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5 ‘MUSEU É LUGAR DE COISAS DO PASSADO?’ - SÓ QUE 
NÃO…

	Oportunamente aos estudos sobre Patrimônio Cultural, nes-
te período foi organizada uma exposição imersiva pelo Museu da 
Infância que trazia um título bem sugestivo relacionado aos nos-
sos estudos ‘Vamos  lá fora brincar?’. O Museu da Infância é um 
equipamento cultural que funciona na Universidade do Extremo Sul 
Catarinense e vivenciar uma visita a esse lugar poderia oportunizar 
para as turmas dos anos iniciais a ampliação de seu repertório, 
vivenciar aprendizagens de modo mais palpável ao interagir com 
brinquedos e brincadeiras de distintos tempos e lugares. Aprender, 
de formas outras, tanto na interação com os  brinquedos da expo-
sição imersiva quanto no contato do acervo do MI. Percebo diaria-
mente o quanto as gerações mais novas estão imersas nas novas 
tecnologias - e não é diferente com a turma da presente pesquisa 
- então, o contato com brinquedos de outros tempos propiciou for-
mas de valorização de culturas diversas e vivenciar a passagem 
do tempo de maneiras distintas para os alunos do 5º ano. Tanto 
nos brinquedos com os quais era possível brincar, vivenciar suas 
dinâmicas, quanto na apreciação de brinquedos e brincadeiras na-
cionais e internacionais expostos nas vitrines e prateleiras do Mu-
seu da Infância. A seguir, uma licença poética para inserir um relato 
carregado de afeto na exposição ‘Vamos lá fora brincar?’

"Uma manhã para criar memórias" - Ampliamos nossos 
estudos sobre patrimônio cultural, equipamentos culturais e es-
paços de memórias; E no Museu da Infância/UNESC a surpresa 
das crianças foi encontrar tantas coisas com as quais poderiam 
brincar... Na exposição 'Vamos Lá Fora Brincar' interagiram com 
brinquedos de tempos diversos, criaram memórias e tiveram até 
piquenique. Uma mostra que "convida ao diálogo e à reflexão so-
bre a importância dos espaços brincantes na vida da criança." Nas 
palavras da curadora da exposição Amalhene Baesso Redig. (texto 

de uma postagem do autor).

Figura 5.  “Brincando de faz de conta” no ’Cantinho dos encantos’ - Exposição vamos lá fora 
brincar?

			   Fonte: Arquivo do pesquisador.	

O contato com culturas distintas e o “reconhecimento do 
ato brincar em sua forma mais simples, exercitando a criatividade, 
a ludicidade e o conhecimento de que muito se pode fazer com 
recursos materiais, desde que estejam inseridos em seu cotidia-
no” e em um contexto educativo, pensado e intencional, revela o 
que é possível fazer na sala de aula e além dela. Além de permi-
tirem o exercício da criatividade e da criticidade, podem promover 
memórias afetivas (das próprias crianças com seus familiares e/
ou comunidade) o conhecimento e a valorização de um contexto 
cultural, “de uma época muitas vezes desconhecida. Pois produ-
zir [e brincar com] brinquedos também promove desenvolvimento 
cognitivo, criativo e social.” (Menezes, s/d, p. 586). Na exposição, 
primou-se em oportunizar um tempo no qual os alunos pudessem 
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vivenciar outras formas de brincar - aspecto que chamou a atenção 
na exposição imersiva/interativa no MI - cientes da importância do 
brinquedo e da brincadeira no desenvolvimento infantil. 

Figura 6: Estudantes na exposição imersiva no Museu da Infância

Fonte: Arquivo dos pesquisadores.

	Na sala de aula, havíamos feito mapas mentais dos brinque-
dos e brincadeiras presentes nas famílias, tomando como ponto de 
partida uma entrevista com os familiares. E para este professor, 
estes movimentos provocaram reflexões pontuais sobre as possí-
veis relações entre ensino da Arte na Educação Básica, ampliando 
as ações para o museu enquanto espaço de memória, promotor de 
diálogos, e, é claro, a mediação e a ativação do patrimônio cultural. 

	As ações das crianças nas possibilidades de vivências ofer-
tadas pela mediadora do Museu da Infância na exposição, repor-
tam-me a um conceito de Vigotski na sua obra ‘imaginação e cria-
ção na infância’, a noção de construção da imaginação criadora, 
descrita como uma força ativa da vida ao dirigir-se às ações e os 
comportamentos do ser humano, na busca de encarnar-se e reali-
zar-se, materializar-se, objetificar-se, visto que 

Qualquer construção que parta da realidade tende a 
fechar o círculo e encarnar-se na realidade. Por força 
dos impulsos contidos nela, tende a tornar-se criativa, 
ou seja, ativa, transformadora daquilo em direção ao 

que a sua atividade se orienta. (2018, p. 58)
 
	Escolhi este conceito e o inseri neste ponto deste escrito, 

porque a noção de construção da imaginação criadora difere 
do tão popularizado nos meios educacionais (e para além dos mu-
ros da escola também), do também nomeado por Vigotski como 
“espírito sonhador”.  Sendo dois extremos e formas essencialmen-
te diferentes de fantasia: enquanto a construção da imaginação 
criadora realiza-se nas diversas criações materiais e imateriais em 
uma compreensão vigotskiana, o “espírito sonhador” poderia ser 
traduzido pelo devaneio que se perde e não se materializa, não se 
encarna, não se torna objeto. Nesta perspectiva, Vigotski (2010) 
ainda ressalta que "a primeira forma de relação entre imaginação 
e realidade consiste no fato de que toda obra da imaginação cons-
trói-se sempre de elementos da experiência anterior da pessoa".  E 
nesse sentido, pensar  as aulas de Artes enquanto espaço de vi-
vências capazes de fomentar o processo criativo e imaginativo das 
crianças, proporcionando a ampliação de repertórios e a formação 
do olhar sensível tornam-se imprescindíveis em uma educação que 
aponte para o processo de humanização. E a via das artes e das 
possibilidades de diálogos inter e transdisciplinares na Educação 
Patrimonial e também com outros componentes curriculares mas, 
sobretudo, em bases consistentes no processo ensino-aprendiza-
gem ao articular o saber sistematizado do universo artístico-cultural 
da humanidade.

Figura 7. Boi de Mamão da escola Casemiro Stachurski em apresentações na comunidade 
escolar e no Encontro de Bois 2023.
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Fonte: Arquivo do pesquisador.

 Saberes estes organizados em 
forma de conhecimento que se materializa 
em forma de dança, música, dramaticida-
de e visualidades. Ou ainda, criações hí-
bridas, nas quais as próprias linguagens 
artísticas como no exemplo do Boi de Ma-
mão da escola na qual as turmas do 5º ano 
assumiram o compromisso de brincar o Boi 
na escola ao longo deste ano. Alunos que 
mantiveram “materializada” e “encarnada” 
um folguedo que expressa culturas forma-
doras do nosso território catarinense.  E 
a relação entre conceitos espontâneos e 
conhecimentos científi cos se dá, tomando 
como exemplo o folguedo do Boi de Mamão 
acima apresentado, quando o contato com 
obras de artistas e experiências práticas 
ampliam a complexidade das informações 
Figura 4. A personagem Maria do curta “Contornando Criciúma” 
e alguns dos monumentos, reconhecidos, tombados ou afetivos 
da cidade. Fonte: https://www.youtube.com/watch?v=tcEi790wzoA

e geram um conhecimento que supera o primeiro (espontâneo), 
incorporando-o. Para Vigotski (2018), quando a criança é exposta a 
informações e conceitos científi cos mais elaborados, elas integram 
esses conhecimentos novos aos conceitos existentes. E nas ativi-
dades propostas na escola, as crianças vão criando repertórios es-
téticos mais elaborados, que posteriormente são expressos em um 
experimento de produção artística. Tanto na arte, como em outras 
áreas as crianças aprendem a generalizar e abstrair na mediação 
social, na interação com o professor, através tanto das práticas cul-
turais  como das atividades educacionais.

6 ‘ SOBRE UMA EDUCAÇÃO DO OLHAR’

Figura 8: Estudantes no “Cantinho dos Encantos”- MI e na escola plantando um algodoeiro: 
iniciativa do MI pela Semana Nacional dos Museus.

Fonte: Arquivo do pesquisador.

 Se nos permitimos olhar atentamente, a imagem ao lado 
pode revelar que é possível estabelecer uma relação com o passa-
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do e como as produções humanas nos afetam no presente e nos 
alcançam, podem até ‘tocar nosso futuro’: “Não pensava que as 
coisas já foram assim…” (relatou Vítor, estudante da imagem imer-
so no trajeto pelo Museu da Infância). E este exercício de articular 
teoria e prática, a busca de pautar as aulas de Artes em bases 
teóricas que permitam-me desvelar cenários mais promissores aos 
meus alunos - no sentido de superarem o que já trazem de conhe-
cimento para a escola - move-me enquanto professor de arte na 
escola pública. Injetam-me desejo de poder instaurar estas formas 
outras de percebermos a cidade e as interações com os seus ha-
bitantes no estudo palpável do Patrimônio e da Identidade Cultural 
da nossa cidade: além de ressaltar a importância de espaços que 
atuam na  preservação da memória, dos equipamentos culturais e 
monumentos, dos bens e produções artístico-culturais que com-
põem a identidade cultural de uma sociedade. 

	A imagem do plantio do Algodoeiro, símbolo do Museu da In-
fância e que foi a ação por conta da Semana Nacional dos Museus, 
foi realizada posteriormente à imersão na exposição ‘Vamos lá fora 
brincar’ e reforça, torna palpável aos sentidos, “encarna - mate-
rializa - objetifica” a  potência das conexões possíveis entre arte, 
vida e sociedade com a escola: ampliando horizontes e repertórios, 
identidades. Motivam-me a seguir na construção de um trabalho 
pedagógico pautado sempre na pesquisa, com organização, inten-
cionalidade, criando possibilidades dos meus alunos - filhos dos 
trabalhadores e trabalhadoras do nosso país - superarem o senso 
comum e conhecerem, para então valorizar ao assimilarem aquilo 
que permanece,  resiste ao tempo e ultrapassa os interesses parti-
culares de indivíduos, classes, época ou lugar (Saviani, 2013).  

7 CONSIDERAÇÕES - APONTAMENTOS ‘VINDOUROS’
 
	Na escola ainda estamos realizando atividades, pensadas 

no início da sequência didática e/ou resultantes de desdobramen-

tos das proposições pedagógicas; Sempre pautadas no ensino das 
artes e suas múltiplas linguagens em diálogos com o patrimônio 
cultural. A visita ao Museu da Infância, a viagem de estudos da 
turma ao Centro Histórico de Laguna e o tour cultural pela cidade 
ainda rendem boas conversas e produções em linguagens artís-
ticas diversas com as turmas: estamos no estudo da pintura de 
paisagens a partir de fotografias feitas pelos próprios alunos nas 
saídas da escola. A sequência didática que proporcionou este rela-
to, segue ganhando proporções de Pesquisa: na qual proponho-me 
a investigar as implicações entre aprendizagem e desenvolvimento 
norteado pelos estudos de Vigotski sobre a infância. 

	E os estudos da pedagogia histórico-cultural tem me permiti-
do uma compreensão ontológica acerca da realidade material (em 
linhas gerais, Ontologia é o ramo da Filosofia que estuda a nature-
za do ser, da existência e da própria realidade). E a relevância do 
estudo da obra Saviani? Porque nos convoca a entender que o sa-
ber, por ser historicamente situado, socialmente construído e cons-
tituído, requer nossa imersão não tão somente no produto final. 
Antes, um mergulho nas tramas em que se entrelaçam as relações 
culturais, políticas, sociais e, as chaves para uma  compreensão da 
realidade e superação de ilusórios cenários, necessitam ser aces-
sadas por nós, profissionais da educação, professores(as). Para 
que a forma com que desenvolvemos nosso trabalho educativo, 
como sentimos, pensamos e desenvolvemos nossas práticas pe-
dagógicas aponte possibilidades de superação das rasas realida-
des impostas por um sistema que não se interessa que o conheci-
mento, de fato alcance os filhos e filhas dos trabalhadores, público 
majoritário da escola pública.

	Os exercícios poéticos que buscamos realizar na escola, 
revelam que é possível realizar ações com vistas a ampliar o re-
pertório artístico, cultural e a compreensão do patrimônio cultural. 
O que contribui no reconhecimento e valorização da cidade, de si, 
dos outros, por se tratarem de componentes importantes para uma 
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educação humanizadora e emancipatória. Sempre permeada pela 
cultura, a arte e pela vida.

‘E na escola, passamos por processos criadores, ape-
sar de toda alienação.’

Prof.ª Dr.ª Maria Cristina Fonseca da Silva
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CAPÍTULO 16

RUPTURAS ARTÍSTICAS E ABORDAGENS PARA 
O ENSINO DE ARTES NA PERSPECTIVA DA 

PEDAGOGIA HISTÓRICO-CRÍTICA

Janaina Enck1

Maria Cristina da Rosa Fonseca da Silva2

INTRODUÇÃO

Este artigo é fruto de reflexões apresentadas de discussões 
intitulada “Abordagem Curricular na Pedagogia Histórico Crítica”, 
realizada durante o Ciclo de Debates do Grupo Arte e Formação 
nos Processos Políticos Contemporâneos em maio de 2024. A 
mesa contou com a participação das professoras Janaina Enck e 
Maria Cristina da Rosa Fonseca da Silva, autoras deste texto, que 
compartilharam suas vivências e perspectivas acerca de práticas 
pedagógicas no ensino de artes visuais, ancoradas nos fundamen-
tos da Pedagogia Histórico-Crítica (PHC).

O objetivo do debate foi problematizar os desafios e as pos-
sibilidades do ensino de arte como uma prática dialética, compro-
metida com a formação crítica dos estudantes. As discussões en-
fatizaram a seleção e a organização de conteúdos artísticos para 
a compreensão das dinâmicas estéticas, sociais, históricas e políti-
cas que perpassam a prática educativa. 

Para fins de exposição, o presente texto se divide em duas 
partes: no primeiro momento, discutimos os fundamentos teóricos 
que embasam a seleção e sistematização dos conteúdos de arte 

1 Professora de Artes Visuais da Rede Municipal de Ensino de Florianópolis. Cursa dou-
torado no Programa de Pós-Graduação em Artes Visuais (PPGAV) na linha de Ensino 
de Artes da Universidade Estadual de Santa Catarina. Contato: tesedajana@gmail.com.

2 Departamento de Artes Visuais - CEART - PPGAV - UDESC. Contato: cristina.udesc@
gmail.com.

na perspectiva histórico-crítica. No segundo momento, apresenta-
mos um recorte do trabalho pedagógico desenvolvido no contexto 
do Programa Residência Pedagógica (PRP), vinculada ao Subpro-
jeto Artes do Centro de Artes, Design e Moda da UDESC Edição 
2022/2024. A experiência evidencia a indissociabilidade entre teo-
ria e prática, destacando o processo de aproximações e incorpora-
ções da Pedagogia Histórico-Crítica na educação escolar.

Ressaltamos que este artigo não pretende servir de pres-
crição de metodologias estanques. Ao contrário, nossa intenção 
é contribuir para o avanço das discussões sobre as contribuições 
da Pedagogia Histórico-Crítica para o ensino de artes na escola 
contemporânea, promovendo o diálogo entre pesquisa acadêmica, 
prática docente e formação inicial e continuada de professores.

1. A PEDAGOGIA HISTÓRICO-CRÍTICA E A SELEÇÃO DE 
CONTEÚDOS

A Pedagogia Histórico-Crítica tem como princípios a seleção 
de conhecimentos socialmente relevantes capazes de contribuir 
para a formação integral dos estudantes (Saviani, 2013).  Nesta 
perspectiva, a mediação dos conteúdos escolares pelo trabalho re-
alizado pelo professor é o núcleo essencial do método pedagógi-
co (Galvão, Lavoura e Martins, 2019). Tal mediação, contudo, não 
se realiza de forma abstrata: sempre condicionada a um processo 
complexo e dialético, definido por múltiplas determinações.

A delimitação das finalidades (para que ensinar), do(s) 
objeto(s) (o que ensinar), das respectivas formas ma-
terializadas em ações e operações (como ensinar), 
bem como a devida consideração do destinatário (a 
quem se ensina) e das demais condições objetivas do 
trabalho educativo (em quais condições), compõe um 
conjunto das determinações e das relações existentes 
entre a totalidade dos elementos constitutivos dessa 
atividade humana denominada ensinar, a qual, por sua 
vez, somente se materializa em situações didáticas 
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concretas que não podem ser substituídas por uma 
formalização esquemática que se expressa em passos 
lineares e mecânicos sequencialmente adotados como 
regras formais mistificadoras do tipo “receita universal” 
(Galvão, Lavoura e Martins, 2019, p. 141).

Para definir os conteúdos que serão trabalhados, antes é 
necessário que se reconheça a especificidade do objeto do ensino 
de artes na educação escolar, das condições objetivas e normati-
vas do sistema educacional e por fim, das particularidades e nível 
de desenvolvimento estético da turma em questão. Reconhecemos 
a quem buscamos ensinar e em quais condições normativas se 
dará o trabalho desenvolvido. 

A definição de quais conteúdos serão ensinados não pode 
se dar de maneira idealista ou apenas baseada em critérios subje-
tivos, mas deve considerar,  a seleção dos conteúdos no ensino de 
artes em sua especificidade como campo de conhecimento, confor-
me às diretrizes políticas pedagógicas das instituições e às carac-
terísticas da turma, incluindo o nível de desenvolvimento estético. 
Isso implica considerar: a quem se busca ensinar e em quais con-
dições normativas se dará o trabalho desenvolvido. A seleção dos 
conteúdos e estratégias de ensino, portanto, não deve ocorrer de 
maneira idealista ou baseada apenas em critérios subjetivos, mas 
sim articular: a específica da formação estética e artística (para 
que ensinar artes), os objetos de conhecimento específicos da dis-
ciplina (o que ensinar nas aulas de artes), as estratégias didáticas 
e metodológicas que viabilizam a apropriação desses conteúdos 
(como ensinar) e as condições concretas em que se desenvolve 
o ensino (em quais condições de ensino e trabalho docente), esta 
última, cada vez mais hostil aos professores.

No contexto da educação escolar, isso significa considerar 
por um lado a produção artística como criação humana historica-
mente situada, e, por outro, as determinações normativas e es-
truturais da crise do capital que relega ao sistema educacional à 

precarização das condições de trabalho e ensino, o desmonte do 
serviço público e a descredibilização do papel do professor na so-
ciedade. Além disso, analisar as condições objetivas da comunida-
de escolar, incluindo o nível de desenvolvimento estético dos estu-
dantes, a fim de evitar um ensino baseado em prescrições formais 
e desconectadas da realidade concreta dos conteúdos. 

A partir da concepção de prática social proposta por Saviani 
(2013), o ensino deve partir das experiências e das contradições 
vividas pelos estudantes, mas sem se limitar a elas, buscando su-
perá-las pela apropriação do conhecimento historicamente acu-
mulado. Já o conceito de conteúdo clássico, discutido por Saviani 
(2013), envolve a noção de que certos conhecimentos filosóficos, 
científicos e artístico tem sua relevância historicamente construída, 
mantendo-se pertinentes e influentes ao longo do tempo, extrapo-
lando as contradições específicas do contexto sócio-histórico em 
que foram desenvolvidas. O conceito de clássico não se restringe à 
ideia de tradição imutável, mas sim à capacidade de determinadas 
obras e conceitos manterem-se relevantes ao longo do tempo, dia-
logando com novas configurações artísticas e desafios históricos. A 
identificação dos conteúdos clássicos no ensino de arte deve con-
siderar sua permanência histórica não apenas como referência for-
mal ou técnica, mas como síntese de questões estéticas que emer-
gem e se transformam em função de rupturas artísticas e sociais. 

No campo escolar, ressaltamos conforme Santos e Turini 
(2022) que muitos dos conhecimentos produzidos pela humanida-
de são negligenciados do currículo por necessidade de manter o 
processo de opressão na sociedade capitalista.

 Marx não desenvolveu uma teoria estética em si, mas a 
concepção de homem, do trabalho como desenvolvimento de ne-
cessidades, de ideologia estão intrinsecamente relacionadas ao 
desenvolvimento omnilateral3.  Vázquez (2010, p.11), apresenta 

3 Conceito marxiano que trata da formação completa humanizada que se contrapõe à 
formação unilateral.
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aqueles que em sua concepção seriam “problemas estéticos es-
senciais” na perspectiva marxista: 

[...]a arte e trabalho, a essência do estético, a nature-
za social e criadora da arte, o caráter social dos Sen-
tidos estéticos, a arte como forma de superestrutura 
ideológica, O condicionamento de classe e a relativa 
autonomia da obra artística, o desenvolvimento desi-
gual da arte e da sociedade, as relações entre a arte 
e a realidade, a ideologia e o conhecimento, a criação 
artística e a produção material sobre o capitalismo, a 
arte e a realidade, a perdurabilidade da obra artística, 
etc. (Vázquez, 2010, p.11)

A partir dessa perspectiva, o desenvolvimento artístico se dá 
em meio a contradições que refletem as condições históricas e so-
ciais de sua produção. As questões apontadas pelo autor mostram 
que os problemas da arte não podem ser dissociados do trabalho 
humano criador e das estruturas ideológicas que o condicionam.  
Esse entendimento nos leva a considerar que os chamados conte-
údos clássicos não são apenas produtos de uma tradição consoli-
dada, mas também resultado de disputas e rupturas que redefinem 
os parâmetros estéticos e epistemológicos ao longo do tempo.

1.1 Rupturas no Campo da Arte: Historicidade, Totalidade e 
Dialética como categorias centrais

Consideramos como rupturas no campo da arte aqueles 
fenômenos que sintetizam múltiplas determinações e questionam 
convenções estabelecidas, desafiando o status quo e provocando 
uma reavaliação dos valores estéticos e dos rumos da produção 
artística. Trata-se de buscar na raíz da contradição gerada em cada 
ruptura as condições de produção, identificando o momento histó-
rico e como ele reflete nos dias atuais.

As “Rupturas no Campo da Arte” identificadas por Fonseca 
da Silva (2024) são apresentados na Figura 1 como momentos  em 

que a continuidade do campo artístico é tensionada, ora pela evolu-
ção de tendências existentes, ora pela sua total rejeição. São eles: 
Ruptura com a representação da fé; Ruptura com o papel social 
dos artistas; Ruptura com a reprodução do cotidiano; Ruptura no 
uso do suporte; Ruptura com a materialização do conceito; Ruptura 
com o analógico; Ruptura com a pintura (Invenção da Fotografia); 
Ruptura pelo deslocamento. 

As oito categorias essenciais para compreender essas trans-
formações elencadas até o momento, por sua relevância histórica 
e social, podem ser incorporadas e articuladas pedagogicamente 
pelo professor de artes. Neste sentido, a tensão dialética entre o 
antigo e o novo, o clássico e contemporâneo, o que rompe com o 
que é rompido, evidenciam contradições que estruturam o proces-
so de seleção de conteúdos no ensino de artes visuais  A perma-
nência de certos conhecimentos e a exclusão de outros refletem 
dinâmicas de poder e disputa no campo estético, histórico e social.

Além de fornecerem um amplo repertório conceitual para 
análise das transformações na arte, essas categorias foram pen-
sadas para, nas perspectiva da PHC, instrumentalizar o processo 
de planejamento docente. Neste sentido, o professor parte de um 
conjunto de pressupostos, alguns já sistematizados, mas garan-
te um percurso de escolhas e na medida que amplia o repertório, 
consegue diversificar o trabalho pedagógico. Ressaltamos que o 
material não aponta metodologias de ensino, ele proporciona um 
ideário pedagógico para definição de conteúdos.	  

Fonseca da Silva (2024) elenca no diagrama “Rupturas no 
Campo da Arte” (Figura 1) três conceitos do pensamento marxista: 
historicidade e totalidade, compreendidas no movimento dialético 
do real e dialética representada nas flexas que conectam as rup-
turas ao conceito de historicidade. Nesta perspectiva, as rupturas 
artísticas não são eventos isolados, mas processos históricos vin-
culados às condições materiais e sociais de cada época. Assim, o 
diagrama evidencia como as transformações na arte refletem este-
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ticamente as contradições e mudanças nas relações de produção 
e consumo da produção artística. 

Figura 1: Diagrama Rupturas no Campo da Arte

  Fonte: Fonseca da Silva (2024)

No centro do diagrama o conceito historicidade, estabelece 
que as rupturas no campo da arte não ocorrem de forma atemporal 
ou espontânea, mas são resultado das múltiplas determinações e 
transformações históricas, já o conceito de história é fundamental 
na teoria de Karl Marx, conforme aponta o autor:

Os homens fazem sua própria história, mas não a fazem 
como bem entendem; não a fazem sob circunstâncias escolhidas 
por eles, mas sob aquelas com que se defrontam diretamente, le-
gadas e transmitidas pelo passado. (Marx, 2011) 

Esse movimento contraditório da história da humanidade-
significa que toda produção artística reflete as condições sociais, 
políticas e econômicas do momento em que é criada até as formas 
de consumo  em nossos dias. A historicidade das rupturas pode ser 
observada em diversas categorias do diagrama, pois todas elas 

estão profundamente imersas em processos históricos concretos, 
conforme veremos adiante. 

Já o conceito de totalidade, segundo Karel Kosik,  refere-se 
“[...] a realidade como um todo estruturado, dialético, no qual ou do 
qual um fato qualquer (classe de fatos, conjunto de fatos) pode vir a 
ser racionalmente compreendido” (Kosik,1976 p. 36). Isso significa 
que a arte não pode ser vista como um campo independente e des-
vinculado das relações econômicas e ideológicas e que nenhuma 
transformação na arte ocorre isoladamente: "A totalidade significa 
que cada especificação só pode ser compreendida dentro de um 
todo estruturado, na qual as partes interagem dialeticamente." (Ko-
sik, 1976, p. 35), ou seja, todas as rupturas dialogam entre si e com 
o sistema social mais amplo.

Já o conceito de dialética está diretamente ligado ao enten-
dimento de que o desenvolvimento histórico ocorre por meio de 
contradições, rupturas e superações sucessivas. “A história avança 
por meio das contradições, da negação da negação, onde cada 
etapa supera e conserva aspectos do que veio antes.” ( Engels, e 
Marx, 2007). No campo da arte, isso significa que novas formas de 
produção surgem como negação das formas anteriores, e ao supe-
rá-las, carregam consigo elementos dessas mesmas formas trans-
formadas. No diagrama (Figura 1) a dialética é representada pelas 
setas bidirecionais,  indicando  interações entre os conceitos  que 
dialogam e se transformam mutuamente, ressalta-se que a dialéti-
ca na perspectiva do materialismo histórico-dialético não trata uni-
camente de uma postura de diálogo, como um binômio, mais do 
que isso ela coloca em xeque o pensamento a partir da realidade, 
do estudo sistemático das categorias da realidade, aprofundando 
da análise do fenômeno, buscando suas contradições e chegando 
na sua essência. Conforme Karel Kosik (1976):

A compreensão dialética da totalidade significa não só 
que as partes se encontram em relação de interna in-
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teração e conexão entre si e com o todo, mas também 
que o todo não pode ser petrificado na abstração situ-
ada por cima das partes, visto que o todo se cria a si 
mesmo na interação das partes. (Kosik, 1976, p. 40)

É preciso reconhecer que há muitas possibilidades de apro-
fundamento e de constituição de múltiplas relações entre as pró-
prias categorias apresentadas. Nesse amplo espectro, abre-se es-
paço para articulações com às produções locais, às instituições e 
à produção de artistas que atuam fora do eixo Rio-São Paulo, bem 
como aos trabalhos desenvolvidos por coletivos, de grupos étni-
cos, mulheres, pessoas com deficiência, migrantes entre outros su-
jeitos historicamente expropriados pelo sistema capitalista4. Essa 
perspectiva amplia o campo de possibilidades e evidencia que as 
Rupturas não se limitam ao cânone dominante, mas atravessam 
práticas diversas que emergem das contradições concretas da vida 
cotidiana.

É preciso dizer que há muitas possibilidades de aprofun-
damento e de constituição de múltiplas relações entre as próprias 
categorias. Nesse amplo espectro de rupturas também há espaço 
para articulações com a produção local, com as instituições e a 
produção de artistas que vivem à margem do eixo Rio-São Paulo, 
de grupos de de produção coletiva, de grupos étnicos, mulheres, 
artistas com deficiência, migrantes entre outros grupos expropria-
dos pelo sistema capitalista, inclusive aqueles que não atuam no 
eixo internacional.

Apresentadas as linhas gerais do conceito de ruptura aqui 
empregado, é preciso dizer que há muitas possibilidades de apro-
fundamento e de constituição de múltiplas relações entre as pró-
prias categorias. Nossa proposta não se filia a uma ordenação line-
ar dos acontecimentos, mas tão pouco desconsidera os aspectos 
histórico-temporais da história da humanidade, complexa, multifa-
cetada e repleta de contradições impostas pelas relações de poder. 
4 Sobre este tema ver: Hillesheim (2018), Enck (2023).

Compreendemos que cada categoria elencadas no material 
“Rupturas no Campo da Arte” (Fonseca da Silva, 2024) (Figura 1) 
merece um estudo aprofundado, mas os limites de um artigo nos 
permite a apresentação breve de aspectos de um exemplo, que 
nomeamos como “Ruptura com o Papel Social do Artista”, ou seja, 
o papel atribuído ao artista é redefinido ao longo da história, espe-
cialmente com a consolidação do capitalismo. 

Nossa análise parte da premissa de que a arte enquanto 
trabalho criador livre faz parte do movimento histórico e dialético da 
luta de classes. A transição do artesão vinculado às guildas do sé-
culo XIX e com produção regulada, isto é, por encomenda,  ao ar-
tista contemporâneo enquanto profissional liberal marca uma rup-
tura que provoca mudanças das condições objetivas de produção 
e consumo. O artesão deu lugar ao artista individualizado, inserido 
no mercado no período nomeado de Renascença . Essa ruptura 
não só altera as dinâmicas de poder no campo artístico, mas tam-
bém questiona a autonomia do artista em relação às condições 
sociais e econômicas. Essa reflexão contribui para desmistificar o 
artista como um “gênio isolado”, mostrando-o como um trabalhador 
inserido em relações sociais complexas. A criação do artista como 
categoria profissional nos remete às raízes da mercantilização da 
arte, assim, a categoria relaciona-se à arte e trabalho e à arte como 
superestrutura ideológica apontadas por Vázquez (1978). Na pran-
cha intitulada “Ruptura Com o Papel Social do Artista” (Figura 2), 
objetivamos problematizar a categoria artista e como ela foi produ-
zida socialmente.

1.2   A CATEGORIA PAPEL SOCIAL DO ARTISTA

Compreendemos que cada categoria elencada no material 
Rupturas no Campo da Arte (Fonseca da Silva, 2024) merece um 
estudo aprofundado, mas os limites deste capítulo nos permite a 
apresentação breve de aspectos de um exemplo, que nomeamos 
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como “Ruptura com o Papel Social do Artista” (Figura 2): 

Figura 2: Ruptura com o papel social dos artistas

  
Fonte: Enck e Fonseca da Silva (2025)

Nossos estudos até o momento buscou  propor a organi-
zação dos conteúdos a serem ensinados nos anos finais do ensi-
no fundamental. Embora cada prancha parta de um problema na 
acepção de Saviani (1989), não uma pergunta, mas um questiona-
mento sem o qual não é possível compreender como chegaremos 
na essência do problema na contemporaneidade, o material deixa 
espaço para o percurso criador do professor. 

Ao longo da história, o papel atribuído ao profissional que 
hoje chamamos de artista sofreu diversas transformações, influen-
ciado diretamente pelas mudanças das relações de produção de 
vida humana em cada período. A transição econômica do feudalis-
mo para o capitalismo alterou o modo de produção de vida vigen-
te no sistema em guildas e a produção artística não ficou de fora 
dessas mudanças. As guildas  eram corporações que regulavam a 

produção e a circulação de uma variedade de ofícios, bem como a 
formação de novos artesãos. 

Segundo Laneyrie-Dagen (2013), ao passo em que as guil-
das financiavam a produção e a subsistência dos trabalhadores, 
definiam os critérios de produção e padrões de qualidade e como 
ocorreria a transmissão de conhecimentos técnicos de uma gera-
ção para outra. Diante desta contradição, trabalhadores que ansia-
vam por romper com restrições impostas muitas vezes de forma 
coercitiva, levou gradativamente a redefinição do artesão tradicio-
nal para o “reconhecimento do status liberal do artista” (Laneyrie-
-Dagen, 2013 p.11).  Esta transição não encerra a problemática 
da autonomia do artista e necessita de uma análise aprofundada 
sobre as mudanças nas estruturas econômicas e o surgimento do 
mercado de arte e a mercadoria artística, para o qual por ora reco-
mendamos para aprofundamento os estudos de Thornton (2010) e  
Graw(2013).

A ruptura da figura do artesão ao artista sob a égide do ca-
pitalismo não apenas alterou o modo como a arte é produzida e 
consumida, mas também como, por quem e em quais espaços ela 
é acessada. Para Laneyrie-Dagen (2013 p.11) “morre o ‘artesão’, e 
o ‘artista’ se impõe de uma vez por todas”. À medida que o capita-
lismo se expandiu e se consolidou como sistema dominante, a pro-
dução artística e os espaços dedicados à sua criação, exposição 
e comercialização também se transformaram significativamente. 
Thornton (2010) aponta um breve panorama destas modificações 
em um período ainda mais recente:

Desde os anos 1960, diplomas de belas-artes se tor-
naram o primeiro elemento de legitimação de carrei-
ra de um artista, seguidos por prêmios e bolsas, um 
contrato com um marchand primário, resenhas e perfis 
em revistas de arte, inclusão em coleções particulares 
de prestígio, validação museológica na forma de mos-
tras individuais ou coletivas, participação internacional 
em bienais bem-frequentadas e a valorização indicada 
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por um grande lucro na revenda em leilões. (Thornton, 
2010, p.63)

A prancha da Figura 2 nos aponta diversos caminhos para 
problematizar o lugar do artista na sociedade capitalista. Como fo-
ram sendo produzidos os modos de sustentação, a valorização da 
arte, a transformação dos espaços de exposição, dos gabinetes 
de curiosidade às bienais. O papel das feiras na atualidade, das 
grandes galerias, dos editais, das premiações, dos jovens artísti-
cas e do profundo deslocamento dos artistas para os grandes cen-
tros capazes de alavancar sua produção. Hillesheim (2018), cujo 
problema se dedica a identificar como o mercado de arte interfere 
nos conteúdos escolares. Para isso a autora investiga a trajetória 
de produção das grandes galerias, das feiras que evidenciam os 
artistas escolhidos, os materiais didáticos, as universidades que 
chancelam a qualidade dos produtos, as editoras que distribuem os 
conteúdos por meio dos livros didáticos e finalmente, os professo-
res que são sugestionados a escolher esses artistas, em detrimen-
to de outros pouco evidenciados.

2. O PROGRAMA RESIDÊNCIA PEDAGÓGICA NA ESCOLA BÁ-
SICA MUNICIPAL PAULO FONTES

O Programa Residência Pedagógica5 (PRP) Subprojeto Ar-
tes 2022/2024 6vinculado ao Centro de Artes, Design e Moda da 
UDESC, foi coordenada pela professora Maria Cristina da Rosa 

5 O PRP foi uma iniciativa do Programa Nacional de Professores e a Coordenação de 
Aperfeiçoamento de Pessoal de Nível Superior, a CAPES em parceria com as redes pú-
blicas de educação básica que visava complementar a formação inicial dos licenciandos 
em diversas áreas do conhecimento, proporcionando um período de aprofundamento e 
aproximação com o trabalho pedagógico em escolas de Educação Básica e de formação 
inicial e continuada para professores a partir da retroalimentação com a universidade.

6 O subprojeto Residência Arte, todos os quatro professores possuem mestrado, sendo 
que uma das professoras está em processo de doutoramento. O recorte de trabalho aqui 
apresentado refere-se às atividades do segundo módulo, realizadas de março a julho de 
2023 na Escola Básica Municipal Paulo Fontes. 

Fonseca da Silva, professora do departamento de Artes Visuais da 
UDESC-CEART e teve duração de 18 meses, divididos em três 
módulos. O trabalho englobou quatro escolas de Ensino Funda-
mental — três da rede municipal de ensino de Florianópolis  e uma  
da rede estadual de ensino de Santa Catarina, sendo três escolas 
com ensino em Artes Visuais e uma escola de Teatro, com profes-
sores com formação específica7. 

O projeto buscou alinhamento teórico e metodológico nos 
fundamentos do método materialista histórico-dialético e na pe-
dagogia histórico-crítica (Saviani, 1989, 2007, 2013) e  Martins, 
Lavoura e Galvão (2019) na perspectiva de que superar a visão 
hegemônica de dicotomia “prática versus teoria” implica em promo-
ver uma educação que integre teoria e prática de forma dialética, 
reconhecendo que o conhecimento teórico é fundamental para a 
compreensão crítica da práxis. Partindo deste referencial, busca-
mos criar possibilidades de atuação no ensino de arte a partir do 
material (Figuras 1 e 2).

O Residência Pedagógica teve como premissa proporcionar 
aos licenciandos desde os primeiros semestres dos cursos de li-
cenciatura a oportunidade de participar do ambiente escolar, acom-
panhando e colaborando com a rotina do trabalho pedagógico sob 
a supervisão de uma professora-preceptora na escola e da coorde-
nação do programa pela professora docente da universidade. 

Neste sentido, apresentaremos as condições estruturais em 
que se desenvolveu o trabalho, a escola e também a caracteriza-
ção da turma onde a sequência de aulas ocorreu. 

O trabalho pedagógico apresentado neste texto ocorreu na 
escola-campo Escola Básica Municipal (EBM) Paulo Fontes, esco-
la fundada em 1977, situada no bairro de Santo Antônio de Lisboa, 
7 No caso do subprojeto artes Edital 2022/2024, o projeto aconteceu em quatro escolas-
-campo: EBM Donícia Maria da Costa, EBM José do Valle Pereira e a EBM Paulo Fontes 
pertencentes a rede municipal de ensino de Florianópolis, e a EEB Porto do Rio Tavares 
sob tutela da Secretaria Estadual de Ensino de Santa Catarina. De acordo com Azevedo, 
Enck e Mansani (2024), o programa atendeu, direta e indiretamente, cerca de 2000 estu-
dantes entre as escolas envolvidas.
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ao norte de Florianópolis. Devido à marcante influência da coloni-
zação portuguesa, a região onde a escola está localizada é conhe-
cida como freguesia, e o terreno da escola faz divisa com a Paró-
quia Nossa Senhora das Necessidades e o cemitério do bairro. A 
escola integra a Rede Municipal de Ensino de Florianópolis (RMEF) 
e, quando o PRP iniciou suas atividades na escola em setembro 
de 2022, atendia aproximadamente 300 estudantes. Em novembro 
do mesmo ano, iniciaram-se reformas em todas as dependências 
do espaço escolar. A previsão inicial de finalização das obras era 
agosto do ano seguinte e a solução encontrada para acomodar os 
estudantes no ano letivo de 2023, foi a improvisação de espaços 
junto a outra unidade educativa da rede municipal de ensino. 

A composição do grupo que atuou na elaboração e dinâmica 
do recorte apresentado foi formado por cinco residentes estudan-
tes8 do curso de licenciatura em artes visuais da UDESC, a profes-
sora de artes visuais Janaina Enck. 

A turma foi composta por 15 estudantes do 3º ano do ensino 
fundamental, com idades entre 7 e 8 anos. Trata-se de um grupo de 
nível de alfabetização heterogêneo, composto por estudantes de 
diferentes origens socioeconômicas, um imigrante uruguaio e dois 
estudantes neurotípicos (um com transtorno do espectro autista e 
outro com deficiência intelectual). 

O recorte do trabalho pedagógico que é apresentado na 
sequência não pretende mascarar as condições precárias e muito 
menos a negligência das autoridades com a qualidade do processo 
educativo desenvolvido na EBM Paulo Fontes durante o ano de 
2023. Pelo contrário: é a partir das contradições existentes nesse 
processo que elencamos problematizações para a elaboração dos 
planejamentos, tendo em vista a instrumentalização dos estudan-
tes através dos conteúdos de arte selecionados, sistematizados e 
transformados em saberes escolares. Também não é nosso obje-

8 Os residentes participantes da atividade foram Lucas Bresolin, Maite Nolasco, Joana 
Fritzen e Luiza Terra.

tivo que este relato ressoe como se o trabalho desenvolvido não 
tivesse sido impactado pelas condições objetivas.

2.1 DA ESCOLA PARA A GALERIA: A ORGANIZAÇÃO DO 
TRABALHO PEDAGÓGICO

O trabalho desenvolvido teve como objetivo preparar os 
estudantes para uma saída de estudos à Galeria Jandira Lorenz9 
junto ao CEART/UDESC, proporcionando-lhes uma compreensão 
mais profunda sobre a função desses espaços na valorização da 
arte e do trabalho dos artistas. Um dos aspectos considerados foi 
a função social de uma galeria dentro do Centro de Artes Design 
e Moda,  como espaço pedagógico e de formação, tanto para as 
disciplinas relacionadas às práticas e princípios expositivos, como 
para a formação em mediação educativa dirigidos a públicos de  
diversos cursos de graduação e pós-graduação do centro que pos-
sam circular pelo espaço.

Outro ponto que influenciou para a escolha da saída, foi 
a exposição intitulada Catarses Estéticas, com curadoria de Ma-
ristela Muller, realizada na Galeria Jandira Lorenz, entre os dias 
19/04/2023 e 10/05/202310. Embora neste artigo não analisemos 
aspectos específicos da exposição ou do conjunto de obras expos-
tas, nossa escolha em visitar a mostra deu-se também em razão 
do conjunto de cartazes intitulado “Programa Residência Pedagó-
gica - Subgrupo Artes-Norte” e os desdobramentos pedagógicos 
posteriores à visitação. O conjunto de 13 cartazes em tamanho 
297x420mm, organizados por Janaina Enck, apresentou uma sele-
ção de fotografias que registram parte das atividades desenvolvidas 
durante o primeiro módulo do PRP (setembro 2022/janeiro/2023) 

9 A galeria está localizada junto ao prédio do Departamento de Artes Visuais do CEART/
UDESC e seu nome homenageia a artista e professora Jandira Lorenz.

10 Para saber mais sobre a exposição, recomendamos a leitura do artigo “Catarses Es-
téticas: As Contribuições de Uma Exposição De Arte Para a Formação de Professores e 
Professoras” de Müller (2023).
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com diversas turmas da EBM Paulo Fontes no terceiro trimestre do 
ano letivo de 2022, incluindo os alunos da turma em questão.

Figura 3:Estudantes se fotografando na Galeria Jandira Lorenz

 
 Fonte: Acervo PRP (2024)

Desta forma, apresentamos a seguir elementos organizati-
vos do planejamento das atividades que envolveram a preparação 
antecipada, a saída de estudo em si e a retomada das atividades 
na escola.  Partindo da problemática elencada na prancha “Ruptu-
ra com o Papel Social do Artista” (Figura 2) apontamos a seguinte 
elaboração: Como as pessoas que criam arte são reconhecidas na 
sociedade e como isso mudou ao longo do tempo? Quem decide o 
que é arte e onde ela pode ser vista? Será que todas as pessoas 
podem ser artistas?

O objetivo geral do planejamento versou sobre: Analisar cri-

ticamente as diferentes funções do artista na sociedade por meio 
da prancha buscando contextualizar as transformações históricas 
do papel do artista e a relação entre arte e sociedade, por meio de 
vivências que permitam aos alunos reconhecer a arte como uma 
forma de criação de trabalho humano.

Quanto aos objetivos específicos possíveis, organizamos 
nossa exposição a partir das categorias da prancha:

* Mercado de Artes
   * Explicar a função das galerias de arte como espaços de exposi-
ção, valorização, preservação e difusão da arte.
   * Refletir sobre quem pode ser considerado artista e como as 
obras chegam a esses espaços.
   * Realizar uma visita à galeria da UDESC para observação e con-
versa sobre as obras.
   * Organizar uma "mini galeria" na sala de aula, onde as crianças 
expõem suas produções coletivamente.

   * Sociedade
   * Debater as diferenças entre a arte vista na galeria e arte de rua 
no bairro.
   * Analisar exposições: quais grupos sociais estão presentes e 
como suas obras dialogam com a sociedade?
   * Relacionar o conceito de curadoria com a escolha de obras e 
artistas na exposição visitada e nas produções dos alunos para a 
mostra escolar.
   * Criar objetos de apoio, como um "saco de perguntas" no estilo 
"puxa papo", com questões a serem observadas e retomadas após 
a ação educativa: Quais técnicas foram utilizadas pelos artistas? 
Quais são as dimensões das obras? Quais grupos sociais estão 
representados e como suas obras dialogam com a sociedade?

* Processo Criador
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* Propor uma atividades de imaginação: "Se eu fosse um artista, o 
que eu criaria?".
* Discutir como os artistas criam suas obras ao longo do tempo e 
refletir sobre o conceito de artista.
* Realizar apresentações orais sobre o processo criador de cada 
aluno.
* Desenvolver um "Jogo de Papeis", no qual as crianças registram 
coletivamente a saída de estudos e brincam de desempenhar fun-
ções como fotógrafos e cinegrafistas.

* Aspectos Estéticos
* Apresentar diferentes estilos artísticos e suas relações com con-
textos sociais e históricos.
* Usar reprodução de fotografias em preto e branco para interven-
ções com materiais coloridos diversos.
*Explorar suportes diferenciados para além do papel sulfite.
*Utilizar revistas com conteúdos qualificados para recorte e com-
posição.
*Experimentar materiais e técnicas diversas, como recorte, cola-
gem, desenho e fotografia.

* Técnica
* Introduzir técnicas básicas de fotografia, desenho e colagem utili-
zando diferentes materiais e suportes artísticos.
* Propor exercícios de desenho de observação e imaginação a par-
tir de jogo de desenho coletivo.
* Promover oficinas de colagem e experimentações diversas.

*Produção
*Investigar quem são as pessoas que produzem arte na contempo-
raneidade.
*Refletir sobre como as obras são feitas e quem decide o que é 
considerado arte

*Realizar a atividade na qual cada criança apresenta oralmente seu 
trabalho ao grupo.
*Organizar a exposição dos trabalhos dos alunos no hall da escola.

2.2 A SAÍDA DE ESTUDO À GALERIA

A primeira atividade do dia foi uma ação educativa guiada 
pelas instalações da galeria, onde os alunos foram orientados a ob-
servar atentamente as obras expostas. Identificamos prontamente 
estudantes seguindo as orientações anteriores e buscando intera-
ção com as placas de identificação permitiu que os alunos buscas-
sem informações sobre os artistas e as obras, questionando sobre 
técnicas, materiais utilizados e a organização das obras no espaço. 
Esta etapa foi crucial para que os alunos ampliassem a percepção 
mais detalhada das obras, estimulando a curiosidade e o interesse 
pelas diferentes formas de expressão visual.

Ainda na galeria, os alunos foram introduzidos à fotografia 
como técnica artística e registro histórico. Com o auxílio dos resi-
dentes, eles aprenderam sobre o enquadramento e as fotografias 
artísticas, aplicando esse conhecimento para registrar sua própria 
experiência durante uma visita. Esta atividade não serviu apenas 
como uma forma de documentar o evento, mas também como uma 
ferramenta de expressão pessoal, permitindo que os alunos cap-
turassem aspectos da visita que mais lhes chamavam a atenção.

Outro momento foi a atividade de estudo nos ateliês de gra-
vura, cerâmica e escultura registrado na Figura 5. Neste ambien-
te, os residentes realizaram uma proposta em que convidavam as 
crianças a explorarem os locais onde artistas e professores de ar-
tes desenvolvem seus trabalhos. Esta atividade proporcionou uma 
compreensão prática e sensorial dos processos criativos, além de 
familiarizar os alunos com o ambiente e os materiais típicos de um 
ateliê de arte.
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Figura 3:Estudantes se fotografando na Galeria Jandira Lorenz

  

Figura 4: Visita à sala de cerâmica no CEART/UDESC

 

 
Fonte: Acervo PRP

Encerrando as atividades do dia, a turma participou de uma 
oficina artística intitulada de "Colagem dos Sonhos", realizada no 
deck anexo ao CEART, sob orientação da equipe do Laboratório In-
terdisciplinar de Formação de Professores (LIFE). A atividade teve 
duração de uma hora e apresentou aos participantes as obras se-
lecionadas de artistas surrealistas como Salvador Dalí. Utilizando 
materiais como revistas, papeis coloridos, tesouras e cola, os alu-
nos ouviram sobre a arte surrealista enquanto exercitavam técnicas 
recorte, colagem e desenho, explorando os materiais e o processo 
de acabamento, permitindo que aplicassem os conceitos e técnicas 
apresentadas, transformando a imaginação e possibilidades mate-
riais em criação própria.

Figura 5 : Colagem de atividades realizadas

Fonte: Acervo PRP

No tópico a seguir, apresentaremos a continuidade das ativi-
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dades desenvolvidas na escola.

  2.2  DA GALERIA PARA A ESCOLA

Após a ida ao CEART/UDESC, as aulas subsequentes re-
tomaram os conceitos e atividades desenvolvidas no dia da saída. 
Iniciamos a aula com a apresentação das fotografias tiradas pelos 
alunos durante a atividade na galeria. As fotografias foram exibidas 
em um projetor, e cada aluno teve a oportunidade de comentar so-
bre suas imagens, compartilhando suas avaliações e percepções 
em relação à saída de estudos. A atividade de interação com os 
registros fotográficos capturados pelos alunos emergem como um 
processo pedagógico de revisão e discussão das fotografias reali-
zadas no CEART, não apenas buscou reforçar a compreensão da 
arte como prática social, mas também impulsionou os alunos a re-
fletir sobre sua própria identidade artística, como evidenciado pela 
pergunta de um estudante: “Se nossas fotografias estavam lá, nós 
agora também somos artistas?”. 

A função social do ensino de artes na escola não tem o ob-
jetivo de formação profissional de artistas, mas entendemos que o 
questionamento do estudante diz respeito à sensação de se per-
ceber como participante legítimo daquela prática social. Esse reco-
nhecimento é crucial para o desenvolvimento da aprendizagem e 
da compreensão de que a arte deve ser acessível para todos, não 
restrita apenas a figuras históricas ou profissionais reconhecidos. 

Em seguida, os alunos observaram e analisaram oralmente 
os trabalhos desenvolvidos durante a oficina ministrada por mem-
bros do LIFE/UDESC. Cada estudante buscou explicar oralmente o 
processo criador envolvido em suas colagens, discutindo as técni-
cas e materiais utilizados, bem como as ideias e escolhas que ins-
piraram suas criações. Esta etapa foi fundamental para consolidar 
a compreensão dos alunos sobre a relação entre técnica, material 

e criação artística.
No momento seguinte, as fotografias tiradas pelos alunos fo-

ram impressas e distribuídas entre os estudantes. Os alunos foram 
incentivados a pensar criticamente sobre como a fotografia pode 
ser uma forma de comunicação e expressão pessoal, além de um 
meio para capturar e compartilhar momentos,[a] como o da saída 
de estudos.

Para aprofundar a vivência estética, foi proposta uma ativi-
dade de intervenção nas fotografias impressas. Os alunos utiliza-
ram técnicas de recorte e colagem para criar novos exercícios  a 
partir de fotografias tiradas durante a saída de estudos.

Cada aluno selecionou algumas fotografias impressas e, uti-
lizando materiais como tesouras, cola, papel colorido e revistas, 
realizou colagens e intervenções nas imagens originais. Esta ativi-
dade permitiu que os alunos voltassem as técnicas aprendidas na 
oficina do LIFE e, sob novos suportes, explorassem as imagens de 
novas formas.

As colagens resultantes foram expostas na sala de aula, 
onde novamente os alunos tiveram a oportunidade de apresentar 
suas novas criações para a turma, explicando o processo e o sig-
nificado de suas produções. A apresentação e análise das fotogra-
fias, a discussão sobre o papel do espaço expositivo e a criação de 
novas obras através da intervenção artística proporcionaram novas 
indagações: as paredes da escola são  um espaços expositivos?

Essa problematização não se encerra neste texto, porém 
apontam que do ponto de vista de um ensino que se reivindique 
histórico-crítico, é necessário que o professor reconheça dinâmi-
cas como as citadas para além da sua aparência fenomênica no 
momento do planejamento de seu trabalho. Considerar em seu 
planejamento os aspectos citados como sínteses de múltiplas de-
terminações, leva o professor ao aprofundamento de elementos 
necessários para o desvelamento de como os artistas negociam 
conscientemente ou não seus papeis dentro dessas estrutura, con-
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tribuindo para que as pseudo-escolhas pedagógicas (Hillesheim, 
2018) sejam mais conscientes e superem o pragmatismo. 

Figuras 10 , 11 e 12: Processo Criador

Fonte: Acervo PRP

Do ponto de vista da aprendizagem dos estudantes, a com-
preensão de que o papel do artista evolui ao longo da história de 
acordo com variados fatores e não de forma desvinculada à reali-
dade concreta, contribui para o rompimento da estereotipização da 
ideia do artista como sendo pessoas detentoras de um dom e única 
e exclusivamente responsáveis por seus fracassos e êxitos. 

CONSIDERAÇÕES FINAIS 

Pode se dizer  que a construção do material que se iniciou 
nos idos de 2022 ainda é repleta de pontos a esclarecer e que o 
trabalho pedagógico realizado com os estudantes do programa Re-
sidência Pedagógica nos auxiliou a perceber as lacunas da proposta 
e ao longo dos anos fomos aperfeiçoando os fundamentos estéticos, 
filosóficos e científicos da proposta[16].

Destacamos que o material Rupturas no Campo da Arte nos 
oferece um caminho repleto de possibilidades de estudo, de amplia-
ção do repertório dos estudantes da licenciatura e dos professores 
que atuaram no projeto PRP. 

Do  ponto de vista conceitual pudemos detalhar os conceitos 
de totalidade e historicidade, bem como apontar aspectos relativos 
à dialética e como ela se estabelece no material. Cabe ressaltar que 
o material é uma garantia do estudo de alguns temas artísticos que 
não podem ficar fora do espectro curricular do Ensino Fundamental. 
Pautados na Pedagogia Histórico-crítica, sistematizamos os aspec-
tos pedagógicos da proposta a partir da tríade já mencionada: Para 
quem ensinar, O que ensinar, como ensinar e em que condições 
ensinar. 

A proposta do material Rupturas no Campo da Arte tem como 
objetivo proporcionar um estudo sistemático das condições da arte 
na história da humanidade e suas múltiplas determinações.Tanto 
do ponto de vista da formulação e aprendizado dos conceitos como 
também dos aspectos da expressão artística, portanto do processo 
criador.

Nesse sentido, compreendemos que o material não se pro-
põe a encerrar debates, mas sim a abrir possibilidades de reflexão 
crítica sobre os conteúdos de arte que chegam — ou deixam de che-
gar — às salas de aula. Ele serve como instrumento para tensionar 
escolhas pedagógicas e estimular práticas que escapem ao lugar 
comum das propostas tecnicistas ou descontextualizadas, ainda tão 
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frequentes no ensino de artes.
A vivência no Programa Residência Pedagógica evidenciou a 

potência da escola como espaço de construção coletiva de conhe-
cimento, mesmo diante de condições materiais precárias. Destaca-
mos, que o engajamento dos licenciandos e o contato direto com a 
rotina escolar foram decisivos para o amadurecimento da proposta, 
pois permitiram a experimentação concreta de conceitos trabalha-
dos nas pesquisas. Esse movimento de retorno à realidade escolar 
possibilitou tanto o aprofundamento da crítica à estrutura educacio-
nal vigente, quanto a reafirmação do compromisso com uma prática 
pedagógica emancipadora.

Por fim, reafirmamos que o ensino de arte, sob a perspecti-
va da Pedagogia Histórico-Crítica, exige planejamento intencional, 
compromisso ético e rigor teórico, além de engajamentos nas lutas 
pela melhoria das condições sociais. A construção de materiais di-
dáticos como Rupturas no Campo da Arte é parte de um processo 
maior de resistência à lógica da reprodução e da exclusão simbólica. 
Trata-se de disputar espaços, ampliar repertórios e garantir que a 
arte — como conhecimento, como linguagem e como prática social 
— esteja efetivamente presente no currículo da escola pública.
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