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RESUMO

O objetivo do trabalho foi estudar a arte no 
Brasil, procurando diagnosticar a importân-
cia das Artes Visuais no contexto de todos os 
componentes curriculares, para a formação 
de um ser humano sensível, com senso esté-
tico e crítico. Teve como principais objetivos 
proporcionar mais interesse no ensino das Ar-
tes Visuais; despertar a interação da arte com 
as outras disciplinas e conhecer a importância 
da arte nos movimentos sociais. O educador 
tem o compromisso de levar o conhecimento 
da arte de outras culturas, pois sendo assim, 
o educando poderá compreender a relativida-
de dos valores que estão enraizados no seu 
modo de agir e pensar, levando o aluno valori-
zar o que lhe é próprio e reconhecer as rique-
zas e as diversidades da imaginação humana. 
O aluno que exercita sua imaginação estará 
mais habilitado para construir um texto, ou 
até mesmo resolver um problema matemá-
tico. A arte solicita a visão, a escuta e os de-
mais sentidos como porta de entrada para 
a compreensão das questões sociais, pois 
a arte também está nas profissões que são 
exercidas em diversos ramos de atividades, 
sendo assim, a arte é necessária no mundo 
do trabalho, pois faz parte do desenvolvimen-
to profissional de cada cidadão. O professor 
deve mostrar atividades artísticas para os 
alunos, não apenas em festividade escolares, 
datas comemorativas, festas de final de ano, 
mas a todo momento não desperdiçando as 
oportunidades que lhe vier. Reconhecer que 
a função do educador é auxiliar no processo 
de ensino-aprendizagem, ajudar o aluno a se 
inserir na sociedade numa nova perspectiva 
de ensino. Estudar arte e fazer sua correlação 
com outras disciplinas é possível e ao mesmo 
tempo difícil pela dificuldade que a grande 
maioria dos professores tem em trabalhar 
interagindo suas disciplinas e suas experiên-
cias com os colegas e principalmente com os 
alunos. 

Palavras-chaves: Ensino; Artes; Aprendizagem.

INTRODUÇÃO
Em todo o mundo, assim como no Brasil, um 
país colonizado, a arte é considerada um exer-
cício praticado pelas elites, assim como só faz 
arte quem tem o dom, mas deixa-se de lado 
o fato de que o “dom” é uma habilidade que 
pode ser trabalhada com o aluno, em forma 
de criatividade, que pode ser desenvolvida. Na 
verdade, o que existe é uma falta de informa-
ção de como trabalhar arte interagindo com 
todas as disciplinas.
Muito se fala de interdisciplinaridade, mas na 
prática pouco acontece. Muitos professores 
não gostam que haja intervenções de outras 
disciplinas à sua. Outros não gostam de tra-
balhar em grupo e, para a escola trabalhar de 
forma interdisciplinar, na maioria das vezes, 
é feito um projeto. Todos querem trabalhar 
como pequenas gavetas que são abertas uma 
de cada vez. Falta aos professores conheci-
mento sobre interdisciplinaridade e multidis-
ciplinaridade. No que se refere ao ensino da 
arte, esse processo torna-se mais difícil e des-
gastante. O Brasil não é um país que valoriza 
a cultura de forma geral, nem mesmo a sua 
própria cultura.
A justificativa para a pesquisa foi estudar arte 
e fazer sua correlação com outras disciplinas é 
possível e ao mesmo tempo difícil pela dificul-
dade que a grande maioria dos professores 
tem em trabalhar interagindo suas disciplinas 
e suas experiências com os colegas e princi-
palmente com os alunos. 
 O trabalho aqui apresentado é um estudo 
para a utilização da interdisciplinaridade. O 
método utilizado é o dedutivo, começando 
com pequenos textos de filosofia e arte, e, 
nesta última, sempre utilizando textos com 
imagens. Textos e imagens servirão como 
amostra da pesquisa para ver qual o interesse 
dos professores em trabalhar a interdisciplina-
ridade e ainda, tornar a filosofia uma disciplina 
acessível a todos.

O ENSINO DA ARTE NO BRASIL
O ensino da arte no Brasil começa com a vin-
da da Família Real. Vieram para o país artistas 
de renome da Europa, como Debret, Tonay, 
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entre outros de igual importância. No início do 
século XX, o ensino da arte no Brasil deixa de 
seguir o modelo francês para seguir o modelo 
americano, que era voltado para o desenho 
geométrico. Até os dias de hoje encontram-se 
escolas, especialmente aos particulares, que 
priorizam o ensino do desenho geométrico 
nas aulas de arte, sendo que, o desenho geo-
métrico deve ser ensinado pelo professor de 
Matemática.
É importante ressaltar que, nessa mesma 
época, um educador americano, John Dewey, 
prega um ensino de arte humanizado. As 
maiorias dos métodos introduzidos sob a ins-
piração de Dewey no ensino da arte no Brasil 
continuam sendo utilizados e são, muitas ve-
zes, considerados vanguarda educacional. É o 
caso do ensino das artes plásticas, associado 
à expressão corporal, utilizado até hoje, mas 
que foi introduzido no Brasil em 1929, por Ar-
tus Perrelet, sob a influência de Dewey. A ideia 
de arte como expressão de aula, de outras 
disciplinas, e o desenho de observação como 
reflexo visual de outras vertentes do pensa-
mento deweyano é o que herdamos da Escola 
Nova e continuamos a privilegiar nas salas de 
aula até hoje.

A IMPORTÂNCIA DO ENSINO DA ARTE
A impressão que se tem é a de que se pergun-
tassem aleatoriamente a opinião de pessoas 
sobre a arte dever ou não - e o porquê - ser 
disciplina obrigatória em todas as séries do 
ensino fundamental e médio, provavelmente 
teria um grande número de posições contrá-
rias a esse ensino. A situação seria diferente 
se, em vez de arte, perguntássemos sobre ou-
tras áreas do conhecimento como Português, 
História ou Ciências. “Sei que não convivo 
sozinha com essa impressão: muitos alunos, 
artistas e professores da área e de áreas afins 
confirmam essa ideia”. (Tourinho, 2003, pág. 
27). A afirmativa de Irene Tourinho é presen-
ciada pelos professores de arte-educação 
todo início do ano letivo e mesmo durante 
todo o ano. 
Muitos são os autores que se debruçam sobre 
o ensino da arte, mostrando em suas pesqui-
sas a importância que a arte tem na formação 
do ser humano, contribuindo para seu desen-
volvimento em qualquer área que ele venha 
atuar.

Uma das maiores escritoras e lutadoras pela 
valorização da arte nas escolas é Ana Mae 
Barbosa além de outros de igual valor como 
Anamélia Bueno, Fayga Ostrower, Louis Po-
cher, Paulo de Tarso Cheida Sans e João Fran-
cisco Duarte Júnior. “A criação não é atributo 
só das artes, a criação está presente em todos 
os nossos atos. Assim como o próprio viver, 
o criar é um processo existencial.” (Ostrower, 
1994 pág 56.)

“Tenho a impressão que se perguntássemos 
aleatoriamente a opinião de pessoas sobre se 
a Arte deve ou não - e porque - ser disciplina 
obrigatória em todas as séries do ensino fun-
damental e médio, provavelmente teríamos 
um grande número de posições contrárias a 
esse ensino. Penso que a situação seria di-
ferente se, em vez de arte, perguntássemos 
sobre outras áreas do conhecimento como 
Português, História ou Ciências. Sei que não 
convivo sozinha com essa impressão: muitos 
alunos, artistas e professores da área e de 
áreas afins confirmam essa ideia” (TOURINHO, 
2003, pág. 27)

A afirmativa de Irene Tourinho é presenciada 
pelos professores de arte-educação, todo 
início do ano letivo, e durante todo o ano. Por 
exemplo: não pode ser impresso o material 
de Arte porque será impresso também o de 
Matemática. O arte-educador é solicitado 
para organizar festas relacionadas às datas 
comemorativas dentro do calendário escolar. 
Além dos argumentos que nem sempre fazem 
parte da ação educacional e artisticamente 
sustentável, encontramos: aprendizagem da 
arte para o desenvolvimento moral, o desen-
volvimento da sensibilidade e da criatividade 
do aluno. 
O ensino da arte é visto também como forma 
de recreação, de lazer e de divertimento, além 
de artifício para a ornamentação da escola. 
A arte ainda é vista como benefício oferecido 
para acalmar, resignar e descansar os alunos 
das disciplinas consideradas “sérias”, impor-
tantes e difíceis.
As disciplinas citadas são exemplos perfeitos 
para um trabalho interdisciplinar ou multidis-
ciplinar, mas os professores de outras discipli-
nas não têm interesse em trabalhar com arte, 
ou por ser uma atividade trabalhosa ou por 
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falta de interesse, valorização e conhecimento. 
A interdisciplinaridade, na maioria das vezes, é 
trabalhada somente em projetos.
A Filosofia e a Arte são exemplos de discipli-
nas com longa história de lutas, tanto pela 
conquista de espaço como pela manutenção, 
ampliação e tempo de espaço na escola.
A interdisciplinaridade é um dos caminhos 
para a valorização do ensino da arte. Segundo 
BUENO (2003, pág. 23), “o trabalho das artes 
plásticas na escola é colocado em segundo 
plano pelos pais. Os pais sentem-se ansiosos 
com a alfabetização dos filhos e não sabem 
muito bem a finalidade das aulas de artes. Por 
esses motivos, o aluno em processo de alfabe-
tização mostra menor interesse e capacidade 
de expressão espontânea por meio da arte”.
A ansiedade dos pais, seguida da desvalori-
zação das aulas de arte, vão se estender por 
todo o ensino fundamental e ensino médio.
Muitos são os autores que se debruçam sobre 
o ensino da arte, mostrando em suas pesqui-
sas a importância que a arte tem na formação 
do ser humano, contribuindo para seu desen-
volvimento em qualquer área que ele venha 
atuar.
Cada um defende uma teoria que no final leva 
sempre para o mesmo caminho, mostrar que 
o ensino da arte é importante para o desen-
volvimento do aluno.
Uma das maiores escritoras e incentivadora 
da valorização da arte nas escolas é Ana Mae 
Barbos. Além de outros profissionais de igual 
valor, ela defende a arte nas escolas, com 
seriedade e com boa preparação dos profes-
sores. Em seus livros mais antigos ela fala da 
diferença entre Brasil e Estados Unidos, e esta 
diferença continua ainda hoje: nos Estados 
Unidos, a política educacional preocupa-se 
com o qualitativo da educação, enquanto nós 
ainda enfrentamos o problema quantitativo. 
Nós precisamos não só de melhores escolas, 
mas de uma maior quantidade de escolas. 

OBRIGATORIEDADE DO ENSINO DA ARTE
Apesar da obrigatoriedade da arte no currícu-
lo tenha sido determinado pela Lei nº 5.692, 
de 1971, ainda temos no Brasil escolas que 
não têm artes no currículo. Professores de Es-
cola Pública no DF recebem inúmeros alunos 
nesta situação.
Conforme Ostrower (1994, pág. 56), “a criação 

não é atributo só das artes, a criação está pre-
sente em todos os nossos atos. Assim como 
o próprio viver, o criar é um processo existen-
cial”.
Fayga, por sua vez, defende o estudo da com-
posição dos desenhos e pinturas, e estuda os 
símbolos infantis, concluindo que a criativida-
de é intuitiva.
A afirmação “A criação é um processo existen-
cial” é a conclusão de Fayga no livro Universos 
da Arte, resultado de uma oficina dada por ela 
em uma gráfica. A princípio ela falou super-
ficialmente sobre alguns artistas e mostrou 
como era feita a composição de cada quadro 
pelo artista. E, para sua surpresa, os operá-
rios começaram a se interessar pelo assunto 
e descobriram que também podiam criar. 
O processo de criação é doloroso, cheio de 
dúvidas e, nesses momentos, os processos 
existenciais aparecem.
Ao final, todos os estudiosos da Educação Ar-
tística defendem maior respeito e valorização 
no ensino, boa formação do professor e que 
este saiba como tratar o princípio do ensino 
da arte para crianças, e não o transformar, fu-
turamente, em um mero reprodutor de obras 
de arte.
Educação e instrução nascem com o surgi-
mento do Homem. Ao longo da História edu-
cação e instrução foram se moldando aos 
períodos históricos e aos interesses destes.
Dar uma definição para os fins educativos 
é também definir a sociedade, a cultura e o 
Homem que se quer promover. Educar é, 
na verdade, cultivar a criança para dela fazer 
um cidadão. Toda imagem do Homem é uma 
imagem social. Determinar fins para a educa-
ção é escolher um tipo de cidadão, de cidadão 
social, portanto de uma sociedade. Elabo-
rando fins educativos, faz-se a opção der um 
modelo, ao mesmo tempo de cidadão e de 
sociedade.
Como o homem não possui um aparelhamen-
to instintivo, como os outros animais, precisa 
ser socializado para sobreviver. Quer dizer 
que precisa ser educado pelas pessoas que o 
rodeiam, a partir dos modelos sociais daquele 
grupo, naquele momento histórico.
A educação passou por várias fases até os 
dias atuais, iniciando pela educação informal 
até chegar à educação formal, surgindo então 
a escola.
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As várias instâncias da sociedade exercem 
uma função de educação: a família, a religião, 
o trabalho, o laser e os meios de comunica-
ção. As ações desenvolvidas por esses grupos 
são informais, visto que não obedecem a 
regras explícitas nem são submetidas a rígido 
controle externo. 
A escola desenvolve a educação formal por-
que surge com a exigência da formação de 
um grupo instituído especialmente para 
exercer determinadas atividades. Inclusive 
especialistas elaboram projetos de ação mais 
efetiva no âmbito escolar. Na escola a educa-
ção é estruturada ou controlada.
A escola institucionalizada, semelhante à que 
temos hoje, é uma criação da burguesia do 
século XVI. A Revolução Industrial, iniciada no 
século XVIII, altera, em alguns aspectos, a es-
cola burguesa: além da formação acadêmica 
predominantemente humanística, contrapõe 
a necessidade de formação técnica especia-
lizada, além do estudo das ciências, o que 
contribui para o processo de secularização e 
democratização do ensino.
No século XX, as reivindicações são por uma 
escola pública, leiga, gratuita e obrigatória, em 
que possam ter acesso as camadas menos 
privilegiadas da sociedade.
Nos séculos XIX e XX, ocorreram três grandes 
revoluções em teoria educacional. Seus repre-
sentantes são o alemão Herbart, o americano 
Dewey e o brasileiro Paulo Freire. Herbart 
alinha-se com Dewey na valorização da de-
mocracia. Dewey é favorável à diversidade e à 
liberdade. Paulo Freire luta por uma educação 
em favor do oprimido, para ele os grupos opri-
midos devem ganhar espaço na sociedade, à 
medida que puderem colocar seus vocabu-
lários alternativos e seus jogos de linguagem 
como elementos também importados para a 
sociedade.
Concordando com Paulo Freire, a luta pelos 
grupos oprimidos e menos valorizados deve 
ser constante, no sentido de uma preparação 
por parte do professor e da escola, no que se 
refere ao vocabulário do aluno. Uma das cau-
sas da evasão escolar, embora não esteja do-
cumentada, é a desvalorização do aluno por 
parte do professor e dos próprios alunos. Um 
aluno que vem da zona rural é discriminado 
pelo linguajar, pelo vestuário e esse é apenas 
uma das causas. Existe ainda a desvalorização 

com relação à cor, classe social, higiene, sexu-
alidade, tipo físico, etc. Nesse aspecto pode-se 
dizer que a escola é excludente.

INTERDISCIPLINARIDADE
O objetivo da interdisciplinaridade na arte é 
torná-la mais interessante para o aluno e para 
o professor, que na maioria das vezes, se sen-
te desmotivado e relegado ao segundo plano, 
dependendo de como a escola vê o ensino 
das artes. A arte está articulada com todos os 
componentes curriculares, embora determi-
nados componentes curriculares sejam mais 
fáceis de serem trabalhados, como História, 
Geografia e Língua Portuguesa. O uso de 
materiais concretos proporcionado por outras 
disciplinas ajuda ao aluno na compreensão e 
no interesse pelo ensino das artes visuais.
Conforme BUORO, 2003, p. 16,

A interdisciplinaridade na arte desenvolve no 
aluno a percepção visual do mundo e da obra 
de arte, ampliando seu repertório visual e 
gráfico, contribuindo para a construção de um 
olhar crítico no exercício de sua cidadania.

Quanto à instrução, Gomez (1988) ajuda a re-
forçar a distinção entre instrução e educação, 
quando afirma que “a instrução trata de um 
processo para além da transmissão e da troca 
de um processo para além da transmissão e 
da troca de conhecimentos evidenciados nas 
interações que correm no ambiente escolar”. 
Afirma que “conteúdos abordados oficialmen-
te nos currículos, normalmente, são destina-
dos às avaliações escolares e direcionadas à 
identificação de indicadores de desempenho 
dos alunos, que podem rapidamente esqueci-
dos”. 
Embora determinada oficialmente, a escola 
pode contribuir para que o aluno construa 
sua autonomia como aprendiz e que aprenda 
o sentido da participação, do respeito à dife-
rença, da solidariedade, das normas e valores 
de interação social etc., os quais ultrapassam 
os muros da escola e são vivenciados ao longo 
da vida.
Instruir, para a escola, passa a ser um bom-
bardeio de saberes diversos. Os professores, 
pais e escola estão preocupados com que o 
aluno aprendeu (decorou). A competitividade 
começa em casa: boas notas, presentes e via-
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gens fazem parte do contexto escolar do alu-
no. O aluno não aprende porque quer crescer 
como ser humano, o aprender tornou-se uma 
moeda de troca. Os professores, por sua vez, 
repetem as mesmas aulas durante anos. As 
várias pedagogias adotadas na maioria das 
vezes não funcionam e nem saem do papel, 
no final, resta mesmo a pedagogia tecnicista.
Os alunos hoje não estão preparados para 
pensar. Galileu disse o seguinte: “Não podes 
ensinar nada a um homem; podes apenas 
ajudá-lo a encontrar a resposta dentro dele 
mesma”.
O paradigma escolar mudou. O ensino massi-
ficou-se, despersonalizou-se, tornou-se mais 
confuso e menos pessoal, e dá hoje menos 
espaço ao indivíduo e ao acompanhamento 
pessoal do aluno.
Hoje, há muitas fontes de conhecimento, a 
História nunca viveu um momento com tantos 
suportes à informação. Mas instrução é muito 
mais do que acumulação de conhecimento, 
é o aprender a aprender, aprender a pensar, 
é treinar o olhar, é ser sensível, é raciocinar 
sobre a vida, as pessoas e as coisas que os 
rodeiam.
Desde o nascimento, o homem é submetido a 
um processo intensivo de aprendizagem que 
termina somente com sua morte.

ARTES VISUAIS E OUTROS COMPONENTES 
CURRICULARES
Falar de como as artes visuais podem ser inse-
ridas nos componentes curriculares é falar de 
interdisciplinaridade e esta é uma palavra ou 
uma metodologia que assusta a maioria dos 
professores, diretores e coordenadores. Tal-
vez porque seja uma metodologia onde todo 
o corpo docente e discente trabalha junto ou 
por falta de conhecimento e por não querer 
ter um pouco mais de trabalho na organiza-
ção das tarefas. 
Geralmente se trabalha a interdisciplinaridade 
só em projetos. Na verdade, nem se sabe mui-
to bem a definição de interdisciplinaridade e 
multiculturalidade: Interdisciplinaridade indica 
a inter-relação entre mais disciplinas sem que 
nenhuma se sobressaia sobre as outras, mas 
que se estabeleça uma relação de reciproci-
dade e colaboração, com o desaparecimento 
de fronteiras entre as áreas do conhecimento. 
A multiculturalidade indica a existência de um 

trabalho entre muitas disciplinas, sem que 
estas percam suas características ou suas 
fronteiras.

“Para o educador que se interessa e pretende 
trabalhar nessa linha, as ferramentas para que 
um trabalho interdisciplinar seja bem sucedi-
do requer, por parte do professor, espirito de 
equipe, aceitação de suas limitações diante de 
novos conhecimentos, atitude de espera ante 
os atos consumados, atitude de reciprocidade 
que o leva à troca, ao diálogo com outras pes-
soas ou consigo mesmo, atitude de humildade 
diante da limitação do próprio saber, estar 
aberto para desvendar novos saberes, atitude 
de desafio perante o novo, desafiar e redi-
mensionar o velho, atitude de envolvimento 
e comprometimento com os projetos e com 
as pessoas neles  envolvidos, atitude, pois, de 
compromisso em construir sempre da melhor 
forma possível, atitude de responsabilidade 
mas, sobretudo, de alegria, de revelação, de 
encontro, enfim, de vida.” (BARBOSA, 2003, 
pág. 106).

Diante das afirmativas de Barbosa, torna-se 
difícil trabalhar a interdisciplinaridade porque 
nem todas as pessoas estão dispostas a se 
auto avaliar para que haja uma mudança em 
suas vidas. O perfil do professor que vai tra-
balhar com a interdisciplinaridade está longe 
de ser aquele em maioria nas escolas. Reco-
nhecer as limitações à frente de novos conhe-
cimentos, ter humildade para dizer que não 
sabe ou que não compreendeu como traba-
lhar um conteúdo que não seja o seu é uma 
atitude que não é muito encontrada entre os 
professores. 
Tem-se observado uma grande falta de moti-
vação por parte dos docentes e discentes, o 
que prevalece é uma pedagogia conteudista, 
uma centralização de poder por parte da di-
reção, no sentido de não ouvir, na maioria das 
vezes, as sugestões dos professores. 

“Perto da minha classe tinha uma mangueira, 
na casa do doutor Libânio. Quando aque-
la mangueira estava florida eu dizia: Gente, 
primeiro vocês fechem os olhinhos. Todo 
mundo... olhem, sintam. O que vocês estão 
sentindo?” “Perfume”. “De onde? Abram os 
olhos e vão ver”. Eram as flores. Daí, você já 
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aproveitava. Era uma gostosura. Ensinava as 
crianças a ver, a observar. Aí, eu falava pra de 
noite eles olharem um jardinzinho, um vasi-
nho, um bichinho, o ventinho passando entre 
as folhas... A gente ensinava a sensibilidade 
pra eles. Eu não seguia norma, dava portu-
guês e matemática. Às sextas e sábados pra 
descansar, eu dava ciências, artes, ginástica. 
Dávamos tudo. Mas não dava história isolada 
de geografia. “Pro primário não dá” (ARCHAN-
GELO, 2006, pág. 61).

O relato da professora Maria, professora que 
trabalhou até 1975, é emocionante. A forma 
como ela soube usar tão bem sua intuição, 
porque em Itapetininga, cidade de onde ela 
é talvez não se trabalhasse com interdiscipli-
naridade, mas ela trabalhava, além de des-
pertar nos alunos a sensibilidade, o exercício 
do olhar, ver de olhos fechados. Segundo a 
professora Maria, para descansar ela dava 
ciências, artes e ginástica, mas artes ela já 
tinha ensinado, despertado seus alunos, 
pois arte não se ensina se desperta. O que 
se ensina em artes é a teoria e a técnica, já a 
sensibilidade precisa ser despertada, sentida 
como o perfume das flores da mangueira, 
olhada, como os vasinhos que ela sugeria que 
seus alunos observassem. Essa professora já 
trabalhava a interdisciplinaridade e hoje, com 
tantos recursos, tanto no campo do conheci-
mento como no da tecnologia, torna-se cada 
vez mais difícil trabalhar em conjunto.
Ensinar arte, filosofia, sociologia e outros 
componentes curriculares que exigem que o 
aluno pense, critique, formule um pensamen-
to, tenha um censo crítico, é quase impossível, 
a mídia impõe uma cultura de gosto duvidoso. 
Os componentes curriculares citados acima 
são tidos como de elite, a arte é elite, essa 
ideia vem desde a colonização do Brasil. Pes-
soas de classe mais baixa não tinham acesso 
a uma boa cultura, assim como os negros. 
Sempre foram importados modelos europeus 
de pintura, música, moda, cores. Os quadros 
eram pintados com cores europeias, quando 
temos um clima tropical e consequentemente 
mais luz, o que resulta em cores mais fortes.
É possível falar de filosofia, arte e sociologia, 
desde o Ensino Fundamental, visto que a 
Educação Brasileira passa por um momen-
to de transição, no qual a atitude filosófica 

que se deve buscar para melhorar o espaço 
de educação escolar. A atitude de estranha-
mento pode ser definida como uma abertura 
para lidar com a novidade, o desconhecido, o 
inesperado, o descontinuo do objeto que se 
quer conhecer, tendo sobre ele um olhar mais 
crítico e criativo, diferente do habitual.
Da atitude de não aceitar o que é dado, o que 
é imposto, o que é crença e o que é dogma, 
passivamente nasce a atitude filosófica de 
estranhamento que pode ser pensada como 
um dos fundamentos para a concepção de 
educação crítica e está se fortalece no saber 
dialogar com a diversidade. Acredita-se que 
estas novas atitudes contribuam para a for-
mação de ser humano melhor. 

DESENVOLVIMENTO COGNITIVO ATRAVÉS DA 
ARTE
O desenvolvimento cognitivo é um proces-
so complexo e multifacetado que envolve a 
evolução das capacidades de pensar, apren-
der e compreender o mundo ao redor. A arte, 
em suas diversas formas, desempenha um 
papel fundamental nesse desenvolvimento, 
oferecendo um meio único para a expressão, 
exploração e entendimento. Este artigo exami-
na como a educação artística contribui signifi-
cativamente para o desenvolvimento cognitivo 
dos alunos, abordando aspectos como pensa-
mento crítico, resolução de problemas, criati-
vidade e habilidades motoras.
A educação artística estimula o pensamento 
crítico, pois os alunos são incentivados a ob-
servar, analisar e interpretar diferentes formas 
de arte. Ao examinar uma obra de arte, eles 
aprendem a considerar diversos elementos, 
como composição, uso de cores, perspectiva 
e simbolismo. Esse processo de análise críti-
ca desenvolve habilidades cognitivas que são 
transferíveis para outras áreas do conheci-
mento.
Além disso, a criação artística envolve a resolu-
ção de problemas. Por exemplo, ao trabalhar 
em uma escultura ou pintura, os estudantes 
enfrentam desafios que requerem soluções 
criativas. Eles aprendem a experimentar 
diferentes materiais e técnicas, a planejar e 
a adaptar suas ideias conforme necessário. 
Essas experiências práticas ajudam a fortale-
cer a capacidade de resolver problemas de 
maneira inovadora e eficaz.
A arte é um campo que naturalmente promo-
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ve a criatividade. Ao encorajar os alunos a ex-
pressarem suas ideias e emoções através de 
meios artísticos, a educação artística expande 
sua capacidade de pensar de maneira original 
e fora dos padrões convencionais. A criativida-
de é uma habilidade crucial no mundo moder-
no, não apenas no campo das artes, mas em 
todas as áreas profissionais e acadêmicas.
Os processos criativos envolvidos na arte, 
como brainstorming, esboço e refinamento 
de ideias, são exercícios cognitivos que desen-
volvem a flexibilidade mental e a capacidade 
de gerar novas soluções. A prática regular 
da criatividade através da arte também pode 
melhorar a confiança dos alunos em suas 
próprias capacidades inovadoras, o que é 
benéfico para seu desenvolvimento cognitivo 
e emocional.
O desenvolvimento cognitivo não está isola-
do do desenvolvimento físico. As atividades 
artísticas frequentemente requerem o uso 
de habilidades motoras finas e coordenação 
olho-mão. Por exemplo, desenhar, pintar ou 
esculpir exigem precisão e controle dos mo-
vimentos. Essas atividades ajudam a desen-
volver áreas do cérebro responsáveis pelo 
controle motor e pela coordenação, o que é 
especialmente importante em crianças peque-
nas, cujas habilidades motoras ainda estão em 
desenvolvimento.
Participar de atividades artísticas também 
pode melhorar a memória e a atenção. Ao 
aprender e memorizar técnicas, estilos e con-
ceitos artísticos, os alunos exercitam sua me-
mória de trabalho e memória de longo prazo. 
Além disso, a arte exige um alto nível de aten-
ção aos detalhes, concentração e paciência, 
habilidades que são essenciais para o sucesso 
acadêmico e profissional.
A arte envolve a integração de múltiplos sen-
tidos, como a visão, o tato e, em alguns casos, 
a audição. Essa integração sensorial é crucial 
para o desenvolvimento cognitivo, pois ajuda 
o cérebro a processar e interpretar infor-
mações de maneira mais completa e eficaz. 
Atividades artísticas que envolvem diferentes 
texturas, cores e formas podem melhorar a 
percepção sensorial e a capacidade de dis-
tinguir e compreender estímulos sensoriais 
complexos.

TECNOLOGIA E ARTE: TRANSFORMANDO A 

EDUCAÇÃO E A CRIAÇÃO
A interseção entre tecnologia e arte está revo-
lucionando o campo da educação e a prática 
artística, oferecendo novas maneiras de en-
sinar, aprender e criar. A integração de ferra-
mentas digitais e tecnologias emergentes no 
ensino da arte não só enriquece a experiência 
educacional, mas também amplia as possibili-
dades de expressão criativa. Este artigo exa-
mina como a convergência entre tecnologia e 
arte está transformando a educação artística, 
explorando suas vantagens, desafios e impli-
cações para o desenvolvimento cognitivo e 
criativo dos alunos.
As ferramentas digitais, como softwares de 
design gráfico, tablets com canetas digitais, 
impressão 3D e realidade aumentada (AR), 
têm se tornado recursos indispensáveis no 
ensino da arte. Estas tecnologias permitem 
que os alunos experimentem com novas 
técnicas e estilos, que antes eram inacessíveis 
ou limitados pela falta de recursos físicos. Por 
exemplo, programas de design gráfico como 
Adobe Photoshop e Illustrator oferecem uma 
ampla gama de ferramentas para a criação 
e edição de imagens, permitindo uma explo-
ração mais profunda de conceitos visuais e 
técnicos.
A realidade virtual (VR) e a realidade aumenta-
da (AR) estão transformando a maneira como 
os alunos interagem com a arte. A VR oferece 
experiências imersivas, permitindo que os 
alunos "entrem" em obras de arte e explorem 
detalhes em uma escala nunca antes possível. 
AR, por sua vez, permite sobrepor informa-
ções e elementos digitais sobre o mundo real, 
criando experiências interativas que podem 
enriquecer a compreensão e apreciação da 
arte.
A tecnologia estimula a criatividade ao propor-
cionar novas formas de expressão. Ferramen-
tas digitais permitem a experimentação rápida 
e a modificação de trabalhos artísticos sem 
o custo e o tempo associados aos materiais 
tradicionais. Isso encoraja os alunos a arriscar 
mais e a explorar ideias inovadoras.
Ao aprender a utilizar ferramentas digitais, 
os alunos também desenvolvem habilidades 
técnicas valiosas para o mercado de trabalho 
contemporâneo. Competências em softwares 
de design, modelagem 3D e outras tecnolo-
gias digitais são altamente demandadas em 
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diversas indústrias, desde a publicidade até o 
desenvolvimento de jogos e filmes.
A tecnologia pode aumentar o acesso à edu-
cação artística. Plataformas online e aplica-
tivos permitem que estudantes de todas as 
partes do mundo aprendam sobre arte e 
criem trabalhos digitais, superando barreiras 
geográficas e econômicas. Além disso, ferra-
mentas assistivas podem ajudar estudantes 
com deficiências a participar plenamente de 
atividades artísticas.
Um dos principais desafios da integração 
tecnológica no ensino da arte é o custo dos 
equipamentos e softwares necessários. Esco-
las e instituições educacionais muitas vezes 
enfrentam dificuldades financeiras para ad-
quirir e manter essas tecnologias. Além disso, 
a desigualdade no acesso à tecnologia pode 
criar disparidades na educação artística.
Outro desafio é a necessidade de formação 
contínua dos professores para que possam 
utilizar eficazmente as novas tecnologias. 
Muitos educadores ainda não se sentem con-
fortáveis com ferramentas digitais e precisam 
de treinamento para integrá-las de maneira 
eficaz em suas práticas de ensino.
Embora a tecnologia ofereça novas possi-
bilidades, é importante equilibrar o uso de 
ferramentas digitais com o ensino de técnicas 
tradicionais de arte. A combinação de méto-
dos tradicionais e digitais pode proporcionar 
uma educação artística mais completa e diver-
sificada.

CONCLUSÃO
A formulação de uma proposta para trabalhar 
a arte nas escolas exige que se saibam quais 
os posicionamentos sobre arte e educação 
escolar estão sendo assumidos por parte da 
escola e das Secretarias de Educação. Esses 
posicionamentos implicam também na sele-
ção de linhas teórico metodológicas.
Uma das grandes dificuldades no ensino das 
artes é torná-la atraente para o aluno, justa-
mente pelo que enumeram Ferraz e Fusari. 
Os professores não sabem muito bem o que 
desenvolver em sala de aula, pois o Estado 
não dá quase, ou nenhuma, importância ao 
ensino das artes nas escolas, por isso, torna-
-se difícil proporcionar interesse aos alunos. 
São salas com número excessivo de alunos, 
desigualdade de faixa etária, falta de material 

e sala apropriada, com pia, mesa cavalete, 
armários para que os alunos não tenham que 
trazer o material pessoal de casa. Mas não é 
só essa falta de estrutura que faz as aulas de 
arte não despertarem desejo de aprender por 
parte dos alunos.
Antes da criatividade, é de suma importância 
saber que tipo de professor está à frente do 
ensino da arte, assim como em outros compo-
nentes curriculares. Os professores se afinam 
com determinadas linhas pedagógicas e é 
importante saber como a arte vem sendo en-
sinada, suas relações com a educação escolar 
e com o processo histórico.
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