 
dactilografado e policopiado a stencil [’77e’78], Região Coimbra) que funcio-
nou em 90 escolas do país por 15 anos, desde ’77-’78 —  sendo a única co-autora 
que os experimentou e publicou investigação sobre ele (Oliveira, 2010). 

Sobre (1), focamos do is casos-amostra que investigamos, da acção duas 
Professoras de Ciências Histórico-Filosóficas, pioneiras de transdisciplinarida-
de com Artes Visuais. 

 
2.1.1 MARIA LUCÍLIA ESTANCO —  Membro dos passeios neo-realistas 

do Tejo, com Arquimedes S. Santos, Mário Dionísio, Alves Redol, Soeiro Pereira 
Gomes, Álvaro Cunhal, entre outros. Em Histórico-Filosóficas na FLUL, fez tra-
balhos sobre Miguel Ângelo para Vitorino Magalhães Godinho; em ’44 teve o 
arrojo de escolher Arte —  tema quasi-banido -, para tema da Dissertação, sobre 
Gauguin (Estanco, 1944) orientada por José Ferreira de Almeida; assim como A 
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Arte e a Moral, para o Ensaio Crítico do Estágio do 4º Grupo, para Exame de Es-
tado (Estanco, 1948), 1948, no L. Normal P. Nunes, onde declarou acreditar que 

através da arte e da educação estética se pode chegar a um aperfeiçoamento do 
indivíduo 
(…) que pode estar cego para determinados valores e passar depois a conhecê-los. 
Ajudar a fazer do jovem um Homem, eis o que deve ser a grande preocupação do 
professor… habituando-se a conhecer e praticar cheio de convicção aquele tão sábio 
provérbio hindu: “Se só tiver dois pães, como um, vendo o outro e compro um lírio”. 

Neste Liceu, prosseguiu conferenciando e, em aulas, transdisciplinar e pio-
neiramente, 

mostrando imagens de objetos de arte, através da comunicação —  palavra e visão 
—  sempre na ideia de melhorar a mentalidade e a acção dos jovens (…) da divulgação 
da Arte como factor para a melhoria do mundo. Restringia-se à Pintura, de que 
tinha livros e diapositivos para mostrar. Incluiu a análise de obras de arte clássica 
em provas de exame. E orientava Visitas de Estudo a museus e bairros de Lisboa: na 
de Alfama (Figura 1) recorda o bispo da crise por 1300, lançado da Sé aos cães; e a 1ª 
Universidade Portuguesa… 

Apontou-nos os seus valores humanos: Solidariedade, Paciência, Compaixão e, 
basilar de todos, a Liberdade. 

E rematou as entrevistas que nos concedeu em Fev. ’17, desenhando um per-
fil (autoretrato de jovem?), mesmo sem vista —  do que tinha saudades; homena-
geando Bocage, transcrevendo-nos o seu soneto: “Liberdade, onde estás? Quem 
te demora?”; e doando aquelas dissertações mimeografadas para consulta, ao 
ExplorEAUL.

2.1.2 MARIA LUISA GUERRA —  Propondo aos alunos estudos sociais e cul-
turais, tais como: arte, belo, estética, falas de artistas, obra aberta, em vasta obra 
publicada, alguma aqui referenciada: Manuais escolares de História (Guerra, 
1979), Filosofia-Psicologia (Guerra, 1982; 1974), Estudos Sociais (Guerra, 1982); 
Boletim do Ensino Secundário —  Ficheiro Pedagógico, que coordenava (Guerra, 
1975). Abordou: (Em Filosofia) —  Uma estética da sensação (Monet e Debussy); A 
obra de arte como forma simbólica; Van Gogh e a obsessão do Sol; O desenho infantil 
como expressão psicológica; Caracterologia —  os alunos escolheram e classifica-
ram: Velázquez, T.-Lautrec, Picasso, Rubens, Renoir, Monet, Herculano, Hitler, 
Oliveira Martins, Churchill, J. Cocteau, Wagner, Chopin, Sebastião da Gama, 
António Nobre, Gonçalves Crespo, Simone de Beauvoir e Balzac; em exposição 
por Apaixonados, Sentimentais, Coléricos, Fleumáticos e Nervosos. (Em His-
tória) —  O Vitral através da História. A História através do Vitral; O Nilo —  Rio 
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Figura 6 ∙ Projecto Ser do mar — 10x10. E Sec Seomara Costa Primo, 
Amadora: 29 AA (14-16 anos), Curso Ciências e Tecnologias, 10º-T1. 
Orient: Pintor Miguel Horta (residência pela FCG), em colab, com os Prof.s 
Nuno Resende (Desporto e Ed Física) e Helena Moita Deus (Biologia e 
Geologia): uso orgânico dos corpos simulando dinâmicas dos seres marinhos 
e desenho de peixes reais a imaginados. Aula Aberta, FCG, 2017.01.28. 
Foto: autora.
Figura 7 ∙ Projecto Jornal MAGAZANO 2015. Agr.º Escolas Reynaldo dos 
Santos, V. Franca de Xira. .Desenho, 11º E deArtes Visuais. In: Poster do 
Orientador Eduardo Mendes (Mestrado de Ensino das Artes Visuais. FBAUL): 
Capa; Pág interior. Foto: autora. 
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Figura 8 ∙ Performance com luz negra, de escola B 2-3 da Região de Viseu, 
no ámbito do concurso nacional sobre Cruzeiro Seixas, Explorando a sua 
escrita e imaginário. Org. APECV; Sede-Viseu, ’16. Foto: autora. 
Figura 9 ∙ Projecto Museu do Douro, ’15. Vídeo. História singular da 
Pessoa. Foto: autora. 
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de Arte e de História; Exposição de T-shirts com a assinatura de Pintores célebres. 
Desenvolveu intensa acção cultural no Liceu N. P. Nunes, nomeadamente 

apoiando a Biblioteca —  ao tempo coordenada pelo Metodólogo Rómulo de 
Carvalho —  António Gedeão (NB: No nosso Grupo de Estágio, RC deu-nos 
como tarefa aproveitar, montar e fazer fichas por movimentos artísticos, às es-
tampas das capas dos fascículos da Revista Conaissance des Arts, que o Liceu 
assinava, como auxiliares didácticos para diversas disciplinas).

M. L. Guerra transitou à E. Sec. Padre António Vieira e aí, desenvolveu pio-
neiramente o Clube Arte Viva exemplificativo do pilar extra-escolar preconiza-
do pela Escola Cultural de António Patrício e cuja estrutura é esquematizada 
em Marques (1990). 

Algumas das experiências que orientou: (’88-’89-´90) —  Elegia do Fogo; 
Serão do Século XVIII. (’89) —  Sarau; Lisboa em chapéu; (6 Jun’91) A paleta 
e a dança —  nos 25 anos da ESPAV (Figura 3): Textos literários seleccionados 
e da Professora; exposição em cavaletes, de reproduções em suporte sólido e 
reconstituição de paletas pelos 35 alunos, que trajados a rigor, reencarnavam 
quadros, seleccionavam música para cada artista —  cuja caracterologia estu-
davam —  e dançavam (em alguns projectos, coreografados por Margarida de 

Figura 10 ∙ Projecto Vozes com Identidade. Orient: Marta Torres no 
Mestrado de Educação Intercultural ’14-’15, c/ histórias de vida por alunos 
—  8º Aº Curso Técnico Profissional de AROF (Artes e Ofícios). Agrº Escolas 
da Caparica. Exposto no Ramo Ed. FCSHUNL e no IEUL. Foto: autora. 
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Abreu). Apoios CML, SNBA, RTP, entre outros. (NB: M. L. Guerra custeou, com 
o valor de um prémio cultural recebido, o Guarda Roupa profissional fornecido 
por Paiva).

Doou documentação destas actividades, para consulta no ExplorEAUL. 
Do final das entrevistas que nos concedeu em ’17: 

A arte é essencial porque é compêndio polivalente da experiência humana. Gratuita e 
desinteressada. Liberta. Enriquece. Mostra o mais puro e mais belo. Fonte da plenitude 
e do sonho. Sem arte, era o vazio e o caos. (Aos novos): Valorizem-se. A vossa herança 
tem de ser a honra da vossa geração. Um modelo e um estímulo para novos caminhos. 
Valorizem-se! 

2.2. Inovação escolar em espaço e meios: Escolas Secundárias Pedro 
Nunes, António Arroio e Seomara Costa Primo

Em muitas escolas, se havia salas de Desenho, não havia Gabinetes anexos; e 
ainda em ´71-72 (exº: Santarém onde lecionámos nesse ano) foi preciso, para fi-
xar uma sala de Educação Visual, tornar itinerante a turma a que se destinava.

A inacabada Reabilitação de Escolas pela Parque Escolar, mantem em aber-
to a ponderação de alguns dos seus espaços, afirmando-se um planeamento 
colaborativo, incluindo espaços de experimentação em artes e recursos (Val-
sassina, 2009). 

Segue-se uma breve amostra do percurso para ambiente/espaço de exposi-
ção na escola.

2.2.1 Escola Secundária de Pedro Nunes 
Já em 66-67, no nosso Estágio, havíamos activado uma vitrina de passagem, para 
exposições de artes visuais. Aí expôs Rómulo de Carvalho as suas fotos de monu-
mentos de Lisboa, cujas legendas desenhávamos. Betâmio mantinha exposição 
permanente de imagens de arte na sala de aula e organizava exposições de traba-
lhos de alunos como aquela que co-orientei em ’68-’69. Já de ’86, Ano Mundial da 
Paz, com intervenções por personalidades distintas, mostra-se o cartaz de aluno 
por concurso (Figura 4); e em ’88 é conseguida a Galeria Nónio —  Pedro Nunes, 
editando o Catálogo Nónio: logotipo inspirado no nónio, de P. Nunes e grafis-
mo por Henrique Gouveia (Escola Sec. P. Nunes, 1988) (Figura 4). Esta Galeria 
iniciou-se com o acervo científico escolar, mas veio a expor trabalhos de alunos. 
(NB: foi-nos permitido fotocopiar/digitalizar, Estatutos, Cartaz, Catálogo e outra 
documentação, de entrevista à Professora Luisa Corte-Real, que foi responsável 
da investigação-preservação do Património Cultural da E Sec. P Nunes; e de ho-
menagens/publicações a Rómulo de Carvalho, a quem sucedera.
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2.2.2 Escola Secundária Artística António Arroio
Em 1990, destinou um espaço à livre expansão/expressão dos alunos (Figura 5): hoje 
é a Galeria António Lino; e todo o corredor-Átrio tem sido usado para exposição. 

2.2.3 Escola Secundária Seomara da Costa Primo 
Desde ’99-’00, podemos documentar que todo o espaço de passagem da escola 
tem sido assumido como expositivo, em instalação de trabalhos de alunos (Fi-
gura 5); e o Prof. Samuel Pinheiro publicava em ’08 o site da Escola (Semana das 
Artes/Trabalhos de alunos), com os Prof.s Diogo Félix e Mário Rita: a exposição 
escolar na internet. 

2.3. Projectos emergentes em 2015-2017 nas Escolas e suas parcerias com 
Centros Culturais: tendências acentuadas e inclusão/interdisciplinaridade.

Registamos, na amostra presente (2015-2017):
Incidência nos 7º —  12º Anos de escolas, ou centros culturais parceiros, em 

Portugal.
Objectivo: referencial, não modelo, de inovação/qualificação do Ensino/ 

Aprendizagem. 
Fotos: Recolhemo-las de, ou realizámo-las em, Amadora (in: FCG: Aula 

Aberta); Caparica (in: IEUL, Exposição); Douro-Museu, Régua (Concelhos: 
Alfândega da Fé, Alijó, Carrazeda de Anciães, Macedo de Cavaleiros, Miranda 
do Douro (incl. Sendim), Mirandela, Mogadouro, Murça, Torre de Moncorvo 
e Vila Flor); Évora; Montemor-o-Novo, Setúbal, Valbom-Porto, Vila Franca de 
Xira (in: IEUL, Exposição); e Viseu (In: sede APECV —  Quinta da Cruz-Viseu 
—  Concurso nacional e performance de escola da Região). 

Continuam a emergir, com pertinência e relevância, os 11 âmbitos categori-
zados em (Oliveira, 2010) e outros Congressos Matéria-Prima, ’12-’17, em com-
binatória acentuada: 

(1) Tecnologias e (4) Instalação (Figura 5)
(2) Quotidiano/Acaso/Ciência (6) Eco-Intervenção (8) Performance 

Transdisciplinar (Figura 6)
(3)  Design (Interacção com ecologia e património nacional artesanal) (5) 

Património/História de Arte e (10) Interacção-Escrita (Figura 7)
(5)  Património/História de Arte/ (8). Performance / (9) Interacção —  

Teatro (10) Interacção-Escrita/Poesia (Figura 8)
(7)  Carácter/Desenvolvimento inter-pessoal —  inclusão (10) Interac-

ção-Poesia (Figura 9)
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(11) Interacção Local-Global (Figura 10)
(3)  Interface conclusiva: Relevância da comparabilidade nacional-inter-

nacional, condição para um referencial da qualificação contínua do 
ensino; e geração de corpo-repositório-património cultural visual. 

Num plano comparativo, perspectivando as recolhas mais recentes que te-
mos feito para o Exploratório, continuamos a verificar a relevância de certos 
factores —  na amplificação do valor educacional das experiências de arte-
-educação escolares: parcerias com centros culturais (Lugar do Desenho Val-
bom; Museu do Douro…; Figura 7, Figura 8, Figura 9, Figura 10) e residências 
de artistas (Micropedagogias —  Projecto 10x10 concluído na FCG em’17.01.28, 
com Aulas Públicas e o lançamento de (Fundação Calouste Gulbenkian, 2017): 
o sentido destas residências e estratégia de Projectos da FCG, tem sido experi-
mental, ensaiando processos-piloto geradores de novas orientações, que sejam 
generalizáveis em versões auto-sustentadas. Mas deverá salvaguardar-se que 
esta valorização proporcionada a alguns seja referencial para uma generaliza-
ção mas não seja substitutiva de uma educação estética visual estruturante na 
escolaridade obrigatória (pelo menos até ao final do 9º Aº) e para todos, prati-
cada quotidianamente e a desenvolver ao longo da vida. 

Também se nos evidencia uma crescente transdisciplinaridade; e uma mi-
cropedagogia de apropriação corporal da atmosfera, energia e tensões da temá-
tica dos projectos, pelo gesto e movimento; e envolvendo o grupo: como na vi-
venciação orgânica das dinâmicas dos seres, em Ser do Mar (Fig. 6), até ao nível 
celular (Fundação Calouste Gulbenkian, 2017) 

Falta-nos ainda o paralelismo que o EXPLOREAUL pretende estabelecer, 
com Projectos de outros países/continentes, em análise multivalente. Boaven-
tura S. Santos (1994; 2017) desafia-nos a buscar alternativas de refrescamento, 
inovação e progresso, dialogando e aprendendo com os outros (em auto-eco-
-compatibilização, diríamos), especialmente com as epistemologias do sul 
emergentes… Poderá ser estimulante a co-descoberta de processos válidos 
para uma melhor formação artística para a vida, no amplo contexto de trans-
culturalidade que nos desafia nas escolas. 

E na necessária actualização contínua de hábitos (Santos, 1994) o professor 
poderá, se ainda aí não chegou, passar a planificar e a fazer acontecer, após cada 
obra/produto/dinâmica resultante, a fase de partilha, de auto-eco-compatibili-
zação, para validar, melhorar e aplicar esse resultado: nessa fase, devem estar in-
cluídos o portfolio contínuo e as fichas de cada projecto inovador, num arquivo-ac-
tivo como se deseja co-constituir, como referencial (não modelo) no ExplorEAUL.
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E deverá consolidar-se a consciência de que, assim, se desenvolverá um pa-
trimónio cultural imaterial da educação artística em Portugal —  e global, por 
comparabilidade. 
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8 Pensar a identidade:  

do museu à escola como 
experiência do tangível

Thinking the identity: from museum to school  
as a tangible experience

*Instituto Politécnico de Lisboa, Escola Superior de Lisboa. Campus de Benfica do IPL 1549-003 Lisboa, 
Portugal. E-mail: ricardoguerreirocampos@gmail.com

RICARDO GUERREIRO CAMPOS*

Artigo completo submetido a 15 de maio de 2017 e aprovado a 28 de maio 2017.

Abstract: This article focuses on a research pro-
ject in development, whose scope is in the prac-
tices of formal education, dialoguing, as stated, in 
between the museological context and the school 
context. An 11th grade Visual Arts class will be 
followed on a proposal to reflect the concept of 
identity through its path in a visit to the Berardo 
Collection Museum and on the creation of a site-
specific project in which the school will transform 
itself in a transparent museum - unpredictable 
and changeable.
Keywords: formal and non-formal education / 
drawing / contemporary art / identity.

Resumo:  O presente artigo debruça-se sobre 
um projeto de investigação em desenvolvi-
mento cujo âmbito se situa nas práticas de edu-
cação formal, dialogando, conforme enuncia-
do, entre o contexto museológico e o contexto 
escolar. Acompanhar-se-á uma proposta de 
reflexão em torno do conceito de identidade 
no percurso de uma turma de 11º ano de Artes 
Visuais em visita ao Museu Coleção Berardo e 
na criação de um projeto site-specifc no qual a 
escola se transforma num museu transparente, 
imprevisível e mutável.
Palavras-chave: educação formal e não-
-formal / desenho / arte contemporânea / 
identidade.
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Pensar o quê?!
“Pensar a identidade: do museu à escola como experiência do tangível,” título 
deste artigo, refere-se a um projeto de investigação em desenvolvimento cujo 
âmbito se situa nas práticas de educação formal, dialogando, conforme enun-
ciado, entre o contexto museológico e o contexto escolar. 

Porquê pensar a identidade? Por inúmeros motivos e em circunstâncias 
diversas, é-nos possível constatar —  por observação direta, que a fruição es-
tética e a contemplação são, nos dias de hoje, cada vez mais fugazes, superfi-
ciais e menos interiorizadas pelas camadas jovens da nossa sociedade. O que 
se propõe neste artigo é um diálogo entre a compreensão da cultura visual, a 
arte contemporânea, e a possibilidade de estes contribuírem para uma reflexão 
sobre identidade sustentada por estímulos, referências e práticas. Com vista o 
questionamento sobre o potencial educativo, reflexivo e criativo da arte con-
temporânea em contexto escolar, envolve-se também o estudo das literacias vi-
suais, na possibilidade de estas integrarem as construções identitárias. Assim, 
interessa compreender de que modo a relação dos jovens estudantes de artes 
visuais com a obra de arte contemporânea em contexto museológico impele 
a uma reflexão sobre identidade individual e coletiva enquanto tema para a 
criação artística. Mas se o museu é por excelência um espaço de criação de co-
nhecimento, de experiência sensorial, de que forma pode este posteriormente 
ser experienciado em contexto escolar, devolvendo à comunidade educativa as 
aprendizagens impulsionadas em contexto não-formal?

Dezassete estudantes aceitaram o desafio de refletir sobre questões de 
identidade. Dezassete alunos de uma escola do concelho de Setúbal, inscri-
tos na disciplina de Desenho A do 11º ano do Curso Científico Humanístico 
de Artes Visuais. Dezassete corpos em potência, ora com os olhos em si, ora 
no Outro, ora no espaço vivencial. Aceitaram, no desconhecido, sair das suas 
zonas de conforto. 

1. Olhar em volta
Sediado no Centro Cultural de Belém, em Lisboa, desde 2006, o Museu Coleção 
Berardo compreende a maior coleção de arte moderna e contemporânea em Por-
tugal, cujo hiato temporal abarca obras de 1900 a 2010. Do núcleo de arte contem-
porânea (1960-2010) do museu, foram selecionadas três obras, de forma a dese-
nhar a visita com base nos pressupostos apresentados anteriormente: refletir so-
bre o corpo individual, coletivo e o espaço vivencial. Desta forma, as obras de Larry 
Bell, Ana Mendieta e Helena Almeida, congregam explorações conceptuais e for-
mais que interessou colocar em diálogo e em contacto durante a visita (Figura 1).
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Na obra Vertical Gradient on the Long Length, de 1995, Larry Bell (EUA, 1939) 
desenvolve um jogo discursivo cativante entre o corpo do espetador e o seu re-
flexo numa escultura em vidro espelhado cruzado. Colocando-se diante, ou 
atravessando mesmo, a percepção que o público tem do seu corpo e do espaço 
envolvente perante a peça, transforma-se, fragmentando-se, criando um espa-
ço ilusório no qual o corpo se multiplica. 

Ana Mendieta (Cuba, 1948-1985), em Sem título (Blood Sign #2/ Body Tracks) 
de 1974, questiona o corpo numa performance “não fora do corpo, mas den-
tro do corpo, do corpo em si, enquanto palco” (Rito, 2009:20). Por via do regis-
to vídeo, vê-se um corpo que se aproxima de uma parede branca, estende os 
braços na sua direção e, deslizando para o chão, deixa um rasto de sangue na 
parede por onde os braços tocaram. Perto do chão, o corpo afasta-se da pare-
de, virando-lhe costas. É assim comum no seu trabalho a referência à condição 
humana, através de performances de carácter sacrificial, expondo-se um corpo 
que conquista um território através da marca deixada pelos seus próprios flui-
dos corporais, como o sangue e o suor. Estamos, portanto, no campo do trauma, 
do vestígio, em que corpo se manifesta entre dor e ascese: corpo é matéria —  o 
corpo como linguagem (2009).

No conjunto de obras expostas de Helena Almeida (Portugal, 1934) inte-
gram-se Estudo para Dois Espaços, de 1977, e Entrada Azul, de 1980, que proble-
matizam questões transversais à obra da artista, e que se radicam na possibili-
dade de refletir sobre a pintura e os seus suportes, compreendendo “o corpo/
objeto da pintura e a pintura como um corpo/objeto” (Rito, 2009:26). Desta 
forma, o seu corpo, presta-se à obra enquanto matéria, textura, coisa, numa 
dualidade transmutável em que o corpo pode conter todos os Outros, num jogo 
contínuo pela poética do gesto e pela arquitetura do corpo.

2. Corpo presente
Fazemos comummente, em diferentes áreas do quotidiano, um caminho do pen-
samento até à concepção e materialização de uma ideia, objeto ou projeto. E a 
esse processo de intelectualização, construção, e consequente tradução em maté-
ria física, palpável, acrescentamos diferentes camadas de concretização. De uma 
ideia a um esboço, ou de uma ideia a um projeto duradouro, a uma crença. Segun-
do Csikszentmihalyi (2004) entende-se por criatividade a capacidade de criar um 
pensamento novo, organizado segundo a estrutura vivencial de um indivíduo, 
um campo de especialidade (sociedade que reconhece e valida) e um domínio 
(regras simbólicas e procedimentos de uma cultura). Cruzar diferentes áreas do 
saber em contexto de aprendizagem é, portanto, uma estratégia que sustenta o 
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Figura 1 ∙ Visita ao Museu Coleção Berardo. 
Fonte: própria.
Figura 2 ∙ Obras de Larry Bell, Ana Mendieta 
e Helena Almeida (da esquerda para a 
direita). Fonte: Museu Coleção Berardo
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Figura 3 ∙ Trabalho de Laura Caria  
para o exercício sobre o corpo. Fonte: própria.
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caminho da criatividade e permite que novas relações se criem e se materializem. 
Na possibilidade de convocar a memória sensorial, cognitiva e afetiva, bem como 
referências que constituem contributos para uma reflexão sobre identidade, tor-
na-se relevante para este grupo de adolescentes, com idades compreendidas en-
tre os 16 e os 18 anos, convocar a presença, e a ideia de que o corpo do artista é um 
corpo —  ator. Impulsionador de gestos, vontades e pensamentos, o corpo presen-
te disponibiliza-se no seu todo para o ato de desenhar, para o ato de criar, e assim, 
“(...) admitir que o ato criador põe em ação uma mecânica diretamente instalada 
nas pulsações do organismo, que a expressão é a melodia das fibras no interior 
do ser” (Stern, 1974: 22). Desta forma, todo o processo criativo é já por si o pró-
prio trabalho: uma performance plástica continua em que o corpo está implicado. 

Neste seguimento, iniciado um processo de maturação e discussão de con-
ceitos potenciados pelo contacto com as obras de Larry Bell, Ana Mendieta e 
Helena Almeida em contexto museológico, é partilhado com os alunos em aula 
um excerto da obra literária de Luigi Pirandello “Um, Ninguém e Cem Mil”, na 
qual o Sr. Moscarda, protagonista, se apercebe um dia, ao espelho, que a per-
cepção que tem do seu corpo é diferente da que outros têm, e a partir daí tece 
algumas considerações sobre as possibilidades de percepção do Eu: 

Tinha vinte e oito anos e, até então, sempre considerara o meu nariz se não 
propriamente belo, pelo menos muito decente, como todas as outras partes da minha 
pessoa (...) Nesse momento, enraizou-se em mim a ideia de que eu não era para os 
outros aquele que até então, dentro de mim, pensara ser: 1.a —  para os outros eu 
não era aquele que, para mim, tinha até então julgado ser; 2.a —  não podia ver-me 
viver; 3.a —  não podendo ver-me viver, permanecia estranho a mim mesmo, ou seja, 
alguém que os outros podiam ver e conhecer, cada qual à sua maneira, e eu não; 4.a 
—  era impossível colocar-me diante desse estranho para o ver e conhecer; eu podia ver-
me, mas não vê— lo; 5.a —  para mim o meu corpo, se o observava de fora, era como 
uma aparição, uma coisa que não sabia que vivia e ficava ali, à espera de alguém que 
pegasse nela; 6.a —  tal como eu pegava no meu corpo para ser, por vezes, como me 
queria e me sentia, também qualquer um podia pegar nele para lhe dar uma realidade 
à sua maneira; 7.a —  finalmente, aquele corpo, por si mesmo, era de tal forma nada e 
de tal forma ninguém que um fio de ar podia, hoje, fazê-lo espirrar, amanhã, levá-lo 
consigo (Pirandello, 1989: 15-29).

É portanto, nesta senda conceptual e imagética que é proposto à turma o 
enunciado do primeiro exercício, focado na reflexão sobre o corpo individual, te-
cendo discursos, com recurso ao carvão vegetal, ao papel e ao espelho como ma-
teriais dominantes. O processo criativo, para além dos esboços e experimenta-
ções que lhe são inerentes, integrou inicialmente a construção de um mapa men-
tal como instrumento facilitador de relações conceptuais, formais e materiais. 
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Figura 4 ∙ Trabalho de João Martins para  
o exercício sobre o corpo. Fonte: própria.
Figura 5 ∙ Trabalho de Joana Alves para  
o exercício de desenho instalado.  
Fonte: própria.
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Almeida, Azevedo & Miguel referem-se à escola como um espaço de ques-
tionamento da contemporaneidade e, por isso, de apreensão de conteúdos teó-
rico-práticos das áreas científicas, bem como da integração do tempo presente, 
social e eticamente, na construção de discursos artísticos:

No processo de aproximação das aprendizagens escolares artísticas com a prática 
artística actual e, ampliando, com o comportamento da cultura, vai-se contrariando 
o articificialismo laboratorial da escola, reintegrando-a e permitindo a construção 
social do conhecimento e dos valores. Esta consonância com a contemporaneidade 
pede que a sala de aula se transforme num espaço aberto e dinâmico, para lá de 
um lugar físico limitado pela arquitectura e passe a acolher rotinas artísticas, 
simultaneamente práticas e teóricas, já que uma não vive sem a outra (Almeida, 
Azevedo & Miguel, 2012:17).

Desta forma, as reflexões propostas pelos alunos correspondem a criações 
profundamente intrincadas e implicadas em crenças e dúvidas naturais da fase 
do desenvolvimento humano em que se encontram, podendo constatar-se pela 
análise das produções plásticas, que predominou o recurso a estratégias de re-
presentação como referência ao corpo. Ou seja, revelou-se muito difícil para os 
alunos falar sobre o corpo sem o desenhar, pintar ou fotografar. 

Do mesmo modo, tornou-se recorrente a interpretação do corpo como más-
cara, criada para e segundo o Outro, na qual se constata a dualidade corpo ex-
terior/corpo interior (Figura 2). Na sequência da reflexão em torno das obras de 
Ana Mendieta e Helena Almeida, a exploração sobre o corpo enquanto massa/
objeto e seu vestígio, valoriza a concepção de um corpo que existe “como signo, 
como matéria que se posiciona no espaço do estúdio e se apresenta como labo-
ratório onde ensaia e experimenta, onde coloca objetos em diálogo e em con-
fronto com o tempo e com lugar” (Rito, 2009:26). O corpo é, portanto, ator de 
uma performance integrada entre o Eu e o Outro, na qual o recurso ao espelho 
cria um jogo de aproximações e distanciamentos, entre a verdade e a aparência 
no processo de construção identitária.

 
3. Estamos aqui, ou os artistas morrem de pé

Na linha de pensamento e de pesquisa iniciada no primeiro exercício sobre o 
corpo, interessou, seguidamente, alargar a reflexão para o coletivo, bem como 
para o espaço vivencial e para possibilidade de reflexão sobre o espaço museo-
lógico. Desta forma, foi proposto à turma que, levando o processo criativo para 
fora do espaço do atelier, realizasse um projeto de desenho instalado em diver-
sos espaços da escola, exteriores e interiores. Assim, articulando conteúdos 
curriculares da disciplina de Desenho A, que se prendiam essencialmente com 
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a desconstrução bidimensional dos elementos estruturais da linguagem plásti-
ca, iriam intervir no espaço escolar com instalações site-specific, ou seja, criadas 
para um lugar concreto, com determinadas características arquitectónicas, ca-
pazes de convocar a memória e o Outro. Seria este um espaço e um tempo de 
congregação, reavivando a tangibilidade aquando da visita ao museu. 

“As expectativas da escola são, regra geral, inflexíveis, e o que não for ao 
encontro delas é tido como desviante. Neste contexto, a criatividade e a arte da 
contemporaneidade são desviantes porque a escola carece de agentes informa-
dos e preparados lidar com o improviso e com a incerteza” (Almeida, Azevedo 
& Miguel, 2012: 17) e é neste sentido que, lançado o desafio final e aglutinador 
de um processo, observou-se um saudável crescente sentido de pertença dos 
alunos em relação ao espaço escolar, no qual barreiras e preconceitos naturais 
da adolescência em relação à instituição, geralmente se interpõem. Houve, in-
dubitavelmente, um sentido imersivo nesta experiência, potenciado pela for-
ça do gesto e pelo assumir da presença do criador no espaço de exposição. As 
fronteiras aparentemente indeléveis entre as convenções de um espaço esco-
lar e de um espaço museológico fizeram com que uma escola-casa-museu se 
erguesse entre vãos, esquinas, pátios e bancos, reafirmando a necessidade de 
que a educação artística “possa desenvolver e realizar hoje a pedagogia do ser 
no sentido de operar a síntese entre a pessoa (antes do aluno) e a escola, já que 
nela —  a arte —  é possível exprimirem-se orgânica e dinamicamente as 
dimensões essenciais do ser humano: o sentir, o pensar, o imaginar e o agir” 
(Matos, 2012:131). 

As instalações site-specific apresentadas potenciaram uma reflexão em torno 
da exploração do desenho enquanto matéria gráfica e plástica no espaço, pos-
sibilitando uma leitura tridimensional dos elementos estruturais da linguagem 
plástica. Tal é visível, por exemplo, na Figura 4, na qual a linha estabelece uma 
relação quase performativa entre o corpo negro de uma cadeira, e o espetador, 
e na Figura 5, na qual uma negra estrutura metálica nos remete para a prática do 
desenho e para os seus materiais, como se uma barra de carvão se interpusesse 
entre o gesto e o espaço, a memória e contemporaneidade.

 É importante destacar também que um exercício desta natureza, pelas di-
ferenças processuais inerentes a um projeto site-specific, impeliu à integração 
do fracasso como instrumento intrínseco à criação artística contemporânea. 
Deste modo, o controlo absoluto sobre o processo, os materiais, a relação com 
o espetador (até então inquestionável), transformou-se num jogo de adapta-
ções e provocações que discutem o sentido da criação artística contemporâ-
nea nos seus diferentes contextos e que tem em Os artistas morrem de pé, nome 
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Figura 6 ∙ Trabalho de Rodrigo Julião  
para o exercício de desenho instalado.  
Fonte: própria
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escolhido pelos alunos para a exposição disseminada pelo espaço escolar, um 
statement, uma provocação, um grito, num olhar que tenta atravessar a memó-
ria, o momento presente e alcançar o futuro. Através desta exposição-percurso, 
qualquer elemento da comunidade educativa pôde construir um discurso sin-
gular que resulta da apreensão de um conjunto de propostas que interpretam 
a própria experiência do espetador num dado lugar. É desta forma que surge a 
tangibilidade entre territórios, numa dimensão que transgride as expectativas 
da escola, a experiência estética do museu, e se aproxima de quem, possivel-
mente, nunca visitara um museu de arte contemporânea e assiste a uma refle-
xão situada no tempo e no espaço.
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9Acciones para reivindicar 

el futuro de la Educación 
Artística en Secundaria:  

el proyecto Second Round

Actions to Vindicate the Future of Art Education 
in Secondary School: the Second Round Project
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Abstract: The situation of Art Education in 
the Spanish panorama, especially in Secondary 
School (the only non-university studies with spe-
cialist) through a delicate and complex moment. 
In front to the possibility that this discipline cur-
riculum removed, from the university we encour-
age the creation of associations from teaching 
staff. Among the protest actions highlights the 
Second Round Project.
Keywords: Visual Arts / Secondary School / 
Teachers / Art Education Curricula / Research 
Projects. 

Resumen:  La situación de la Educación Artís-
tica en el panorama español, especialmente 
en la etapa de Secundaria (la única no uni-
versitaria que tiene profesorado especialista) 
atraviesa un momento delicado y complejo. 
Ante la nefasta posibilidad de que se elimine 
esta disciplina del currículum, desde la uni-
versidad fomentamos el asociacionismo del 
colectivo docente y organizamos acciones 
reivindicativas, entre las que destaca el pro-
yecto Second Round.
Palabras clave: artes visuales / educación 
secundaria / profesorado / currículum edu-
cación artística / proyectos de investigación.
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Introducción: antecedentes coyunturales y  
metodología aplicada al estudio

La situación de la Educación Artística en el sistema educativo español, tanto a 
nivel legal (la nueva ley LOCE) como desde la perspectiva del profesorado que 
ejerce su docencia en los institutos de secundaria (el único especializado en los 
niveles no universitarios), nos lleva a un verdadero precipicio del que resultará 
muy difícil salir si no proponemos ideas y llevamos a cabo acciones concretas. 
El profesorado especialista de Dibujo sigue manteniendo una dicotomía ana-
crónica, presente incluso en las indicaciones curriculares y las prácticas de aula, 
ya que la enseñanza de las artes visuales en secundaria proviene de una tradi-
ción histórica que siempre había basculado entre la enseñanza del denominado 
“dibujo artístico” y la del “dibujo técnico”. Se trata de una división inadecuada, 
que en realidad está emparentada con la formación particular de los propios 
docentes, ya que por un lado proceden de la carrera de Bellas Artes, y por el otro 
de Arquitectura o Ingeniería. Esta doble adscripción de los docentes es un fac-
tor determinante a tener muy en cuenta en un momento delicado como es el ac-
tual, ya que la posible desintegración de los estudios de Dibujo (denominación 
oficial del docente de educación en artes visuales en los niveles de secundaria, 
es decir ESO y Bachillerato) se habría incubado precisamente en la desafección 
del propio cuerpo docente. La falta de enfoques de futuro en las materias que 
se imparten, el inmovilismo curricular, así como la curiosa división tradicional 
entre el profesorado, ha generado un ambiente de desmotivación que no favo-
rece el diálogo con los responsables de la política educativa. Las prácticamente 
nulas perspectivas de avance impiden lograr mejores condiciones al no haber 
estímulos que unan a quienes están más cerca del llamado “dibujo técnico” con 
los supuestamente especialistas en “dibujo artístico”. Parece que hablemos de 
profesionales que nunca quisieron ver las grandes afinidades que unen a estos 
dos ámbitos de la representación gráfica.

Puede que la renovación del sector de la educación en artes, al menos en el 
ámbito curricular español, necesite de una reforma integral mucho más amplia, 
incluso favoreciendo la unión entre especialistas en artes visuales, música, tea-
tro y danza. Pero mientras eso llega, si es que algún día se lograse (para concebir 
un campo más general, tal y como viene siendo habitual en la mayoría de países 
de Latinoamérica), lo único que vemos es un panorama hostil a los cambios. 
Lamentamos que el colectivo se haya convertido en una aglomeración poco co-
hesionada. La caída en picado de la enseñanza del Dibujo contrasta con el em-
poderamiento que se observa en la Educación Musical (con especialistas tanto 
en Primaria como en Secundaria). Puede que esta presentación del panorama 
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Figura 1 ∙ Imagen de una intervención sobre un paso peatonal 
en el suelo de la calle durante la celebración de la actividad 
Second Round en la población de Silla (Valencia, España). 
Fuente: propia.
Figura 2 ∙ Imagen de la conferencia en uno de los institutos 
de secundaria en el que se celebraron actividades del proyecto 
Second Round. Fuente: propia.
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resulte a primera vista un tanto apocalíptica para la enseñanza de las artes vi-
suales, pero la prueba de que no exageramos es que en los últimos tres cursos el 
profesorado de Dibujo de los centros educativos de secundaria de la Comuni-
dad Valenciana se ha visto reducido en casi un 20%.

La forma de adentrarnos en la problemática ha sido acercándonos a las opi-
niones del colectivo más afectado, es decir, mediante la observación y el análisis 
de sus opiniones. En ese sentido, la metodología que seguimos en este proyecto 
es de corte cualitativo, a partir de los estudios de caso. Tal y como sugiere Stake:

El cometido real del estudio de casos es la particularización, no la generalización. Se 
toma un caso particular y se llega a conocerlo bien, y no principalmente para ver en qué 
se diferencia de los otros, sino para ver qué es, qué hace. Se destaca la unicidad, y esto 
implica el conocimiento de los otros casos de los que el caso en cuestión se diferencia, 
pero la finalidad primera es la comprensión de este último. (Stake, 1999: 20). 

Nosotros hemos realizado una aproximación basada en la praxis, elaboran-
do un análisis desde la observación directa, y vinculado la experiencia de mane-
ra específica al Proyecto Second Round. Se ha tomado como caso de estudio di-
cho proyecto de corte artístico, educativo, creativo y experimental, un proyecto 
en el que se han implicado numerosos profesores de secundaria. Hemos man-
tenido una relación directa con decenas de profesores de Dibujo en los últimos 
tres años, lo cual nos ha permitido conocer de forma activa sus opiniones y sus 
problemas. Se ha detectado que la edad es muy alta en términos generales, ya 
que en la mayoría de los casos empezaron a trabajar como docentes en las déca-
das de 1980 y 1990 (años en los que hubo una amplia oferta pública de plazas de 
profesorado). Hemos valorado los casos concretos, siguiendo la problemática 
de los “incidentes críticos” (Monereo y Monte, 2011). Según estos autores, el 
incidente crítico es un dispositivo que obliga a actuar, lo cual nos lleva a com-
prometernos con innovaciones y reformas. Si deseamos motivar al alumnado, 
debemos empezar por estar motivados con lo que hacemos, evitando caer en 
conductas acomodaticias, las cuales nos llevarían irremediablemente “a la des-
ubicación física, la soledad intelectual, la tristeza emocional y la indignación 
moral” (Monereo & Monte, 2011:96).

1. Nacimiento del Proyecto Second Round:  
Art i Lluita als Instituts Valencians

Second Round es una iniciativa de la Universitat de València para apoyar y po-
tenciar las artes en Secundaria. Se trata de un ejercicio necesario teniendo en 
cuenta la precaria situación que están viviendo las artes visuales en esta etapa. 
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Las actividades programadas desde el proyecto ofrecen un panorama aproxi-
mativo a las numerosas y variadas acciones que están generando el profesorado 
y el alumnado de artes, especialmente en los centros con Bachillerato Artístico. 
El proyecto se convierte en referente de una temática poco tratada hasta aho-
ra, un ejercicio de memoria y actualización. Hay que afrontar los problemas y 
animar la reflexión sobre lo que realmente queremos para el futuro. Damos la 
voz al profesorado y al alumnado, los colectivos que hacen posible la educación 
en artes. En lo que se refiere a acciones impulsadas desde el proyecto, hemos 
conseguido acercar los institutos de secundaria al papel de museos o centros de 
arte, gracias a las acciones realizadas durante el curso 2015-2016, en tanto que 
se han generado actividades y exposiciones que han provocado un ambiente 
más propicio a la reivindicación.

2. Profesorado dividido y desmotivado
Hace años que venimos insistiendo en una idea que hasta ahora prácticamente 
nadie tomaba en serio, diciendo que “si bien es un problema que desaparezca la 
educación artística en secundaria, lo más grave sería que nadie se movilizase para 
intentar evitarlo”. Ahora la situación se ha agravado, y observamos que ya exis-
ten bastantes profesionales concienciados del alcance y la gravedad del asunto. 
En la realidad educativa del Estado Español, el profesorado de Dibujo es el úni-
co especializado en artes visuales de todas las etapas de la educación obliga-
toria. No disponemos de especialistas en imagen y cultura visual en Primaria, 
lo cual nos ha relegado a un ámbito casi marginal en muchos aspectos (a di-
ferencia de lo que ocurre con los maestros especialistas en Educación Musical 
o en Educación Física, quienes sí tienen maestros especialistas en Primaria). 
La creación del Bachillerato Artístico supuso, en realidad, la confirmación de 
un “guetto” que está provocando la desaparición de profesorado especialista 
de Dibujo en la mayoría de institutos de secundaria que no disponen de dicha 
modalidad de Bachillerato. 

El caso de Valencia es peculiar, ya que desde que se creó la Facultad de 
Bellas Artes en la UPV (a finales de la década de 1970) nunca ha existido una 
cátedra o departamento de pedagogía de las artes en dicha universidad. En el 
entorno universitario valenciano, los únicos representantes de los intereses del 
ámbito de la Educación Artística se ubican en la Universitat de València, donde 
se forma a futuros docentes de infantil y primaria así como al profesorado de 
secundaria en la Especialidad de Dibujo del Master. Ante la responsabilidad de 
generar expectativas profesionales del nuevo profesorado, y con la intención de 
revisar qué es lo que queremos para la Educación Artística, desde la Universitat 
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Figura 3 ∙ Paneles explicativos del proyecto Second Round 
en el claustro del Instituto Lluís Vives de Valencia durante la 
celebración del proyecto Second Round. Fuente: propia.
Figura 4 ∙ Obras del alumnado expuestas en las paredes del 
claustro del Instituto Lluís Vives de Valencia. Fuente: propia.
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Figura 5 ∙ Imagen de la representación teatral y performance 
artístico musical que preparó el alumnado del Instituto Josep  
de Ribera de Xàtiva (Valencia, España) durante la celebración del 
proyecto Second Round. Fuente: propia.
Figura 6 ∙ Imagen de un audiovisual realizado por el alumnado 
del Instituto Lluís Vives para la exposición del proyecto Second 
Round en el Centre Cultural La Nau de la Universitat de  
València. Fuente: propia.
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Figura 7 ∙ Panorámica de la exposición del proyecto Second 
Round en el Centre Cultural La Nau de la Universitat de 
València. Fuente: propia.
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de València se lanzó la iniciativa titulada Second Round. El proyecto ha genera-
do numerosas acciones, entre las que destacan las muestras realizadas en ins-
titutos, así como la Exposición Second Round en el Centre Cultural La Nau. Se 
ha producido el film Second Round Movie y se vienen organizando conferencias 
y seminarios en los que se debaten cuestiones que van desde las contradiccio-
nes del currículum oficial hasta la importancia del arte en la educación. Second 
Round motivó y propició la creación de la AVPD Associació Valenciana de Pro-
fessorat de Dibuix, reactivando el entusiasmo entre los profesionales, con el fin 
de luchar por nuestros derechos, y también para reflexionar sobre qué modelo 
educativo de artes queremos en el futuro.

Desde Second Round estamos luchando para activar el territorio de las ar-
tes visuales en la educación secundaria. Cuando hace unos años iniciábamos la 
preparación del proyecto, imaginábamos que la situación sería complicada. Se 
trataba de motivar a un colectivo docente en plena recesión. No esperábamos 
que los problemas podrían surgir precisamente de determinados entornos pro-
fesionales, teniendo en cuenta lo que decíamos: que el profesorado de Dibujo 
de los centros de secundaria procede de ámbitos diferenciados. Quienes se li-
cenciaron o graduaron en Bellas Artes tienden a implicarse en las modalidades 
del dibujo artístico, mientras que los licenciados en ingeniería o arquitectura 
están habitualmente más pendientes de los procesos del dibujo técnico. En am-
bos casos es cierto que se encargan de todas las materias que se les asignan, 
pero cada docente tiene unas preferencias determinadas y unos intereses par-
ticulares, algo que llega finalmente al alumnado en forma de bifurcación de 
planteamientos.

Respecto a los ánimos que reinaban hace un par de años entre este colectivo 
dividido, cuando tuvimos las primeras reuniones de Second Round, al convocar 
a profesorado de varios institutos se comprobó que muchos de ellos llevaban 
décadas sin estar en contacto. Esta circunstancia es una muestra de la falta de 
iniciativas que hubo durante años en las que se implicasen o se uniesen dichos 
profesionales. Pudimos evidenciar que la temática dominante en el ambiente y 
que más impregnaba la discusión eran las posibles jubilaciones de buena parte 
de los asistentes. Con ello quedaba claro que se había generado un desierto de 
iniciativas que perduraba desde hacía demasiado tiempo.
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3. Objetivos del Proyecto Second Round
El proyecto se articula en base a las siguientes intenciones principales:

a.  Animar al profesorado, al alumnado y a los equipos directivos de Se-
cundaria para potenciar la educación artística, reivindicando al mis-
mo tiempo una mayor sensibilidad por parte de las instancias políti-
cas y sociales.

b.  Reflexionar sobre lo hecho para orientar acciones de futuro impreg-
nadas de espíritu creativo, de deriva social y de adecuación a los nue-
vos ritmos tecnológicos.

c.  Investigar sobre aquellos elementos que pueden influir en una mejo-
ra de la educación artística.

d.  Fomentar equipos de trabajo, animar las acciones colaborativas, im-
pulsar acciones formativas y generar nuevos retos de futuro.

e.  Dar visibilidad a la problemática, ya que si perdemos las artes en la 
formación del alumnado de secundaria nos dirigimos hacia un mo-
delo de ciudadanía sin opciones humanísticas.

f.  Defender y analizar el entorno digital, preparando entornos web con 
las incorporaciones del proyecto y estimulando la transmisión de in-
tereses entre colectivos.

Además de intentar estimular la actividad reivindicativa, el proceso de re-
flexión nos lleva a mirar hacia el futuro incorporando temáticas que considera-
mos esenciales, como pueda ser el papel de la conciliación familiar y laboral en 
un entorno con muchas representantes mujeres (Alonso-Sanz, 2016), la impor-
tancia de fomentar los audiovisuales y sus procesos colaborativos (Aristimuño, 
2016), la incorporación de temáticas indispensables como la educación patri-
monial (Duarte, 2016), el encuentro con el diseño (Huerta, 2016) o las derivas 
artísticas de los entornos urbanos (Ramon, 2015) y la experiencia estética en el 
museo (Illeris, 2016).

4. Formación del profesorado de Dibujo: la clave del futuro es la investi-
gación en educación artística

Estamos comprometidos con la formación del futuro profesorado de Dibujo, 
preparando anualmente a casi un centenar de nuevos docentes en el Master de 
Profesor de Secundaria de Dibujo, una titulación que depende de la Universitat 
de València. Hemos comentado el caso llamativo de la ciudad, ya que las dos 
universidades públicas tienen papeles diferenciados en el entramado (Huerta, 
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2013). Las carreras de Bellas Artes y de Arquitectura son titulaciones de la Uni-
versitat Politècnica de València, donde se da la formación inicial de grado. Sepa-
radas a penas por unos metros de distancia, lo cierto es que para la mayoría del 
alumnado el lugar donde estudia el Master no deja de ser un sitio de tránsito. A 
pesar de los inconvenientes, desde el Master se realiza un trabajo encaminado a 
fortalecer la formación pedagógica del futuro profesorado de Dibujo. Se trans-
mite la posibilidad de investigar en temáticas propias de la educación en artes, y 
algunos optan por continuar formándose en la Especialidad Artes Visuales del 
Master y Doctorado de Investigación en Didácticas. De todos modos, seguimos 
siendo una especialidad muy invisibilizada dentro del entramado universitario.

El papel del profesorado de artes resulta fundamental en la gestación y con-
secución de proyectos artísticos en los centros, generando acciones y colabo-
rando en todo aquello que se les pide. Existe un gran desconocimiento de dicha 
realidad, y fue precisamente la necesidad de investigarla lo que nos animó a 
generar Second Round, un proyecto que es también un homenaje al trabajo del 
profesorado de secundaria. En línea con esta preocupación, fomentamos la in-
vestigación, tanto a través de la publicación EARI Educación Artística Revista 
de Investigación, como organizando reuniones científicas y proyectos de inves-
tigación, e innovando en las posibilidades de la educación en artes visuales. El 
propio Second Round está generando investigaciones, tesis doctorales, trabajos 
fin de máster y artículos en revistas especializadas.

5. Actividades del Proyecto Second Round en doce  
institutos de secundaria valencianos

La forma de organizar las actividades en los diferentes institutos de secundaria 
donde se ha llevado a cabo el proyecto se plantea valorando las posibilidades y 
los puntos fuertes de cada centro (Acevedo, 2016). Gracias a todas las personas 
que se han implicado de forma voluntaria hemos visibilizado la problemática 
de las artes en esta importante etapa educativa. El Cefire de Torrent, ha estado 
pendiente de Second Round desde el inicio. Las exposiciones que han recorrido 
nuestras comarcas, así como la producción de la muestra con los paneles que 
se instalaban en cada instituto, han contado con el apoyo del Vicerrectorado de 
Participación y Proyección Territorial.

5.1. Exposiciones en institutos, itinerancia por doce centros con muestras, 
conferencias y debates guiados por especialistas en Educación Artística

Durante el curso 2015-2016 se han realizado doce exposiciones que han movi-
lizado los institutos Luis Vives, Benlliure y Juan de Garay de València, Clot del 
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Moro de Sagunt, Tirant lo Blanch de Torrent, l’Estació de Ontinyent, Laurona 
de Llíria, Número 1 de Requena, Josep de Ribera de Xàtiva, Ausiàs March de 
Manises, Sanchis Guarner de Silla, y María Enríquez de Gandia. La itineran-
cia de la exposición ha tenido un gran impacto, participando en los actos miles 
de personas, entre profesorado y alumnado, equipos de centro, y también fa-
milias. Todos han colaborado desde una vertiente reivindicativa y festiva. Las 
conferencias, performances, conciertos y muestras en los institutos han tenido 
muy buena acogida, siendo actos multitudinarios en la mayoría de ocasiones. 
Las inauguraciones del programa Second Round se han convertido en verdade-
ros escenarios donde surgían numerosas y variadas actividades e ideas. Se trata 
de acciones participativas en las que se implican todos los colectivos vinculados 
al centro educativo (Huerta y Domínguez, 2016). Las conferencias, cursos y se-
minarios han contado con el apoyo del Vicerrectorado de Políticas de Forma-
ción y Calidad Educativa

5.2. Exposición Second Round La Nau
La exposición retrospectiva en el Centre Cultural La Nau se planteó como un 
recorrido por la creación artística en secundaria. Cuenta con el apoyo del Vi-
cerrectorado de Cultura e Igualdad, y se trata de una muestra donde domina la 
variedad de las numerosas realidades que conviven en los centros en materia de 
creación artística. La riqueza de materiales, técnicas, formatos, planteamien-
tos y expresiones se basa en la oportunidad que supone utilizar los registros del 
arte por parte del alumnado adolescente. Para organizar esta riqueza diversa se 
plantea la exposición a partir de dos líneas que resumen la idea de duplicidad. 
El Cuerpo nos presenta una zona con piezas en las que domina el interés por la 
representación del cuerpo humano. El Alma ofrece trabajos en los que encon-
tramos intenciones más geométricas o conceptuales. Entre ambos recorridos se 
instalan montajes audiovisuales, performances y todo tipo de piezas de diseño 
textil, diseño industrial, diseño de interiores y diseño de joyas.

5.3. Second Round Movie, el film Línies/Líneas
Una de las apuestas más colaborativas del proyecto ha sido la realización de la 
película Líneas. Second Round Movie, del realizador Emilio Martí, que ha con-
tado con la participación de 300 alumnos de varios centros que han trabajado 
orientados por sus profesores. Se trata de un original documento audiovisual 
en el que se relatan básicamente dos tramas paralelas: por un lado la evolución 
de las artes en la historia, y por otro la relación afectiva entre dos alumnas que 
estudian artes (URL: https://emiliomarti.com/linies-lineas-2016 ). Con esta 
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incorporación de la diversidad y de la defensa de los derechos humanos pre-
tendemos dejar claro que la educación en artes no supone únicamente el adies-
tramiento en materia de dibujo, sino que permite introducir muchísimos ele-
mentos de convivencia y de valores democráticos. El modelo participativo que 
se ha fomentado para llevar a cabo Second Round Movie nos recuerda el valor 
que tienen los cuadernos gráficos describir nuestras propias realidades (Franco 
y Portela, 2016). El film se está llevando a festivales de cine educativo y, por 
tanto, continúa visibilizando de nuevo las problemáticas que se han evidencia-
do gracias al entramado que ha propiciado Second Round (URL: https://www.
youtube.com/watch?v=RBoGIJyQrp4 )

Conclusiones
Con el Proyecto Second Round hemos integrado los esfuerzos de la universidad 
y de los centros de secundaria para animar la Educación Artística en dicha etapa 
educativa. Consideramos que es algo que se ha logrado, al haber conseguido un 
ambiente mucho más combativo y entusiasta. Se ha motivado al profesorado y 
al alumnado para intentar generar un mejor ambiente desde el cual reflexionar 
sobre el futuro que deseamos para la educación en artes visuales. Entre los nu-
merosos los logros del Proyecto Second Round destacaríamos que se ha creado 
la AVPD Asociación Valenciana de Profesorado de Dibujo, muy activa ahora 
mismo, además de mostrar la problemática en el entorno universitario a través 
de la exposición Second Round La Nau. Asimismo se ha estimulado el ambien-
te colaborativo y la repercusión mediática a través de la realización y difusión 
de Second Round Movie. Conscientes de nuestra responsabilidad, hemos pro-
movido acciones asumiendo la problemática social y educativa, organizando 
numerosas actividades. También hemos denunciado la precaria situación cu-
rricular que sufren las artes en este período, así como la disminución exagerada 
del profesorado de Dibujo, todo lo cual genera un deterioro de la creatividad en 
las aulas. Debemos luchar contra esta tendencia que empobrece el papel de las 
artes y las humanidades en la enseñanza obligatoria. 
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Ética da publicação e declaração de boas práticas 
(baseado nas recomendações Elsevier, SciELO e COPE — Committee on Publication Ethics) 

A revista Matéria-Prima está empenhada em assegurar ética na publicação e qualidade nos 
artigos. Os Autores, Editores, Pares Académicos e a Editora têm o dever de cumprir as normas 
de comportamento ético. 

Autores
Ao submeter um manuscrito o(s) autor(es) assegura(m) que o manuscrito é o seu trabalho 

original. Os autores não deverão submeter artigos para publicação em mais do que um pe-
riódico. Os autores não deverão submeter artigos descrevendo a mesma investigação para 
mais que uma revista. Os autores deverão citar publicações que foram influentes na natureza 
do trabalho apresentado. O plagiarismo em todas as suas formas constitui uma prática ina-
ceitável e não ética. O autor responsável pela correspondência deve assegurar que existe 
consenso total de todos os co-autores da submissão de manuscrito para publicação. Quando 
um autor descobre um erro significativo ou uma imprecisão no seu trabalho publicado, é 
obrigação do autor notificar prontamente a revista e colaborar com o editor para corrigir ou 
retractar a publicação. 

Editores 
Os Editores deverão avaliar os manuscritos pelo seu mérito sem atender preconceitos 

raciais, de género, de orientação sexual, de crença religiosa, de origem étnica, de cidadania, 
ou de filosofia política dos autores. O editor é responsável pela decisão final de publicação 
dos manuscritos submetidos à revista. 

O editor poderá conferir junto de outros editores ou pares académicos na tomada de 
decisão. O editor ou outros membros da revista não poderão revelar qualquer informação 
sobre um manuscrito a mais ninguém para além do autor, par académico, ou outros membros 
editoriais. Um editor não pode usar informação não publicada na sua própria pesquisa sem 
o consentimento expresso do autor. Os editores devem tomar medidas razoáveis quando são 
apresentadas queixas respeitantes a um manuscrito ou artigo publicado. 

A opinião do autor é da sua responsabilidade. 
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Pares académicos 
A revisão por pares académicos auxilia de modo determinante a decisão editorial e as 

comunicações com o autor durante o processo editorial no sentido da melhoria do artigo. 
Todos os manuscritos recebidos são tratados confidencialmente. Informação privilegiada ou 
ideias obtidas através da revisão de pares não devem ser usadas para benefício pessoal e 
ser mantidas confidenciais. Os materiais não publicados presentes num manuscrito submetido 
não podem ser usados pelo par revisor sem o consentimento expresso do autor. Não é ad-
missível a crítica personalizada ao autor. As revisões devem ser conduzidas objetivamente, 
e as observações apresentadas com clareza e com argumentação de apoio. Quando um 
par académico se sente sem qualificações para rever a pesquisa apresentada, ou sabe que 
não consegue fazê-lo com prontidão, deve pedir escusa ao editor. Os pares académicos não 
deverão avaliar manuscritos nos quais possuam conflito de interesse em resultado de relações 
de competição, colaboração, ou outras relações ou ligações com qualquer dos autores, ou em-
presas ou instituições relacionadas com o artigo. As identidades dos revisores são protegidas 
pelo procedimento de arbitragem duplamente cego.
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6 Instruções aos autores

Instructions to authors

Revisão por pares duplamente cega
Os procedimentos de seleção e revisão dos artigos decorrem segundo o modelo de arbi-

tragem duplamente cega por pares académicos (double blind peer review), onde se observa, 
adicionalmente, uma salvaguarda geográfica: os artigos são avaliados somente por pares 
externos à sua afiliação. Cada artigo é apreciado por pelo menos dois pares académicos. 

Âmbito dos originais 
Tema geral: ensino das artes no ensino básico e secundário, perspetivas e exemplos do 

terreno. A revista Matéria-Prima recebe submissões de artigos originais segundo o tema de 
orientação geral da revista. A revista procura colaborações entre professores e investigadores 
em ensino das artes visuais, com focagem no ensino das artes visuais ao nível pré-universitário. 
A revista lança o desafio de partilhar perspetivas inovadoras de desenvolvimento curricular 
com focagem nos seus resultados concretos. A Revista Matéria-Prima pretende criar um es-
paço internacional de partilha e de experiência no terreno, com apresentação de resultados 
desenvolvidos em unidades de trabalho específicas, bem como pesquisas sobre o sucesso, 
avaliação, e adequação de práticas e da gestão curricular. Trata-se de cruzar olhares entre os 
profissionais experimentados e os investigadores em práticas pedagógicas, desenvolvimento 
curricular e experiências educativas.As contribuições para a Revista Matéria-Prima assumem a 
forma de artigos segundo os seguintes requisitos:

1. Todos os artigos são originais.
2. Os artigos seguem a orientação temática da Revista.
3. Os artigos observam o manual de estilo da Revista e não excedem a extensão máxima 

ou mínima estipulada.
4. Os autores dos artigos contribuem parcialmente nas despesas de publicação da Revista.
5. Os artigos são submetidos, na fase de sinopse e na fase completa, a um processo de 

revisão e arbitragem científica pelos pares académicos da Revista, cabendo ao Editor a 
decisão final de aprovação para publicação.

6. A responsabilidade sobre a reprodução nas figuras pertence aos autores de cada artigo.

Arbitragem 
Os originais serão submetidos a um processo editorial que se desenrola em duas fases, a 

fase de resumo provisório e a fase de artigo completo. Na primeira fase, fase de resumos, os 
resumos submetidos são objeto de uma avaliação preliminar por parte do Diretor e/ou Editor, 
que avalia a sua conformidade formal e temática. Uma vez verificados os requisitos formais 
e temáticos indicados acima, será enviado a dois, ou mais, pares académicos que integram 
o Conselho Editorial internacional, e que determinam de forma anónima: a) aprovado b) não 
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aprovado. Na segunda fase, uma vez obtida a aprovação preliminar, o autor do artigo sub-
mete, em tempo, a versão completa do artigo, observando o manual de estilo (“meta-artigo”). 
Esta versão do original será enviada a dois ou mais pares académicos, que integram o con-
selho editorial internacional, e que determinam de forma anónima: a) aprovado b) aprovado 
mediante alterações c) não aprovado. Os procedimentos de seleção e revisão decorrem assim 
segundo o modelo de arbitragem duplamente cega por pares académicos (double blind peer 
review), onde se observa, adicionalmente, em ambas as fases descritas, uma salvaguarda 
geográfica: os autores serão avaliados somente por pares alheios à sua afiliação.Antes da 
publicação os autores cumpriram com a declaração de originalidade e cedência de direitos, 
bem como comparticiparam nos custos de publicação. 
Os artigos são sempre revistos pelo Editor, no sentido de homogeneizar a sua expressão e 
cumprir os requisitos de estilo.

Forma e preparação de manuscritos
Os manuscritos são enviados à Revista Matéria-Prima segundo duas fases de aprovação, 

fase de resumo provisório e fase de texto completo. 

Primeira fase: envio de resumos provisórios 
Para submeter um resumo preliminar do seu artigo à Matéria-Prima envie um e-mail para 

congressomateriaprima@fba.ul.pt, com dois anexos distintos em formato Word for Windows, 
e assinalando o número da revista em que pretende publicar. Um dos anexos contém o tex-
to referente ao artigo anónimo, com título. O outro dos anexos contém os dados pessoais 
e o título do artigo a que corresponde. Estes procedimentos em arquivos diferentes visam 
viabilizar a revisão científica cega (blind peer review). Ambos os anexos têm o mesmo 
nome (uma palavra qualquer do título do artigo) com uma declinação em “_a” e em “_b”.  

Por exemplo:
· o arquivo “palavra_preliminar_a.docx” contém o título do artigo e os dados do autor. 
· o arquivo “palavra_preliminar_b.docx” contém título do artigo e um resumo. 
· o resumo não deverá conter qualquer menção ao autor, direta ou deduzível (eliminá-

-la também das propriedades do ficheiro). Não pode haver auto-citação na fase de 
submissão. 

Segunda fase: envio de artigos completos, após aprovação do resumo provisório
Após a superação da fase de resumos provisórios o artigo completo é enviado em tempo, na 

forma de arquivo, contendo todo o artigo (com o seu título), mas sem qualquer menção ao autor, 
direta ou deduzível (eliminá-la também das propriedades do ficheiro). Também não pode haver 
auto-citação na segunda fase de submissão. O arquivo deve ter o mesmo nome do anteriormen-
te enviado, acrescentando a expressão “completo” (exemplo: “palavra_completo_b.docx”).  
As figuras que o artigo inclui são também enviadas em separado, em arquivos “jpg” nomea-
dos por exemplo “palavra_completo_fig_01.jpg,” “palavra_completo_fig_02.jpg,” etc. A re-
solução destes arquivos deverá ser compatível com a impressão, ou seja, deverá ter no mínimo 
800 pixel do lado menor (sendo 800 um valor mínimo: é preferível maior). 

Artigos Originais
Os artigos propostos deverão ser originais, comprometendo-se os autores a não os can-

didatarem em simultâneo a outra publicação, nem os republicarem sem autorização desta 
revista. Os artigos completos são acompanhados de declaração de originalidade e não pu-
blicação em outro local. 
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Extensão da sinopse e do artigo final 
A sinopse provisória (primeira fase de submissão) pode ter um máximo de 2.000 carac-

teres ou 300 palavras, sem apresentar nome do autor. Deverá incluir título, e caso se refira a 
uma intervenção prática, uma ou duas figuras, devidamente legendadas. O artigo completo 
(segunda fase de submissão) pode ter um máximo 12.000 caracteres (incluindo espaços) no 
corpo do texto excluindo resumos, legendas e referências bibliográficas. Poderá incluir as 
Figuras ou Quadros que forem julgados oportunos (máximo de dez) devidamente legendados. 

Normas de formatação do artigo original 
Os textos devem ser formatados em letra Times New Roman a espaço e meio, tamanho 

12 (com exceção dos Resumos, Palavras chave, legendas de Figuras, blocos de texto citados 
e Bibliografia, que serão a compostos a um espaço e tamanho 11). Devem ser enviados por 
e-mail (congressomateriaprima@fba.ul.pt) com o ficheiro de texto em Word (*.doc ou *.docx). 
Não pode apresentar notas de rodapé ou finais. 

Manual de estilo 
O “Título” deve ser descritivo e com um máximo de 150 caracteres (incluindo espaços), e 

traduzido também para inglês. Segue-se-lhe a menção “artigo submetido a dia-mês-ano” (data 
de submissão do artigo completo). Segue-se-lhe o “Resumo” com um máximo de 650 caracte-
res, a que se seguem três a cinco “palavras chave.” Segue-se-lhe a tradução do resumo e das 
palavras chave para inglês (“Abstract” e “Keywords”). Segue-se-lhe o corpo do artigo, que é 
composto por uma parte de “Introdução” (com este ou outro título), por uma parte de desenvol-
vimento (composta por uma ou mais divisões com títulos numerados e começando em “1” e com 
eventuais subsecções até ao segundo nível, como por exemplo “1.1” etc.). O artigo encerra 
com a “Conclusão”, que a exemplo da “Introdução” não é uma secção numerada. No final 
apresenta-se o capítulo “Referências” que apenas inclui as referências bibliográficas citadas ao 
longo do texto (e apenas essas). Citações: as transcrições menores que duas linhas abrem e en-
cerram com aspas verticais. As transcrições mais extensas são destacadas num bloco (tamanho 
11 e entrelinha 1) e em itálico, sem aspas. Referências: as referências bibliográficas das obras 
citadas devem obedecer às seguintes orientações:

 
· Livro: Apelido, Nome Próprio (ano) Título do Livro: Subtítulo. Local de edição: Editora. 

ISBN. 
· Artigo em publicação periódica: Apelido, Nome Próprio (ano), “Título do artigo”, Nome 

da Revista. ISSN. Volume (número), páginas. 
· Textos em coletâneas: Apelido, Nome Próprio (ano), “Título do texto: subtítulo.” In Nome 

Próprio e Apelido (org.), Título da Coletânea: Subtítulo. Local de edição: Editora, 
páginas. ISBN. 

Os vocábulos noutras línguas são formatados em itálico. Não são utilizados negritos, 
exceto nos títulos. Os elementos extra textuais nos artigos são apenas “Quadros” ou “Figu-
ras” e são inseridos no texto submetido com as legendas respetivas. Os Quadros ou Figu-
ras devem ser referidos no correr do texto (ex. “Figura 1”), e identificados com numeração 
árabe contínua para cada um destes tipos de elementos. As “Figuras” apresentam legenda 
numerada, por baixo, com identificação de autor, título, data, local, dimensões e menção 
da sua origem (Fonte própria, ou referida). Os Quadros são legendados por cima, com des-
crição simples do que apresentam e menção da sua origem (Fonte própria, ou referida).  
Cada artigo não deve ultrapassar o total de 3 Quadros e 10 Figuras. 
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Procedimentos para publicação após aprovação 
Custos de publicação: A publicação por artigo na Matéria-Prima pressupõe, após aprova-

ção, uma comparticipação de cada autor nos custos associados. A cada autor são enviados 
dois exemplares da revista. 

Declaração de originalidade
A Revista Matéria-Prima requere aos autores que a cedência dos seus direitos de autor 

para que os seus artigos sejam reproduzidos, publicados, editados, comunicados e transmitidos 
publicamente em qualquer forma ou meio, assim como a sua distribuição no número de exem-
plares que se definirem e a sua comunicação pública, em cada uma das suas modalidades, 
incluindo a sua disponibilização por meio eletrónico, ótico, ou qualquer outra tecnologia, para 
fins exclusivamente científicos e culturais e sem fins lucrativos. A publicação do artigo é feita me-
diante aceitação da cedência de direitos e respetiva declaração de originalidade (ver abaixo).

Modelo de declaração de originalidade e cedência de direitos do trabalho escrito
Declaro que o trabalho intitulado:                                                                                               

que apresento à revista Matéria-Prima, não foi publicado previamente em nenhuma das suas 
versões, e comprometo-me a não submetê-lo a outra publicação enquanto está a ser apreciado 
pela Matéria-Prima, nem posteriormente no caso da sua aceitação. Declaro que o artigo é 
original e que os seus conteúdos são o resultado da minha contribuição intelectual. Todas as 
referências a materiais ou dados já publicados estão devidamente identificados e incluídos nas 
referências bibliográficas e nas citações e, nos casos que os requeiram, conto com as devidas 
autorizações de quem possui os direitos patrimoniais. Declaro que os materiais estão livres de 
direitos de autor e faço-me responsável por qualquer litígio ou reclamação sobre direitos de 
propriedade intelectual.

No caso de o artigo ser aprovado para publicação, autorizo de maneira ilimitada e no 
tempo para que a Faculdade de Belas-Artes da Universidade de Lisboa inclua o referido artigo 
na revista Matéria-Prima e o edite, distribua, exiba e o comunique no país e no estrangeiro, por 
meios impressos, eletrónicos, CD, internet, ou em repositórios digitais de artigos. 

Nome                                                                                                                                               
Assinatura                                                                                                                                         
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20
0 Meta-artigo auto exemplificativo

Self explaining meta-paper

Artigo completo submetido a [dia] de [mês] de [ano]

Resumo: 
O resumo apresenta um sumário conciso do tema, do contexto, do objetivo, 
da abordagem (metodologia), dos resultados, e das conclusões, não exceden-
do 6 linhas: assim o objetivo deste artigo é auxiliar os criadores e autores de 
submissões no contexto da comunicação académica. Para isso apresenta-se 
uma sequência sistemática de sugestões de composição textual. Como resul-
tado exemplifica-se este artigo auto-explicativo. Conclui-se refletindo sobre 
as vantagens da comunicação entre artistas em plataformas de disseminação. 

Palavras-chave: meta-artigo, conferência, normas de citação. 

Abstract: 
The abstract presents a concise summary of the topic, the context, the objec-
tive, the approach (methodology), results, and conclusions, not exceeding 
6 lines: so the goal of this article is to assist the creators and authors of 
submissions in the context of scholarly communication. It presents a system-
atic sequence of suggestions of textual composition. As a result this article 
exemplifies itself in a self-explanatory way. We conclude by reflecting on the 
advantages of communication between artists on dissemination platforms.

Keywords: meta-paper, conference, referencing. 

Introdução 
De modo a conseguir-se reunir, no Congresso Internacional 

Matéria-Prima, um conjunto consistente de comunicações com a qua-
lidade desejada, e também para facilitar o tratamento na preparação 
das edições, solicita-se aos autores que seja seguida a formatação do 
artigo tal como este documento foi composto. O modo mais fácil de 
o fazer é aproveitar este mesmo ficheiro e substituir o seu conteúdo. 

Nesta secção de introdução apresenta-se o tema e o propósito 
do artigo em termos claros e sucintos. No que respeita ao tema, ele 
compreenderá, segundo a proposta da revista, a visita à(s) obra(s) de 
um criador — e é este o local para uma apresentação muito breve dos 
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dados pessoais desse criador, tais como datas e locais (nascimento, 
graduação) e um ou dois pontos relevantes da atividade profissional. 
Não se trata de uma biografia, apenas uma curta apresentação de 
enquadramento redigida com muita brevidade. 

Nesta secção pode também enunciar-se a estrutura ou a meto-
dologia de abordagem que se vai seguir no desenvolvimento. 

1. Modelo da página 
[este é o título do primeiro capítulo do corpo do artigo; caso existam subcapítulos de-
verão ser numerados, por exemplo 1.1 ou 1.1.1 sem ponto no final da sua sequência] 

Utiliza-se a fonte “Times New Roman” do Word para Win-
dows (apenas “Times” se estiver a converter do Mac, não usar a “Ti-
mes New Roman” do Mac). O espaçamento normal é de 1,5 exceto 
na zona dos resumos, ao início, blocos citados e na zona das refe-
rências bibliográficas, onde passa a um espaço. Todos os parágrafos 
têm espaçamento zero, antes e depois. Não se usa auto-texto exceto 
na numeração das páginas (à direita em baixo). As aspas, do tipo 
vertical, terminam após os sinais de pontuação, como por exemplo 
“fecho de aspas duplas.” 

Para que o processo de arbitragem (peer review) seja do tipo 
double-blind, eliminar deste ficheiro qualquer referência ao autor, 
inclusive das propriedades do ficheiro. Não fazer auto referências 
nesta fase da submissão. 

2. Citações
A revista não permite o uso de notas de rodapé, ou pé de pági-

na. Observam-se como normas de citação as do sistema ‘autor, data,’ 
ou ‘Harvard,’ sem o uso de notas de rodapé. Recordam-se alguns 
tipos de citações:

— Citação curta, incluída no correr do texto (com aspas verti-
cais simples, se for muito curta, duplas se for maior que 
três ou quatro palavras); 

— Citação longa, em bloco destacado.
— Citação conceptual (não há importação de texto ipsis ver-

bis, e pode referir-se ao texto exterior de modo locali-
zado ou em termos gerais). 
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Como exemplo da citação curta (menos de duas linhas) recor-
da-se que ‘quanto mais se restringe o campo, melhor se trabalha e 
com maior segurança’ (Eco, 2004: 39). 

Como exemplo da citação longa, em bloco destacado, apon-
tam-se os perigos de uma abordagem menos focada, referidos a pro-
pósito da escolha de um tema de tese:

Se ele [o autor] se interessa por literatura, o seu primeiro impulso é fazer 
uma tese do género A Literatura Hoje, tendo de restringir o tema, quererá 
escolher A literatura italiana desde o pós‑guerra até aos anos 60. Estas 
teses são perigosíssimas (Eco, 2004: 35).
[Itálico, Times 11, um espaço, alinhamento ajustado (ou ‘justificado,’ referência ‘autor, data’ 
no final fora da zona itálico]

Como exemplo da citação conceptual localizada exemplifica-
-se apontando que a escolha do assunto de um trabalho académico 
tem algumas regras recomendáveis (Eco, 2004: 33). 

Como exemplo de uma citação conceptual geral aponta-se a me-
todologia global quanto à redação de trabalhos académicos (Eco, 2004). 

Os textos dos artigos não podem conter anotações em rodapé.
Sugere-se a consulta de atas dos congressos Matéria-Prima an-

teriores (Queiroz, 2013) ou de alguns dos artigos publicados na Revis-
ta Matéria‑Prima (Zanini & Schvambach, 2014; Bahia & Trindade, 
2013), para citar apenas alguns e exemplificar as referências biblio-
gráficas respetivas, ao final deste texto.

3. Figuras ou Quadros
No texto do artigo, os extra-textos podem ser apenas de dois 

tipos: Figuras ou Quadros.
Na categoria Figura inclui-se todo o tipo de imagem, desenho, 

fotografia, gráfico, e é legendada por baixo. Apresenta-se uma Figu-
ra a título meramente ilustrativo quanto à apresentação, legendagem 
e ancoragem. A Figura tem sempre a ‘âncora’ no correr do texto, 
como se faz nesta mesma frase (Figura 1). 
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Figura 1. Alexandre Farto aka VIHLS, Norfolk hotel, 2013 (obra para o Fremantle 
2013 Street Arts Festival), Austrália. Foto: Mel. Fonte: http://www.flickr.com/pho-
tos/merufumoto/8604668690/ 

O autor do artigo é o responsável pela autorização da repro-
dução da obra (notar que só os autores da CE que faleceram há mais 
de 70 anos têm a reprodução do seu trabalho bidimensional em do-
mínio público). 

Se o autor do artigo é o autor da fotografia ou de outro qual-
quer gráfico assinala o facto como se exemplifica na Figura 2.

 

 

Figura 2. Uma sessão plenária do II Congresso Internacional Matéria-Prima, na 
Faculdade de Belas-Artes, Universidade de Lisboa, julho de 2013. Fonte: própria.
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Caso o autor sinta dificuldade em manipular as imagens inse-
ridas no texto pode optar por apresentá-las no final, após o capítulo 
‘Referências,’ de modo sequente, uma por página, e com a respetiva 
legenda. Todas as Figuras e Quadros têm de ser referidas no correr do 
texto, com a respetiva ‘âncora.’ 

Na categoria ‘Quadro’ estão as tabelas que, ao invés, são le-
gendadas por cima. Também têm sempre a sua âncora no texto, como 
se faz nesta mesma frase (Quadro 1). 

Quadro 1. Exemplo de um Quadro. Fonte: autor.

1 2 3
4 5 6
7 8 9

4. Sobre as referências
O capítulo ‘Referências’ apresenta as fontes citadas no correr 

do texto, e apenas essas. O capítulo ‘Referências’ é único e não é 
dividido em subcapítulos.

Conclusão
A Conclusão, a exemplo da Introdução e das Referências, não 

é uma secção numerada e apresenta uma síntese que resume e torna 
mais claro o corpo e argumento do artigo, apresentando os pontos de 
vista com concisão.

Este artigo poderá contribuir para estabelecer uma norma de 
redação de comunicações aplicável às publicações Matéria-Prima 
promovendo ao mesmo tempo o conhecimento e investigação no 
campo alargado da educação artística: trata-se de estabelecer pata-
mares eficazes de comunicação entre profissionais e dentro de uma 
orientação descentrada e atenta a novas abordagens e desafios.
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ALEXSANDRO DOS SANTOS MACHADO (Brasil). Professor adjunto da Univer-
sidade Federal do Vale do São Francisco (UNIVASF) — Petrolina, Pernambuco 
— Brasil desde 2009. Antes disso, foi educador em escolas de ensino fundamental 
e médio, atuando também com Formação de Educadores por 13 anos no Brasil 
e em Moçambique. Alexsandro também trabalhou no Ministério da Educação do 
Brasil, em Brasília-DF, na implementação de Políticas Públicas de Educação Integral. 
Possui formação em Psicologia, Mestrado e Doutorado em Educação. Atualmente, 
tem atuado em Ensino, Pesquisa e Extensão principalmente na interface entre 
Educação e Saúde com as temáticas Pedagogia da Intuição, Educação Integral, 
Formação de Educadores, Histórias de vida e Educação Popular. 

ANA LUIZA RUSCHEL NUNES (Brasil). Licenciada em Artes Plásticas (UFSM, 
1982). Mestre em Educação(UFSM,1990), Doutora em Educação (UNICAMP/
SP-1997). Professora Adjunta da Universidade Estadual de Ponta Grossa (UEPG), 
Paraná, Brasil. Curso de Licenciatura em Artes Visuais e no Programa de Pós-
-Graduação em Educação — Mestrado / Doutorado. Membro da ANPAP, FAEB, 
e. Líder do GEPAVEC- Grupo de pesquisa CNPq. 

ANA MARIA ARAÚJO PESSANHA (Portugal). Frequentou, até ao 3º ano, a 
Escola Superior de Pintura no Porto, tendo terminado o Curso Superior de Pintura 
na Faculdade de Belas Artes em Lisboa. Foi docente e orientadora de professores 
de Educação Visual. Integrou o grupo de consultores do ME que elaboraram as 
Novas Orientações Curriculares do Ensino Básico. Mestre em Ciências e Currículos 
da Educação. Doutor pela Faculdade de Motricidade Humana da Universidade 
Técnica de Lisboa. Lecionou, como professora convidada na Universidade de Évora. 
É há 20 anos representante de Portugal no International Council for Children’s 
Play (ICCP), tendo pertencido à comissão de organização de dois congressos 
Internacionais em Portugal. Atualmente é professora de didática das expressões e 
arte e educação, coordenando mestrados para futuros professores e educadores, 
na Escola Superior de Educação Almeida Garrett (Grupo Lusófona). Residiu na 
Alemanha onde frequentou vários cursos de modelo e de pintura na Technischen 
Universität, Darmstadt e na Malschule am Woog Academy. Realizou na Sociedade 
Nacional de Belas Artes (SNBA) cursos de Desenho da Figura Humana. Frequentou 
cadeiras de História de Arte quer na SNBA quer no CCB organizado pelo seu 
Centro Educativo. Participou em diversas exposições coletivas, nomeadamente na 

M
at

ér
ia

-P
rim

a,
 P

rá
tic

as
 A

rtí
sti

ca
s 

no
 E

ns
in

o 
Bá

sic
o 

e 
Se

cu
nd

ár
io

 —
 

N
ot

as
 b

io
gr

áf
ic

as
 —

 C
on

se
lh

o 
ed

ito
ria

l &
 p

ar
es

 a
ca

dé
m

ic
os



20
7

20
7

Escola Superior de Belas Artes e na Sociedade Nacional de Belas Artes. Realizou 
individualmente exposições na Sociedade Nacional de Belas Artes e No Museu 
Municipal de Coruche por ocasião da Bienal. Mais recentemente, exibiu obras 
na Biblioteca Orlando Ribeiro e em Setúbal na Casa Da Avenida.

ANA SOUSA (Portugal). Doutora em Belas-Artes Educação Artística (2016), mestre 
em Educação Artística (2007) e licenciada em Artes Plásticas Pintura (2003), pela 
Universidade de Lisboa. É assistente convidada na Faculdade de Belas-Artes desta 
universidade, onde leciona nas áreas de Educação Artística, Ciências da Arte e 
Tapeçaria. É investigadora integrada no CIEBA e membro da comissão científica 
das Jornadas dos Mestrados em Ensino da Universidade de Lisboa, desde o seu 
início. Foi bolseira de doutoramento e de mestrado pela FCT, lecionou em escolas 
básicas e secundárias da Grande Lisboa e desenvolveu igualmente atividade em 
contextos não formais de aprendizagem. A sua investigação mais recente centra-se 
na desconstrução-construção de relações entre concepções e práticas, no âmbito 
do desenvolvimento da identidade profissional dos professores de artes visuais.

ANALICE DUTRA PILLAR (Brasil). Doutora em Artes pela Universidade de São 
Paulo (USP,1994), mestre em Artes pela USP (1990) e graduada em Artes Plásticas 
pela Universidade Federal do Rio Grande do Sul (UFRGS, 1983). Realizou Estágio 
de Pós-Doutorado em Artes, na Universidad Complutense de Madrid, Espanha. 
É Professor Associado da Faculdade de Educação da UFRGS, onde atua como 
professora e pesquisadora do Programa de Pós-Graduação em Educação, orien-
tando Mestrado e Doutorado na área de Educação e Artes Visuais. É membro 
da Comissão Coordenadora deste Programa. Coordena o Grupo de Pesquisa em 
Educação e Arte (GEARTE). É sócia da International Society of Education Through Art 
(INSEA) e da Associação Nacional de Pesquisadores em Artes Plásticas (ANPAP). 
Integra o Conselho Editorial do International Journal of Education Through Art 
(IJETA). Atua como Consultor Ad.Hoc para revistas e agências de fomento. Tem 
participado de diversos Comitês Científicos. Possui várias publicações na área 
do Ensino de Artes Visuais. Tem experiência em Educação e Artes, com ênfase 
no Ensino de Artes Visuais, principalmente nos temas: leitura da imagem, arte, 
produções audiovisuais, mídia televisiva e infância. É pesquisadora do Conselho 
Nacional de Desenvolvimento Científico e Tecnológico (CNPq).

ANTÓNIO PEDRO FERREIRA MARQUES (Portugal). Professor Associado c/ 
Agregação da Faculdade de Belas-Artes da Universidade de Lisboa (FBAUL). 
Regente de várias unidades curriculares da Área Científica de Desenho, no 1º e 
no 2º ciclo de estudos e no curso de doutoramento em Belas-Artes. Graduação 
em Escultura, pela então Escola Superior de Belas-Artes (ESBAL), 1977. Em 1981, 
inicia a carreira docente na ESBAL. Título de Professor Agregado em Desenho, 
ESBAL, 1991. Título de Professor Agregado da Universidade de Lisboa, em 2006. 
Atualmente é coordenador da Área de Desenho e do Mestrado em Desenho da 
FBAUL. Investigação artística e científica através do Desenho e da Didática do 
Desenho. Conferências, publicações e participação em várias exposições.

ANTÓNIO TRINDADE (Portugal). Nasceu em Lisboa em 1967. É Professor e Regente 
de Geometria na Faculdade de Belas Artes da Universidade de Lisboa. Licenciado 
em Pintura pela Faculdade de Belas Artes da Universidade de Lisboa, 1993. 
Mestre em Arte, Património e Restauro pela Faculdade de Letras da Universidade 
de Lisboa, 2002. Doutor em Belas Artes, especialidade em Geometria Descritiva, 
pela FBAUL, 2008. Membro da secção de Desenho do Centro de Investigação e 
Estudos Belas Artes, CIEBA, da FBAUL. Membro do Conselho Científico da FBAUL, 
como representante do CIEBA. Tem 9 artigos publicados e outros no prelo. Partici-
pou em 12 Exposições Individuais, representado pela GALERIA ARTE PERIFÉRICA 
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em Lisboa e pela GALERIA SALA MAIOR no Porto. Participou em 14 Exposições 
Colectivas, onde se destacam as presenças nas feiras de Arte Contemporânea, 
como a FAC-LISBOA e a ARCO-Madrid, representado em ambas pela GALERIA 
ARTE PERIFÉRICA. Obras em colecções como a Telecel-Lisboa, Frubaça-Alcobaça e 
Caixa Geral de Depósitos, Lisboa. É citado e referido em publicações artísticas, nas 
Revistas Magazine Artes, Arte e Leilões, L+Arte, Arte y Parte, bem como em catálogos 
das referidas feiras de Arte Contemporânea, com textos dos reconhecidos escritores 
e críticos, Valter Hugo Mãe, Sandra Vieira JÜrgens e da curadora Filipa Oliveira.

ARTUR RAMOS (Portugal). Nasceu em Aveiro em 1966. Licenciou-se em Pintura 
na Faculdade de Belas-Artes da Universidade de Lisboa. Em 2001 obteve o grau 
de Mestre em Estética e filosofia da Arte pela Faculdade de Letras da Universida-
de de Lisboa. Em 2007 doutorou-se em Desenho pela Faculdade de Belas-Artes 
da mesma Universidade, onde exerce funções de docente desde 1995. Autor 
dos programas de Desenho do Ensino Secundário. Tem mantido uma constante 
investigação em torno das metodologias de observação, análise e estruturação 
aplicadas em particular ao desenho do natural. O seu trabalho estende-se tam-
bém ao domínio da investigação arqueológica na reconstituição de espaços 
arquitetónicos e naturais. É atualmente coordenador da licenciatura de Desenho.

BELIDSON DIAS (Brasil). Professor do Departamento de Artes Visuais da Universidade 
de Brasília, Programa de Pós-Graduação em Arte na área de Educaçnao em Artes 
Visuais. Pós-Doutorando, na Universidade de Barcelona, Espanha; Doutor em Estudos 
Curriculares em Arte Educação, na University of British Columbia, Canadá; Mestre 
em Artes Visuais, na Manchester Metropolitan University e na Chelsea College of Art 
& Design, na Inglaterra. Foca suas pesquisas em torno de questões da Educação em 
Cultura Visual e suas relações com currículo e metodologia, cinema, transculturalismo, 
multiculturalismo, pós-colonialismo, teoria queer, sexualidade e gênero. Coordena 
no Departamento de Artes Visuais da UnB o LIGO- Laboratório de Educação em 
Visualidade e é líder do Grupo de Pesquisa TRANSVIAÇÕES — Educação e Visua-
lidade (UnB/CNPq), integra o Grupo de Pesquisa Cultura Visual e Educação (UFG/
CNPq) e o Grupo de Estudos e Pesquisas em Arte/Educação e Cultura (UFSM/
CNPq). Tem participado ativamente em congressos no país e no exterior e publicado 
extensivamente em livros, revistas e periódicos nacionais e internacionais. Autor 
do livro O I/Mundo da Educação em Cultura Visual (2011) e organizador, junto a 
Rita L Irwin,  do livro Pesquisa Educacional Baseada em Arte: A/r/tografia (2013).

CATARINA SILVA MARTINS (Portugal). Doutora em Educação (2012) e Mestre em 
Educação Artística (2007) pela Universidade de Lisboa. Foi Bolseira de Doutora-
mento da FCT entre 2007-2011 e estudou na Universidade de Wisconsin-Madison. 
Actualmente coordena o Núcleo de Educação Artística do i2ADS — Instituto de 
Investigação em Arte, Design e Sociedade, e é Professora Auxiliar da Faculdade 
de Belas Artes da Universidade do Porto. O seu trabalho desenvolve-se como 
uma História do Presente da Educação Artística, a nível nacional e internacional. 

CHRISTINA RIZZI (Brasil) Graduação em Educação Artística Artes Cênicas pela 
Universidade de São Paulo (1980), mestrado em Artes pela Universidade de São 
Paulo (1990) e doutorado em Artes pela Universidade de São Paulo (2000). Foi 
educadora nos seguintes museus: Pinacoteca do Estado e Museu da Casa Brasileira. 
Foi docente dos seguintes museus da USP: Museu de Arte Contemporânea, Museu 
de Arqueologia e Etnologia e vice-diretora do Museu de Ciências. Atualmente é 
professora doutora exercendo suas atividades no Departamento de Artes Plásticas 
da Escola de Comunicações e Artes da Universidade de São Paulo, onde leciona 
na Graduação e no Programa de Pós-Graduação em Artes Visuais.(Conceito CAPES 
6). Orienta mestrado e doutorado. Representa as Licenciaturas da área de Artes 
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da ECA na Comissão Interunidades das Licenciaturas da Pró-Reitoria de Gradua-
ção da USP.Tem experiência na área de Artes, com ênfase em Arte/Educação, 
atuando principalmente nos seguintes temas: Ensino e Aprendizagem da Arte, 
Ateliê de Arte para Crianças, Formação de Professores de Arte,História do Ensino 
da Arte no Brasil, Arte/Educação Ambiental, Museologia e Curadoria Educativa.

CONSUELO SCHLICHTA (Brasil). Artista visual, doutora em História, Mestre em 
Educação, com especialização em Administração e Planejamento da Educação 
Pública no Brasil pela UFPR, Paraná (BR) e aperfeiçoamento em Arte e Educação 
na Atlantic State University, Savannah, Geórgia (EUA). Atualmente é professora de 
Fundamentos do Ensino da Arte e de Desenho no Curso de Artes Visuais, na UFPR 
(PR). Integra o Grupo de Pesquisa em Artes Visuais, Educação e Cultura-GEPAVEC 
— UEPG; o NUPEMARX/UFPR Núcleo de Pesquisa Educação e Marxismo/UFPR; 
e o de Artes Visuais: Teoria, educação e poética — UFPR. Desenvolve pesquisa 
em história das representações artísticas e iconografia pictórica, Brasil, século 
XIX; leitura da imagem, fundamentos teóricos e metodológicos do ensino das Artes 
Visuais e processos de mediação em espaços escolares e/ou culturais. Autora da 
obra Há um lugar para a arte no ensino médio?, pela Editora Aymará, São Paulo, 
em 2009, livro aprovado para o Programa Nacional Biblioteca do Professor e de 
artigos na ANPAP e ANPUH. Uma das autoras da Coleção Didática Descobrindo 
a arte, publicada pela Editora Ibpex, em 2011. Obra Indicada para o Prêmio 
Jabuti, de 2012. Vive e trabalha em Curitiba, Paraná (BR). 

ELISABETE OLIVEIRA (Portugal). 40 anos de docência-investigação/ação no 
Ensino Secundário (Lisboa, Faro, Santarém, Queluz, Coimbra) até 1985 e de-
pois na Faculdade de Psicologia e Ciências da Educação da Universidade de 
Lisboa (FPCEUL) até 2006. Doutora pela FPCEUL. Prossegue atividades diversas 
nomeadamente através do projeto Exploratório, Sistemático de Projetos Escolares 
de Arte Educação inovadores, emergentes e históricos. Pintora pela antiga Escola 
Superior de Belas-Artes de Lisboa (ESBAL) (19 val.) expondo desde 1964. For-
mação/Pós-Graduação: Liceal- Alínea h). Ciências Pedagógicas (FLUL). Estágio/
Exame de Estado, 9º Grupo, com Alfredo Betâmio de Almeida, Liceu Normal 
Pedro Nunes-Lisboa, Diploma Art/Design Education, London University Institute 
of Education, Bolseira Fundação Gulbenkian (1980-84). Provas Aptidão Cientí-
fica e Capacidade Pedagógica-FPCEUL (Mº Bom). Conselheira Mundial InSEA / 
UNESCO (1988-1997) em cinco continentes. Planeadora / Consultora curricular 
nacional em Arte Educação (1970- 2001). Formadora de Professores / Investi-
gadores: Profissionalização-em-Serviço e Licenciatura-Mestrado FPCEUL; Escola 
Superior de Teatro e Cinema, Instituto Politécnico de Lisboa — Teatro e Educação 
— Psicopedagogia das Expressões Artísticas. Comissão Científica Universidade 
Açores: S Miguel e Terceira (1990-1995), incrementando Didácticas em Projecto 
(1º Ciclo) e Integração das Expressões, (Pré-Escolar). Criadora de Centros de 
Recursos/Audiovisuais. Autora de 100 artigos e uma dezena de livros / partes 
de livros e CDs, incluindo 3 Livros póstumos de Betâmio. Livro recente: Educação 
Estética Visual Eco-Necessária na Adolescência & CD. MinervaCoimbra, 2010. 
Co-fundadora: SPZC (SPRC), APECV, SPCE-Educação e Arte, MPIAEPA. Colabora-
dora com Autarquias-Museus/Bibliotecas: Comunicações / Ações de Formação.

ERINALDO ALVES NASCIMENTO (Brasil). Doutor em Artes pela ECA-USP, com 
intercâmbio com a Universidade de Barcelona, na Espanha. Mestre em Biblioteco-
nomia pela UFPB e Graduado em Educação em Artística pela UFRN. É Professor 
Adjunto do Departamento de Artes Visuais e Coordenador do Grupo de Pesquisa 
em Ensino das Artes Visuais da UFPB. Ministra aulas na Licenciatura em Artes 
Visuais e no Mestrado em Artes Visuais, da UFPB/UFPE. É autor do livros “Ensino 
do desenho: do artífice/artista ao desenhista auto-expressivo” (2010), além de 
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vários artigos e capítulos de livros sobre o ensino das Artes Visuais, versando 
sobre a formação inicial e continuada, gestão pública, cultura visual, perspectivas 
educacionais e processos de subjetivação pelas imagens. É coordenador do blog 
ensinando artes visuais — www.ensinandoartesvisuais.blogspot.com

FERNANDO AMARAL STRATICO (Brasil). É graduado em Educação Artística, com 
habilitação em Artes Plásticas, pela Universidade Estadual de Londrina — Brasil; 
tem especialização em Arte-Educação, pela Faculdade de Artes do Paraná — 
Brasil; mestrado em Ensino de Artes Plásticas, e doutorado em Artes Cênicas/
Performance, ambos pela University of Central England in Birmingham — Inglaterra. 
Atualmente é professor associado do curso de Bacharelado em Artes Cênicas, do 
Departamento de Música e Teatro — Universidade Estadual de Londrina — Brasil.

HELENA BARRANHA (Portugal). Formou-se em Arquitectura (FA-UTL, 1995), Mestra-
do em Gestão do Património Cultural (UAlg, 2001) e Doutoramento em Arquitectura, 
com dissertação sobre Museus de Arte Contemporânea em Portugal (FAUP, 2008). 
Professora Auxiliar no Instituto Superior Técnico – Universidade de Lisboa, Investigado-
ra do ICIST (IST-UL) e colabora também, desde 2007, com a Faculdade de Ciências 
Sociais e Humanas da Universidade Nova de Lisboa, no âmbito do Mestrado em 
Museologia. Foi Directora do Museu Nacional de Arte Contemporânea – Museu 
do Chiado entre 2009 e 2012. A sua actividade profissional e de investigação 
centra-se no património arquitectónico, nos museus de arte contemporânea e nas 
exposições de arte digital, temas sobre os quais tem realizado vários estudos e 
publicações. É actualmente investigadora responsável do projecto unplace — Um 
Museu sem Lugar: Museografia Intangível e Exposições Virtuais (ver unplace.org). 

ILÍDIO SALTEIRO (Portugal). (Portugal). Licenciado em Artes Plásticas / Pintura 
na Escola Superior de Belas Artes de Lisboa (1979), mestre em História da Arte 
na Faculdade de Ciências Sociais e Humanas da Universidade Nova de Lisboa 
(1987), doutor em Belas-Artes Pintura na Faculdade de Belas-Artes da Universidade 
de Lisboa (2006). Entre 1980 e 1982 realizou a Profissionalização em Exercício 
no Ensino Secundário. Entre 2000 e 2002 fez parte da equipa que elaborou o 
Currículo Nacional do Ensino Básico — Competências Essenciais — Educação 
Visual, (Lisboa, Ministério da Educação e Ciência), 2002. A partir de 2007 é 
Formador Certificado pelo Conselho Cientifico e Pedagógico da Formação Continua 
nas áreas artísticas dos Ensinos Básico e Secundário. Professor e Coordenador 
da área da Pintura na Licenciatura de Pintura na Faculdade de Belas-Artes da 
Universidade de Lisboa (2014). Tem tido uma actividade e investigação artística 
regular com trinta exposições individuais, a ultima das quais  intitulada «O Centro 
do Mundo» no Museu Militar de Lisboa de 17 de maio a 15 de outubro de 2013.

IRENE TOURINHO (Brasil). Doutora pela University of Wisconsin — Madison (EUA). 
Pós-doutoramento em Cultura Visual na Universidade de Barcelona, Espanha, 
onde foi professora visitante. Foi, também, professora visitante na Ambedkar 
University em Nova Delhi, Índia. É professora titular e docente do Programa de 
Pós-Graduação em Arte e Cultura Visual — Mestrado/Doutorado, da Faculdade 
de Artes Visuais da Universidade Federal de Goiás. É membro do Grupo de 
Estudos e Pesquisas em Arte, Educação e Cultura (GEPAEC) da Universidade 
Federal de Santa Maria (RS), do Grupo de Pesquisa Cultura Visual e Educação 
da Universidade Federal de Goiás e do Grupo de Pesquisa Transviações, da 
Universidade de Brasília. É, ainda, membro da International Society for Education 
Through Art (INSEA), da Associação Nacional de Pesquisadores em Artes Plásticas 
(ANPAP), da Associação Nacional de Pesquisa e Pós-Graduação em Educação 
(ANPED e da Federação de Arte Educadores do Brasil (FAEB). 
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ISABELA NASCIMENTO FRADE (Brasil). Licenciada em Artes pela PUC/Rio, mestre e 
doutora em Ciências da Comunicação pela ECA/USP. PROCIENTISTA pela FAPERJ. 
Chefia a equipe do Departamento de Ensino da Arte e Cultura Popular do Instituto 
de Artes da UERJ e integra o corpo de docentes do curso de doutorado em Artes 
pelo PPGARTES/UERJ. Tem realizado trabalhos plásticos, desenvolvido pesquisas 
e orientado projetos relacionando arte, cultura, comunicação e educação, com 
foco sobre os seguintes temas: esfera pública e mediação, poética relacional, 
multilocalidade e trânsito cultural. É líder do grupo de pesquisa Observatório de 
Comunicação Estética — CNPQ e integra o consórcio brasileiro UDESC/USP/
UERJ do projeto Observatório de formação de professores no âmbito do Ensino 
da Arte: estudos comparados entre Brasil e Argentina  / CAPES MINCyT. 

JOÃO CASTRO SILVA (Portugal). Nasceu em Lisboa em 1966. Doutor em Escultura 
pela Faculdade de Belas-Artes da Universidade de Lisboa (FBAUL). Mestre em 
História da Arte pela Universidade Lusíada de Lisboa. Licenciado em Escultura 
pela FBAUL. É Professor de Escultura nos diversos ciclos de estudos — Licenciatura, 
Mestrado e Doutoramento — do curso de Escultura da FBAUL e coordenador do 
primeiro ciclo de estudos desta área. Tem coordenado diversas exposições de escul-
tura e residências artísticas, estas últimas no âmbito da intervenção na paisagem. 
Desenvolve investigação plástica na área da escultura de talhe directo em madeira, 
intervenções no espaço público e na paisagem. Expõe regularmente desde 1990 
e tem obra pública em Portugal e no estrangeiro. Participa em simpósios, ganhou 
diversos prémios e está representado em colecções nacionais e internacionais.

JOÃO PAULO QUEIROZ (Portugal). Curso Superior de Pintura pela Escola Superior 
de Belas-Artes de Lisboa. Mestre em Comunicação, Cultura, e Tecnologias de 
Informação pelo Instituto Superior de Ciências do Trabalho e da Empresa (ISCTE). 
Doutor em Belas-Artes pela Universidade de Lisboa. É professor na Faculdade de 
Belas-Artes desta Universidade (FBAUL), na área Arte Multimédia e leciona nos 
diversos cursos de Licenciatura, Mestrado e Doutoramento. Professor nos cursos 
de doutoramento em Ensino da Universidade do Porto. Co autor dos programas 
de Desenho A e B (10º ao 12º anos) do Ensino Secundário. Dirigiu diversas ações 
de formação contínua de professores. Livro Cativar pela imagem, 5 textos sobre 
Comunicação Visual, FBAUL, 2002. Investigador integrado no Centro de Estudos 
e Investigação em Belas-Artes (CIEBA). Coordenador do Congresso Internacional 
CSO e do Congresso Matéria-Prima, Práticas das Artes Visuais no Ensino Básico 
e Secundário. Dirige as revistas académicas Estúdio, ISSN 1647-6158, Matéria-
-Prima, ISSN 2182-9756, Gama ISSN 2182-8539, e Croma ISSN 2182-8547. 
Diversas exposições individuais de pintura. Prémio de Pintura Gustavo Cordeiro 
Ramos pela Academia Nacional de Belas-Artes em 2004. 

JOCIELE LAMPERT (Brasil). Desenvolveu pesquisa como professora visitante no 
Teachers College na Columbia University na cidade de New York como Bolsista 
Fulbright. Doutora em Artes Visuais pela ECA/USP. Mestre em Educação pela 
UFSM.  Bacharelado em Pintura pela Universidade Federal de Santa Maria e 
Graduação em Desenho e Plástica Licenciatura pela Universidade Federal de 
Santa Maria. Professora Associada na Universidade do Estado de Santa Catarina 
(UDESC). É membro do Grupo de Estudos e Pesquisa em Arte, Educação e Cultura 
UFSM/CNPq. Membro/Líder do Grupo de Pesquisa Entre Paisagens UDESC/
CNPq. Coordenadora do Grupo de Estudos Estúdio de Pintura Apotheke (UDESC). 
É Editora Chefe do Periódico Revista Apotheke. Sites: www.jocielelampert.com.
br e www.apothekeestudiodepintura.com
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JORGE RAMOS DO Ó (Portugal). Professor Associado do Instituto de Educação da 
Universidade de Lisboa e Professor Convidado da Universidade de São Paulo-Brasil, 
instituições onde lecciona temáticas relacionadas com a história da educação, 
história da cultura e análise do discurso. Tem escrito sobre história política, histórica 
cultural e das mentalidades, especialmente durante o período do Estado Novo, 
e também sobre história da educação e da pedagogia, num período mais longo 
e que se estende de meados do século XIX a meados de Novecentos. Além de 
vários outros trabalhos de menor dimensão e em co-autoria, em revistas científicas 
e em monografias, publicou os seguintes livros: O lugar de Salazar: Estudo e 
Antologia, Lisboa: Alfa; Os anos de Ferro: O Dispositivo Cultural durante a Política 
do Espírito (1933-1949), Lisboa: Estampa; O Governo de si mesmo: Modernidade 
Pedagógica e Encenações Disciplinares do aluno Liceal (último quartel do século 
XIX — meados do século XX), Lisboa: Educa; Ensino liceal (1836-1975), Lisboa: 
Ministério da Educação; Emergência e Circulação do Conhecimento Psicope-
dagógico Moderno (1880-1960): Estudos Comparados Portugal-Brasil, Lisboa: 
Educa. Editor de Sisyfus — Journal of Education. 

JOSÉ CARLOS DE PAIVA (Portugal). Doutor em ‘Pintura’ Mestre em ‘Arte Multimédia’ e 
Licenciado em ‘Artes Plásticas — Pintura’, pela Universidade do Porto — Faculdade 
de Belas Artes (FBAUP). Professor Auxiliar FBAUP, Diretor do Curso Doutoral em 
Educação Artística. Investigador Integrado do i2ADS (Instituto de Investigação em 
Educação Artística), e Investigador Colaborador do CIIE (Centro de Investigação 
e Intervenções Educativas). Percurso múltiplo por vários caminhos, aparentemente 
dispersos, mas relacionados numa atitude transversal interventiva no tecido social e 
atenções globalizantes. Trajecto autoral como artista plástico, mostrado em exposi-
ções individuais de artes plásticas (8, desde 1983) e em exposições colectivas, por 
todo o país e no estrangeiro. Coordenador e organizador de exposições temáticas 
e artísticas realizadas por todo o país e no exterior. Fundador (1988) e diretor 
da GESTO Cooperativa Cultural. Forte envolvimento em ações interculturais, de 
índole artístico e cultural com comunidades em Moçambique, Brasil, Cabo Verde 
e Portugal, organizadas pelo ‘movimento intercultural — Identidades. 

LUCIA GOUVÊA PIMENTEL (Brasil). Bacharelado e Licenciatura Artes Visuais (1982) 
e Mestrado em Educação (1993) pela Universidade Federal de Minas Gerais, e 
Doutorado em Artes pela Universidade de São Paulo (1999). É Professora Titular 
da Escola de Belas Artes da Universidade Federal de Minas Gerais, membro do 
Conselho Mundial da InSEA, do Grupo de Especialistas em Arte/ Educação, 
Cultura e Cidadania da Organização dos Estados Iberoamericanos — OEI, Vice-
-Presidente da ANPAP, Conselheira do Instituto Arte das Américas, membro da 
Federação de Arte Educadores do Brasil (FAEB), da Associação Mineira de Arte 
Educadores (AMARTE), do Conselho Editorial de várias publicações na área e 
consultora ad hoc da CAPES. Foi Secretária Geral do Conselho Latinoamericano 
de Educação pela Arte — CLEA (2007-2009). É líder do Grupo de Pesquisas 
Ensino da Arte e Tecnologias Contemporâneas e participa de grupos de pesquisa 
em Educação e em Tecnologias. Atua como artista, professora e pesquisadora, 
com ênfase em ensino de arte, artes visuais, ensino de arte e tecnologias, arte/
educação, formação de professores, cognição imaginativa e gravura.

LEONARDO CHARRÉU (Portugal) É Doutor em Belas Artes pela Universidade de 
Barcelona, Espanha e em Ciências da Educação pela Universidade de Évora, 
Portugal. Leciona na graduação no Departamento de Artes Visuais do Centro de 
Artes e Letras e na pós-graduação em Educação, linha de pesquisa Educação e 
Artes, na Universidade Federal de Santa Maria (UFSM), no Brasil. Membro efetivo 
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e vice-líder do GEPAEC (Grupo de Estudo e Pesquisas em Arte, Educação e Cultura) 
da UFSM. Pesquisa sobre Formação de Professores de Artes Visuais, sobre Arte e 
Cultura Visual, Arte e Cognição,  Metodologias de Pesquisa baseadas nas Artes. 

LUCIANA GRUPPELLI LOPONTE (Brasil). Licenciada em Educação Artística, Hab. Artes 
Plásticas, Mestre e Doutora em Educação. É professora da Faculdade de Educação 
da Universidade Federal do Rio Grande do Sul (UFRGS, Porto Alegre), atuando na 
graduação e na pós-graduação. Foi vice-presidente da FAEB (Federação de Arte-Edu-
cadores do Brasil) e coordenadora do GT 24 — Educação e Arte da ANPEd (Asso-
ciação Nacional de Pós-Graduação e Pesquisa em Educação). Pesquisa e tem vários 
artigos publicados em torno das seguintes temáticas: gênero, artes visuais e educa-
ção; formação docente em arte; formação estética; arte contemporânea e educação.

LUÍS JORGE GONÇALVES (Portugal). Doutorado pela Faculdade de Belas-Artes 
da Universidade de Lisboa, em Ciências da Arte e do Património. A docência na 
Faculdade de Belas-Artes é entre a História da Arte, a Museologia e a Arqueologia 
e Património, nas licenciaturas, nos mestrados de Museologia e Museografia e de 
Património Público, Arte e Museologia e no curso de doutoramento. Tem desenvol-
vido a sua investigação nos domínios da Arte Pré-Histórica, da Escultura Romana 
e da Arqueologia Pública e da Paisagem. Desenvolve ainda projetos no domínio 
da ilustração reconstitutiva do património, da função da imagem no mundo antigo 
e dos interfaces plásticos entre arte pré-histórica e antiga e arte contemporânea. 
É responsável por exposições monográficas sobre monumentos de vilas e cidades 
portuguesas. Tem desenvolvido projetos no âmbito da educação patrimonial e 
projetos de intervenção artística e pedagógica em espaços patrimoniais.

MARGARIDA CALADO (Portugal). Maria Margarida Teixeira Barradas Calado 
nasceu em Lisboa. Concluiu a licenciatura em História na Faculdade de Letras de 
Lisboa em 1973 e em 1971, o Curso de Ciências Pedagógicas. A partir do ano 
lectivo de 1973 / 1974, exerceu funções docentes na Escola Superior de Belas 
Artes, tendo realizado, em 1996, o doutoramento na Faculdade de Ciências So-
ciais e Humanas da Universidade Nova de Lisboa, com a tese «Arte e Sociedade 
na Época de D. João V». Actualmente é professora associada na Faculdade de 
Belas Artes, no grupo de Ciências da Arte, e Coordenadora dos Mestrados em 
Educação Artística e em Ensino das Artes Visuais. É autora, entre outras, das 
obras Azeitão, O Convento de S. Francisco da Cidade e Dicionário de Termos 
de Arte e Arquitectura, este, em colaboração com Jorge Henrique Pais da Silva. 

MARÍA ACASO (Espanha). Professora Associada em Educação Artística na Uni-
versidade Complutense de Madrid (Espanha). Maria Acaso está empenhada na 
mudança da Educação Artística. Conduziu diversos projetos sobre metodologias 
de aprendizagem disruptiva em diferentes cenários. É autora de livros e artigos 
sobre este assunto, tendo sido convidada por instituições nacionais e internacionais 
como o MoMA, NYU e a New School for Social Research. Todo o seu trabalho 
está em http://mariaacaso.es

MARIA CRISTINA DA ROSA (Brasil). Graduação em Educação Artística pela Uni-
versidade do Estado de Santa Catarina (1988), mestrado em Educação pela 
Universidade Federal de Santa Catarina (1998) e doutorado em Engenharia de 
Produção pela Universidade Federal de Santa Catarina (2004).Realizou Estágio 
de Pós-doutorado na Universidade de Sevilha junto ao departamento de Didáctica 
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das Artes Plásticas (2010) e no Instituto Universitario Nacional del Arte — IUNA 
em Buenos Aires (2011).  É professora titular do Centro de Educação a Distância 
da Universidade do Estado de Santa Catarina. Atua como professora do Mestrado 
e doutorado em Arte Visuais da UDESC. Linha de investigação Ensino de Arte. Tem 
experiência na área de Educação, com ênfase em Educação Inclusiva, atuando 
principalmente nos seguintes temas: ensino de arte, formação de professores, 
educação inclusiva e a distância. Coordena o Laboratório Virtual de Arte Interativa 
para Públicos Especiais — LAVAIPE. É autora do livro A Formação de Professores 
de Arte: diversidade e complexidade pedagógica. Atualmente coordena o Pro-
grama de Pós-graduação em Artes Visuais (mestrado/Doutorado) — UDESC e o 
Projeto bilateral intitulado: Observatório da Formação de Professores no âmbito do 
Ensino de Arte: estudos comparados entre Brasil e Argentina — (OFPEA/BRARG). 

MARÍA JESÚS AGRA PARDIÑAS (Espanha), Licenciada y Doctora en Bellas Artes 
(Universidad Complutense, Madrid), desarrolla su trabajo como Profesora Titular 
de Universidad en el área de Didáctica de la Expresión Plástica en la Facultad de 
Ciencias de la Educación de la Universidad de Santiago de Compostela. Su línea 
de investigación más reciente se enmarca en torno a la investigación educativa 
basada en las artes y cómo las nuevas tendencias del Arte Contemporáneo deben 
ser tenidas en cuenta en la Educación Artística. En este contexto, coordina el 
grupo de investigación C3 de marcado carácter interdisciplinar con la finalidad 
de encontrar estrategias para actuar e incidir en la Educación Artística desde 
diversos contextos educativos. En el contexto de la Formación ha realizado varias 
Jornadas, reuniones de investigadores, y encuentros con profesorado en activo. 
Además de diferentes publicaciones, participar en doctorados e impartir docencia 
en diferentes Masters. Pertenece (como una de las Investigadoras Principales) al 
Grupo de investigación LITER21 “Investigacións literarias, artísticas, interculturais 
e educativas. Lecturas textuais e visuais”, inscrito en la Universidad de Santiago 
de Compostela y a la Red temática de carácter científico técnico “Las Literaturas 
infantiles y juveniles del marco ibérico” (HUM2004-20052-E y HUM2005-23895-
-E/FILO). www.usc.es/lijmi Contato: mjesus.agra@usc.es

MARILDA OLIVEIRA DE OLIVEIRA (Brasil) Professora Associada II do Departamento de 
Metodologia do Ensino, Centro de Educação, Universidade Federal de Santa Maria 
(UFSM/RS). Professora credenciada no Programa de Pós-Graduação em Educação, 
PPGE, Centro de Educação, UFSM/RS. Doutora em História da Arte (1995) e Mestre 
em Antropologia Social (1990), ambos pela Universidad de Barcelona, Espanha. 
Bacharel em Cerâmica e Licenciada em Artes Visuais pela Universidade Federal 
de Santa Maria — RS (1987). Coordenadora do Grupo de Estudos e Pesquisas 
em Arte, Educação e Cultura (GEPAEC), diretório do CNPq. Membro do Instituto 
Histórico e Geográfico de São Luiz Gonzaga (IHGSLG). Membro da Associação 
Nacional de Pesquisadores em Artes Plásticas, ANPAP e da International Society for 
Education through Art (InSEA). Orienta pesquisas de iniciação científica, mestrado 
e doutorado na área da educação das artes visuais, cultura da imagem, formação 
inicial e continuada em artes visuais. Autora do livro: “Identidade e Interculturalidade 
— História e Arte Guarani” pela Editora da UFSM (2004). Organizadora do livro 
“A Formação do Professor e o Ensino das Artes Visuais” juntamente com o professor 
Fernando Hernández (2005) pela Editora da UFSM. Organizadora do Livro “Arte, 
Educação e Cultura” publicado pela Editora da UFSM em 2007. Presidente da 
Comissão Editorial da Revista Digital do LAV — Laboratório de Artes Visuais — UFSM. 

MARTA DANTAS (Brasil). Mestre em História e doutora em Sociologia pela Univer-
sidade Estadual Paulista Júlio de Mesquita Filho e Université de Lausanne. Desde 
1998 é professora de História e Teorias da Arte do Departamento de Arte Visual e 
do Programa de Pos-Graduação em Letras da Universidade Estadual de Londrina. 
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Sua produção científica está vinculada as linhas de pesquisa “diálogos culturais”e 
“discursos sobre as artes” e investiga os seguintes temas: surrealismo, arte bruta, 
experiência limite na arte e na literatura. Autora do livro Arthur Bispo do Rosário: 
a poética do delírio publicado pela Editora UNESP em 2009, além de capítulos 
de livros sobre o surrealismo de André Breton e o pensamento de Jean Dubuffet. 

MIRIAN CELESTE MARTINS (Brasil). Docente do Curso de Pós-graduação em Educa-
ção, Arte e História da Cultura na Universidade Presbiteriana Mackenzie em São 
Paulo, onde coordena os Grupos de Pesquisa: Arte na Pedagogia e Mediação 
cultural: contaminações e provocações estéticas. Fomação em Arte e Educação 
com mestrado e doutorado na Universidade de São Paulo. Autora de livros e 
artigos, atuou em outras universidades e coordenou também ações educativas 
em importantes exposições como a 25ª Bienal/SP e a 4ª Bienal do Mercosul/RS.

PALOMA CABELLO PÉREZ (Espanha). Vicedecana de Organización Académica de 
la Facultad de Bellas Artes de La Universidade de Vigo. Profesora y Coordinadora 
del Máster para el Profesorado de Educación Secundaria Obligatoria, Bachillerato, 
Formación Profesional y Enseñanza de Idiomas, en el itinerario de Artes, en la Uni-
versidade de Vigo. Profesora Titular de Escuela Universitaria en el Departamento de 
Didácticas Especiales, de la Universidade de Vigo. Licenciada en Bellas Artes por 
la Universidad Complutense, Facultad de Bellas Artes, (Madrid), viene publicando 
desde los años 80 sobre la didáctica de las artes plásticas en publicaciones como 
“La expresión plástica, diagnóstico como punto de partida” en la revista Adaxe, o 
“Percepción y concepción espacial” en Revista de estudios Provinciales. Con una 
prolífica actividad artística desde el año 1972, con exposiciones en centros de arte 
nacionales e internacionales, investiga y realiza obra en el área de la didáctica y 
enseñanza de la expresión plástica, reflejado además en diversas comunicaciones en 
congresos especializados con trabajos como “Conclusiones de un encuentro de expre-
sión plástica” en el III Congreso Nacional de la Sociedad Española para la Educación 
por Medio del Arte, “La educación artística a través del museo” en el I Congreso Ibero- 
americano del Arte y Educación, o “La comprensión del espacio en los niños” en el III 
Encuentro Nacional de Didáctica de la Expresión Plástica en Galicia “EL ESPACIO.”

RAIMUNDO MARTINS (Brasil). Doutor em Educação/Artes pela Southern Illinois 
University (EUA), pós-doutor pela Universidade de Londres (Inglaterra) e pela 
Universidade de Barcelona (Espanha), onde também foi professor visitante. É 
Professor Titular e Diretor da Faculdade de Artes Visuais e docente do Programa de 
Pós-Graduação em Arte e Cultura Visual — Mestrado/Doutorado, da Universidade 
Federal de Goiás. É membro da International Society for Education through Art 
(INSEA), da Rede Iberoamericana de Educación Artística (RIEA) e da Associação 
Nacional de Pesquisadores em Artes Plásticas (ANPAP). Tem atuado no Brasil e 
no exterior com participação em congressos e publicação de artigos. É editor 
da Coleção Desenredos — publicação do Programa de Pós-Graduação em Arte 
e Cultura Visual — e coordena (com Irene Tourinho) a Coleção Cultura Visual e 
Educação, publicação da Editora da Universidade Federal de Santa Maria. É 
membro do Grupo de Estudos e Pesquisas em Arte, Educação e Cultura (GEPAEC) 
da Universidade Federal de Santa Maria (RS), do Grupo de Pesquisa Cultura 
Visual e Educação (GPCVE) da Universidade Federal de Goiás e do Laboratório 
Educação e Imagem da Universidade do Estado do Rio de Janeiro.

REJANE COUTINHO (Brasil). Rejane Galvão Coutinho é mestre e doutora em Artes 
pela USP e professora do Instituto de Artes da UNESP, onde atua no curso de 
Artes Visuais Licenciatura e no Programa de Pós-Graduação em Artes, mestrado e 
doutorado, linha de pesquisa Arte e Educação. É líder do grupo de pesquisa Arte 
e Formação de Educadores UNESP/CNPq e tem publicado artigos em periódicos 
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e livros sobre: história do ensino de artes no Brasil, formação de educadores 
mediadores e a questão da educação em museus. Entre as publicações se inclui o 
Artes Visuais: da exposição à sala de aula, São Paulo, Edusp, 2005 em co-autoria 
com Ana Mae Barbosa e Heloisa Sales; e Arte/educação como Mediação Cultural 
e Social, São Paulo, Editora UNESP, 2009 organizado em parceria com Ana 
Mae Barbosa. É membro da Federação de Arte Educadores do Brasil, FAEB e da 
Associação Nacional de Pesquisadores em Artes Plásticas, ANPAP. Foi fundadora 
e atualmente é colaboradora do Arteducação Produções, coletivo que desenvolve 
projetos de ação educativa e mediação cultural em São Paulo.

RICARD HUERTA (Espanha). Ricard Huerta (Espanha) É profesor titular de educa-
ção artística na Universitat de València. Investigador do Institut Universitari de 
Creativitat i Innovacions Educatives. Diretor de EARI Educación Artística Revista 
de Investigación. Doctor em Bellas Artes e licenciado em Música, Bellas Artes y 
Comunicación Audiovisual. Coordenador do Grupo CREARI de Investigación en 
Pedagogías Culturales. Profesor del Departamento de Didáctica de la Expresión 
Musical, Plástica y Corporal de la Facultat de Magisteri (GIUV2013-103). Publicou, 
entre outros, os livros Funció Plàstica de les Lletres, Art i Educació, Cultura Visual a 
Ontinyent, Apaga-la!, Museo tipográfico urbano, Maestros y museos: educar desde 
la invisibilidad, Ciudadana letra, Mujeres maestras; Identidades docentes en Iberoa-
mérica, Romà de la Calle: l’impuls estètic en art i educació, Paternidades creativas, 
Lletres de ciutats, La ciudad y sus docentes: Miradas desde el arte y la educación, 
Transeducar, assim como artigos em revistas especializadas. Como artista visual apre-
sentou exposições com temática impregnada pela tipografía e caligrafia. Dirigiu sete 
jornadas internacionais de investigação artística e quatro congressos internacionais.

RICARDO MARÍN VIADEL (Espanha). Licenciado en Bellas Artes (Pintura) por la Univer-
sidad de Barcelona y Doctor en Filosofía y Ciencias de la Educación por la Universi-
dad de Valencia. Ha sido profesor de las Universidades de Valencia (1980-81), Bar-
celona (1981-84) y Complutense de Madrid (1984-88). Actualmente es profesor de 
Educación Artística en la Facultad de Bellas Artes y en la Facultad de Ciencias de la 
Educación de la Universidad de Granada. Libros y catálogos: (1998) La investigación 
en Bellas Artes. ISBN: 84-89908-32-X. (2000) Utopías ácidas. ISBN: 84-370-4715-3. 
(2003) Equipo Crónica: pintura, cultura, sociedad. ISBN: 84-7822-383-5. (2003) 
Didáctica de la Educación Artística. ISBN: 84-205-3457-9. (2005) Investigación en 
Educación Artística. ISBN: 84-338-3690-0. (2010) Los dibujos del tiempo. Impresio-
nes del templo de Edfú. ISBN: 978-84-92747-13-9. (2012) Metodologías Artísticas 
de Investigación en educación. ISBN: 9788497007177. www.incantadas.com

RONALDO OLIVEIRA (Brasil). Graduado em Educação Artística pela Faculdade 
Santa Marcelina / SP (1987), e em Pedagogia pela Universidade do Estado 
de Minas Gerais (2005); Especializado em Arte Educação pela ECA — USP 
(1991); Mestrado em Educação, Arte e História da Cultura pela Universidade 
Presbiteriana Mackenzie (2000) e Doutorado em Educação (Currículo) pela 
Pontifícia Universidade Católica de São Paulo (2004). Atualmente é professor 
Adjunto “C” da Universidade Estadual de Londrina, no Departamento de Arte 
Visual. Professor efetivo de Arte na Rede Estadual de Ensino do Estado de São 
Paulo, onde atuou entre os anos de 1988 à 1996, ministrando a disciplina 
de Arte desde os anos iniciais até o Ensino Médio. Atuou enquanto Professor 
estatutário na Secretaria Municipal de Educação de Jacareí,  no período de 
1992- 2007, onde além de trabalhar com a educação básica e programas  
extracurriculares, coordenou projetos na área de Ensino e Aprendizagem da 
Arte nesta mesma Rede de Ensino.  Atuou na UNIVAP (Universidade do Vale do 
Paraíba no período de (2000 a 2007), na formação superior de professores para 
Educação Básica e foi responsável pela implantação na mesma Universidade 
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da Licenciatura em Artes Visuais no ano de 2007. Tem experiência na área de 
Arte e Educação, com ênfase em Currículo e Formação Inicial e Continuada 
de Professores. Atua principalmente nos seguintes temas: arte educação, artes 
visuais,ensino aprendizagem, Pedagogia.

SANDRA PALHARES (Portugal). Iniciou os seus estudos de Pintura na Faculdade de 
Belas Artes da Universidade do Porto, terminando-os na Byam Shaw School of Art/
CSM, University of the Arts London, UK, 1997. Em 2009 concluiu o Doutoramento 
Europeu em Pintura na Facultad de Bellas Artes de la Universidad del País Vasco, 
Bilbao, publicando de imediato a sua tese. Foi docente na ESAP, na Faculdade 
de Arquitetura e Artes da Universidade Lusíada e colaborou, pontualmente, com a 
FBAUP. Atualmente é Professora Auxiliar no IE, Universidade do Minho. Entre 1994-
1997 foi bolseira da Byam Shaw School of Art, University of the Arts London, UK e, 
entre 2000-2004 foi bolseira da FCT. Desde 1997 que tem participado em diversas 
exposições colectivas e individuais, tendo sido premiada em 1998 com o 2º Prémio 
Fidelidade de Pintura Fidelidade e, em 1999, com o 1º Prémio Jovens nas Artes.

SARA BAHIA (Portugal). Professora Auxiliar da Faculdade de Psicologia da Univer-
sidade de Lisboa. Investigadora do Instituto da Educação da mesma universidades 
nos domínios da criatividade, educação artística e inclusão. Tem desenvolvido 
vários programas de promoção da criatividade e de competências sócio-emocionais 
em diferentes contextos de educação formal e não formal. 

TERESA DE EÇA (Portugal). Doutorada pela Universidade de Surrey- Roehampton, 
é Professora da Escola Secundária Alves Martins em Viseu, Presidente da Asso-
ciação Portuguesa de Professores de Expressão e Comunicação Visual (APECV) 
e Vice-Presidente da International Society for Education through art (InSEA). É 
assistente editora da revista  International Society for Education through Art. Como 
investigadora coordena o grupo InSEA Research Board  e pertence ao Núcleo de 
Educação artística do Instituto de Investigação em Arte , Design e Sociedade da 
Universidade do Porto, colabora com o   Grupo de Investigación Interdisciplinar 
‘Cultura,  Imaginación y Creación Artística’ da Universidad Autónoma de Madrid. 
Contacto: teresatorreseca@gmail.com

UMBELINA BARRETO (Brasil). Possui Graduação em Artes Plásticas/ Habilitação 
Desenho e Pintura pela Universidade Federal do Rio Grande do Sul (1978), 
Mestrado em Filosofia pela Pontifícia Universidade Católica do Rio Grande do 
Sul (1994) e Doutorado em Educação pela Universidade Federal do Rio Gran-
de do Sul (2008). Atualmente é Professora Adjunta, da Universidade Federal 
do Rio Grande do Sul. É membro do Grupo de Pesquisa em Educação e Arte 
(GEARTE). Possui experiência na área de Artes Visuais, com ênfase em Dese-
nho e Pintura, realizando uma produção regular em poéticas, com exposições 
anuais ou bianuais de suas obras. Na pesquisa tem atuado, principalmente, 
nos seguintes temas: Ensino e Pesquisa da Linguagem do Desenho, Pesquisa 
da Linguagem da Pintura e Ensino e Pesquisa em Semiótica Discursiva. Tem 
realizado pesquisas na área de Semiótica, Filosofia da Arte e Epistemologia 
da Arte. Tem atuado na Educação a distância, Coordenando um Curso de 
Licenciatura em Artes Visuais, desde a implementação em 2008. Desenvolve 
pesquisa relacionada a Estudos Curriculares de Cursos de Formação em Artes 
Visuais, Graduação e Pós-Graduação, tendo participado da elaboração do 
Projeto Pedagógico do Curso de Artes Visuais da UFRGS, e coordenado a ela-
boração do Projeto Pedagógico de Licenciatura em Artes Visuais modalidade a 
distância da UFRGS — REGESD — PROLICEN 2. Atualmente é Coordenadora 
da Coordenadoria das Licenciaturas da UFRGS. Contacto: umdb@terra.com.br
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8 Chamada de trabalhos: 

VII Congresso Internacional 
Matéria-Prima 

Call for papers: 
7th Matéria-Prima International Congress

VII Congresso Internacional Matéria-Prima:  
práticas das Artes Visuais no ensino básico e secundário

Portugal, Lisboa, julho 2018

Chamada de trabalhos
Lança-se o desafio aos professores e investigadores em ensino das artes visuais de partilhar, no 
encontro “Matéria-Prima: práticas das Artes Visuais no ensino básico e secundário,” perspetivas 
operacionais de desenvolvimento curricular com focagem nos seus resultados concretos.

Tema Ensino das artes, perspetivas e exemplos do terreno.

Escopo 
Pretende-se criar um espaço de partilha de experiências no terreno, com resultados de 

trabalhos desenvolvidos em unidades de trabalho e respetivas reflexões sobre o sucesso, 
avaliação, adequação. Trata-se de cruzar olhares entre os profissionais experimentados, 
os investigadores em práticas pedagógicas e em desenvolvimento curricular, e os alunos do 
mestrado em Ensino das Artes Visuais (UL) que ensaiam apoios nas experiências educativas. 
São questões de exploração:

— O que efetivamente acontece na aula no que respeita ao ensino e aprendizagem da 
arte no ensino básico e secundário? 

—  Como o professor da escola básica e secundária tem agido enquanto criador de 
aproximações e abordagens do ensino das artes? 

—  Quais os paradigmas e metodologias que os professores, nas Universidades, Institutos 
de Educação, Faculdades, têm utilizado na formação do professor de arte? 

—  Quais os desafios de ensinar arte na contemporaneidade? 

Idiomas português, castelhano, inglês
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Apreciação 
Por “double blind review” ou “arbitragem cega.” Cada resumo / artigo recebido pelo 

secretariado é reenviado, sem referência ao autor, a três, ou mais, dos membros da Comissão 
Científica, garantindo-se no processo o anonimato de ambas as partes (double-blind). No 
procedimento privilegia-se também a a distância geográfica entre origem de autores e de 
revisores científicos.

Datas importantes 
O VII Congresso Matéria-Prima decorre durante o mês de julho de 2018.

· Data limite de submissão de sinopses: 15 de março 2018 
· Limite de submissão de textos completos: 25 de abril 2018 

Publicações do Congresso 
As comunicações aprovadas serão publicadas em volume de atas PDF dotado de ISBN.  

As comunicações mais apreciadas pela Comissão Científica poderão ser recomendadas para 
publicação no periódico académico “Matéria-Prima”.

Custos 
Palestrantes (após aprovação): 180 euro (registo cedo) 360 euro (registo com atraso). 

Alimentação e dormidas não incluídas. Isenção de taxas para palestrantes vinculados à Comis-
são Científica, ao mestrado em Ensino da UL, ou professores cooperantes do mesmo mestrado.

Contactos
VII Congresso Matéria-Prima 
CIEBA: Centro de Investigação e de Estudos em Belas-Artes 
FBAUL: Faculdade de Belas-Artes da Universidade de Lisboa 
Largo da Academia Nacional de Belas-Artes, 
1249-058 Lisboa, Portugal 
congressomateriaprima@gmail.com  
http://congressomateria.fba.ul.pt

Endereço 
Para contactos e envio de comunicações: congressomateriaprima@gmail.com
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Aquisição e assinaturas

Preço de venda ao público:  
10€ + portes de envio

Assinatura anual (três números): 
Portugal: 27€ 
União europeia: 33€  
Resto do mundo: 57€ 

Pode adquirir os exemplares  
da Revista Matéria-Prima na loja online  
Belas-Artes ULisboa —  
http://loja.belasartes.ulisboa.pt/ 
materia-prima

Contactos

Loja da Faculdade de Belas-Artes  
da Universidade de Lisboa
Largo da Academia Nacional de Belas-Artes
1249-058 Lisboa, Portugal
Telefone: +351 213 252 115
encomendas@belasartes.ulisboa.pt

Ficha de assinatura 

Subscription notice



ISBN 978-989-8771-69-8

Crédito da capa: sobre imagem de recriação  
de Frida Kahlo por Sarah Corogodsky  
(“Autorretrato dedicado ao Dr. Eloesser”, 1940). 
do artigo de Janaina Schvambach, “Coletivo 
Mimese: ensino de poéticas fotográficas.”

Arte invisível

A relação entre arte e sociedade é mediada pelos artistas e pelos edu-
cadores. Entre uns e outros há um segredo que nenhum deles partilha. 
Os artistas conseguem ensinar as gerações que ainda não nasceram, 
os educadores conseguem dar sentido aos novos públicos que já nasce-
ram, aqui e agora, e formar os novos artistas. 

Não devia ser assim tão difícil falar de arte, ou melhor, de edu-
cação artística. Poderia ser mais transparente a sua necessidade, devia 
ser óbvia a sua utilidade, devia ser evidente o seu benefício. Porque é 
tão elusiva? Porque foge do aprisionamento das didáticas?

A chave encontra-se do lado dos professores, pela razão de se-
rem eles a formar os públicos e a formarem os próprios artistas de entre 
estes públicos. A exigência torna-se clara, o investimento na formação 
exige novidade, introspeção, inovação, crítica, criação 

A educação artística olha-se de modo renovado, espantado, in-
terventivo, inovador: está tudo por fazer, suspeitam os seus agentes, 
ao mesmo tempo que os decisores dela desinvestem continuadamen-
te, visando indicadores contáveis. As cargas horárias são reduzidas, 
confunde-se criatividade com empreendedorismo, cultura com capital. 

Tem-se assim um contexto de crise na Educação Artística, que é 
também o desafio. 

Para isso pede-se um professor que possa ser ao mesmo tempo 
artista e criador, uma formação mais profissionalizada nos domínios ar-
tísticos, uma maior intervenção dos artistas junto das escolas, um apoio 
às redes colaborativas e às intervenções de disseminação. 


