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RESUMO 
Este artigo aborda os desafios e as potencia-
lidades do ensino de artes nas escolas brasi-
leiras, com foco nas contribuições das diver-
sas manifestações artísticas (música, dança, 
teatro e artes visuais) para o desenvolvimen-
to cognitivo e emocional dos estudantes. A 
pesquisa, baseada em uma revisão biblio-
gráfica, analisa as práticas pedagógicas mais 
eficazes para estimular a criatividade no en-
sino de artes, considerando a diversidade 
de abordagens e metodologias adotadas em 
escolas públicas e privadas. Além disso, dis-
cute as barreiras enfrentadas, como a des-
valorização da disciplina e a falta de recur-
sos, e propõe soluções para integrar as artes 
de forma significativa no currículo escolar. O 
artigo visa destacar a importância da arte na 
formação integral dos alunos, promovendo 
uma educação mais inclusiva, crítica e trans-
formadora.

PALAVRAS-CHAVE: Ensino de Artes; Criativi-
dade; Práticas Pedagógicas; Desenvolvimen-
to Cognitivo; Educação Inclusiva.

INTRODUÇÃO
O ensino de artes nas escolas brasileiras 
desempenha um papel crucial na formação 
integral dos estudantes, ao estimular a cria-
tividade, a expressão pessoal e o desenvol-
vimento cognitivo e emocional. No entanto, 
essa área do conhecimento ainda enfrenta 
diversos desafios, especialmente no contex-
to da educação pública, onde as limitações 
orçamentárias e a falta de infraestrutura 
comprometem a efetiva implementação de 
práticas pedagógicas de qualidade. Além 
disso, a resistência e a desvalorização da 
disciplina no currículo escolar, muitas vezes 
relegada a um plano secundário, dificultam 
seu pleno reconhecimento como uma ferra-
menta essencial para o processo de apren-
dizagem.
O presente estudo tem como objetivo discu-
tir as potencialidades e os desafios do ensi-
no de artes nas escolas brasileiras, com foco 
nas contribuições que as diferentes mani-

festações artísticas — como música, dança, 
teatro e artes visuais — podem oferecer ao 
desenvolvimento dos alunos. Além disso, 
busca-se identificar as práticas pedagógicas 
mais eficazes para estimular a criatividade 
no ensino de artes, considerando as diversi-
dades de abordagens metodológicas e as es-
pecificidades do contexto escolar brasileiro, 
tanto na rede pública quanto privada.
Para alcançar esses objetivos, a metodologia 
adotada será uma revisão bibliográfica que 
examina a produção acadêmica atual sobre 
o tema, oferecendo um panorama das dis-
cussões mais relevantes sobre o ensino de 
artes e suas contribuições para a educação. 
A revisão se concentrará nas práticas peda-
gógicas, nas políticas públicas voltadas para 
o ensino de arte e nas experiências mais exi-
tosas, visando identificar tanto as limitações 
quanto as estratégias que têm se mostrado 
eficazes para integrar as artes de maneira 
significativa no currículo escolar.
A justificativa para este estudo está no en-
tendimento de que o ensino de artes é fun-
damental para o desenvolvimento de uma 
educação mais inclusiva, criativa e crítica, 
capaz de preparar os alunos não apenas 
para os desafios acadêmicos, mas também 
para a vida em sociedade. No contexto atual, 
marcado por uma educação cada vez mais 
voltada para resultados quantitativos e pela 
busca pela eficiência, é crucial resgatar e va-
lorizar a arte como um componente essen-
cial para a formação cidadã e integral dos 
estudantes. Ao reconhecer a arte como uma 
linguagem universal que atravessa frontei-
ras culturais e sociais, o estudo visa contri-
buir para um debate mais amplo sobre a im-
portância das artes nas escolas brasileiras, 
apontando caminhos para a construção de 
uma educação mais rica e diversificada.

AS DIFERENTES MANIFESTAÇÕES ARTÍSTICAS 
(MÚSICA, DANÇA, TEATRO, ARTES VISUAIS) 
CONTRIBUEM PARA O DESENVOLVIMENTO 
COGNITIVO E EMOCIONAL DOS ESTUDAN-
TES
O ensino de artes nas escolas, envolvendo as 
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diversas manifestações como música, dan-
ça, teatro e artes visuais, desempenha um 
papel fundamental no desenvolvimento cog-
nitivo e emocional dos estudantes. A prática 
artística não é apenas uma forma de expres-
são estética, mas também um processo de 
aprendizagem que estimula diversas habili-
dades mentais e emocionais, fundamentais 
para a formação integral dos alunos. Neste 
capítulo, exploraremos como cada uma des-
sas manifestações artísticas contribui para o 
desenvolvimento dos estudantes.
A música é uma das formas mais tradicio-
nais de expressão artística e tem sido am-
plamente reconhecida como um importante 
fator de desenvolvimento cognitivo. Estudos 
indicam que a prática musical pode melho-
rar significativamente a memória, a atenção 
e a capacidade de resolução de problemas 
(PEREIRA, 2014). O ensino de música envolve 
a coordenação de diversos processos men-
tais, como ritmo, melodia e harmonia, que 
estimulam o pensamento abstrato e a ca-
pacidade de análise crítica (GADOTTI, 2011). 
Além disso, a música favorece a disciplina 
mental e a autoexpressão emocional, pro-
porcionando uma melhor compreensão de 
conceitos matemáticos, como proporções e 
simetrias (CHAVEZ, 2008).
A música é uma das formas artísticas mais 
poderosas e universais para o desenvol-
vimento cognitivo dos estudantes. Não 
apenas pela sua capacidade de entreter e 
emocionar, mas também pelo seu impacto 
positivo em diversas áreas do cérebro, a mú-
sica oferece uma série de benefícios para o 
aprendizado e o desenvolvimento de habili-
dades cognitivas. A prática musical estimula 
uma série de processos mentais complexos 
que incluem o pensamento crítico, a memó-
ria, a atenção, e a habilidade de resolução 
de problemas (HESS, 2018).
A prática musical é também associada ao au-
mento da capacidade de tomada de decisão, 
pois os músicos frequentemente precisam 
fazer escolhas rápidas durante uma perfor-
mance ao vivo, como decidir qual técnica 
usar ou ajustar sua performance em tempo 
real para se adaptar ao conjunto (PEREIRA, 
2014).
Além dos benefícios cognitivos, a música tem 
um papel igualmente significativo no desen-

volvimento emocional dos estudantes. Ela 
é uma poderosa ferramenta de expressão 
emocional, proporcionando aos alunos uma 
maneira de externalizar sentimentos, sejam 
eles de alegria, tristeza, frustração ou eufo-
ria. O envolvimento com a música permite 
que os estudantes conectem suas experiên-
cias pessoais com a arte, desenvolvendo, as-
sim, uma maior compreensão de suas pró-
prias emoções e do impacto que estas têm 
sobre seus comportamentos e atitudes (NU-
NES, 2015).
A música é uma linguagem universal que 
pode transmitir sentimentos e mensagens 
de uma maneira que muitas vezes as pala-
vras não conseguem alcançar. A interpreta-
ção de uma peça musical ou a performance 
de uma canção pode ser uma forma de co-
municação não verbal, que permite que os 
alunos se expressem de forma autêntica e 
pessoal. Além disso, a música pode ajudar os 
estudantes a desenvolver empatia, ao possi-
bilitar que se coloquem no lugar do compo-
sitor ou do intérprete, compreendendo as 
emoções que permeiam uma obra musical 
(COSTA, 2010).
Por fim, a música também se destaca como 
uma ferramenta poderosa para promover a 
inclusão emocional. Ela oferece um ambien-
te seguro e acolhedor onde estudantes de 
diferentes origens e experiências podem se 
expressar livremente. Em contextos de gru-
pos musicais e corais, todos os alunos, inde-
pendentemente de suas condições sociais 
ou culturais, podem ter a oportunidade de 
se conectar e colaborar, criando um ambien-
te inclusivo que celebra a diversidade emo-
cional e cultural (PEREIRA, 2016).

DANÇA E EXPRESSÃO CORPORAL
A dança, por sua vez, promove o desenvol-
vimento cognitivo e emocional ao integrar o 
corpo com a mente. Ao aprender e praticar 
movimentos coreográficos, os estudantes 
exercitam sua coordenação motora, memó-
ria muscular e consciência espacial (PEREI-
RA, 2016). Além disso, a dança é uma forma 
de expressão emocional, permitindo que 
os estudantes externalizem sentimentos e 
emoções muitas vezes difíceis de verbalizar. 
O movimento corporal, quando realizado de 
forma consciente e coordenada, também 
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contribui para o desenvolvimento da autoes-
tima e da autoconsciência emocional (SILVA, 
2012). Como destaca Laban (2006), a dança é 
uma ferramenta poderosa para o desenvol-
vimento de uma comunicação mais eficaz e 
empática, essencial para o estabelecimento 
de relações sociais saudáveis.
O teatro, com seu caráter performático e de 
interação social, contribui de maneira signi-
ficativa para o desenvolvimento emocional 
dos estudantes. A interpretação de persona-
gens e a vivência de situações fictícias per-
mitem que os alunos explorem uma ampla 
gama de sentimentos e contextos emocio-
nais, promovendo a empatia e a inteligên-
cia emocional (COSTA, 2010). Além disso, a 
participação em atividades teatrais estimula 
a expressão criativa e a capacidade de lidar 
com desafios emocionais, ajudando os estu-
dantes a gerenciar suas próprias emoções de 
maneira mais eficaz (NUNES, 2015). O teatro 
também favorece a resolução de conflitos e 
melhora a comunicação interpessoal, habi-
lidades essenciais para o desenvolvimento 
social e emocional.
As artes visuais desempenham um papel 
crucial na percepção e interpretação do 
mundo ao redor dos estudantes. A prática 
de desenhar, pintar, esculpir ou realizar ou-
tras atividades visuais amplia a capacidade 
de observação e análise crítica dos alunos, 
além de desenvolver sua criatividade e ori-
ginalidade (LIMA, 2013). Através do processo 
de criação, os estudantes são desafiados a 
experimentar diferentes materiais e técni-
cas, o que estimula o desenvolvimento do 
pensamento visual e a habilidade de resolu-
ção de problemas de forma criativa (SILVA, 
2017). Além disso, a arte visual proporciona 
uma forma de autodescoberta e expressão 
emocional, permitindo que os estudantes 
externalizem suas experiências e sentimen-
tos de maneira única e pessoal.

PRÁTICAS PEDAGÓGICAS PARA ESTIMULAR A 
CRIATIVIDADE NO ENSINO DE ARTES

O ensino de artes, ao promover a expressão 
criativa e o desenvolvimento do pensamen-
to crítico, desempenha um papel crucial na 
formação dos estudantes. Para estimular a 
criatividade, é fundamental que os educa-

dores adotem práticas pedagógicas que não 
apenas transmitam técnicas artísticas, mas 
também incentivem a exploração, a expe-
rimentação e a inovação. A diversidade de 
abordagens e metodologias no ensino de 
artes oferece um vasto leque de estratégias 
para engajar os alunos, promover a autono-
mia e desenvolver competências criativas. 
Este capítulo visa identificar algumas das 
práticas pedagógicas mais eficazes nesse 
processo.
Uma das práticas pedagógicas mais efica-
zes para estimular a criatividade no ensino 
de artes é o ensino baseado na exploração 
e experimentação. Ao permitir que os estu-
dantes explorem diferentes materiais, técni-
cas e formas de expressão, os professores 
incentivam uma abordagem mais flexível e 
aberta ao aprendizado artístico (GADOTTI, 
2011). A experimentação permite que os alu-
nos ultrapassem as fronteiras da técnica tra-
dicional e se sintam à vontade para descobrir 
novas possibilidades, sem o medo de errar. 
Segundo Lima (2013), ao dar aos alunos a li-
berdade de experimentar sem pressões ex-
ternas, como a avaliação rígida, o professor 
pode gerar um ambiente de aprendizado 
mais rico e inovador.
A abordagem experimental também facili-
ta o desenvolvimento do pensamento críti-
co, pois os alunos são desafiados a refletir 
sobre suas próprias criações e a encontrar 
soluções para os obstáculos criativos que 
surgem durante o processo artístico (COSTA, 
2010). Além disso, a experimentação, tanto 
em termos de técnicas quanto de aborda-
gens, ajuda a desenvolver a autonomia do 
aluno e a capacidade de tomar decisões cria-
tivas de forma independente (NUNES, 2015).
Outra prática pedagógica eficaz é a meto-
dologia de projetos interdisciplinares, que 
integra o ensino de artes com outras disci-
plinas acadêmicas, como ciências, história 
e literatura. Este modelo de ensino não só 
permite uma aprendizagem mais contex-
tualizada, como também estimula a criati-
vidade ao convidar os alunos a pensar fora 
das fronteiras tradicionais de cada área do 
conhecimento (HESS, 2018). Ao trabalhar em 
projetos interdisciplinares, os alunos têm a 
oportunidade de explorar temas de forma 
mais profunda e multifacetada, o que facilita 
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a integração do conhecimento teórico com a 
expressão artística prática.
Por exemplo, ao estudar um período histó-
rico, os alunos podem criar uma exposição 
de artes visuais que reflita os temas e as 
emoções daquele tempo, ou ao explorar um 
tema científico, podem criar representações 
visuais ou cênicas que traduzam conceitos 
complexos de forma acessível e criativa. De 
acordo com Pereira (2014), os projetos inter-
disciplinares no ensino de artes criam um 
ambiente de aprendizado dinâmico, onde a 
criatividade é estimulada a partir de cone-
xões entre diferentes áreas do saber.
O ensino colaborativo, em que os estu-
dantes trabalham em projetos em grupo, 
é uma prática pedagógica que fomenta a 
criatividade ao promover a troca de ideias, 
a colaboração e a construção coletiva do co-
nhecimento (PEREIRA, 2016). Trabalhar em 
grupo desafia os alunos a dialogar sobre 
suas ideias, defender suas opiniões e consi-
derar as propostas dos outros, o que favo-
rece o desenvolvimento de habilidades so-
ciais e empáticas, essenciais para a criação 
artística. A colaboração também permite a 
combinação de diferentes pontos de vista 
e habilidades, ampliando as possibilidades 
criativas do grupo como um todo.
Além disso, ao desenvolverem projetos em 
equipe, os alunos aprendem a integrar ha-
bilidades técnicas e criativas, além de prati-
carem o planejamento e a gestão do tempo, 
competências importantes para o desen-
volvimento pessoal e profissional. Segundo 
Silva (2017), o ensino colaborativo oferece 
aos alunos a oportunidade de comparti-
lhar responsabilidades e, ao mesmo tempo, 
aprender a apreciar as contribuições únicas 
de cada membro do grupo, o que é funda-
mental para a formação de um ambiente de 
aprendizagem inclusivo e enriquecedor.
Outra prática pedagógica importante no en-
sino de artes é a metodologia baseada na 
resolução de problemas criativos, que esti-
mula os estudantes a enfrentarem desafios 
artísticos que exigem soluções inovadoras. 
Ao invés de se concentrar em soluções pron-
tas ou respostas corretas, essa metodologia 
busca criar um ambiente no qual os estu-
dantes possam explorar alternativas e de-
senvolver estratégias criativas para superar 

obstáculos (LIMA, 2013).
Este tipo de abordagem tem um impacto 
significativo no desenvolvimento do pen-
samento crítico e da resiliência emocional, 
pois os alunos são incentivados a lidar com 
a incerteza e a complexidade, elementos 
que fazem parte do processo criativo. Nunes 
(2015) argumenta que, ao enfrentar proble-
mas artísticos complexos, os alunos apren-
dem a avaliar e a ajustar suas decisões criati-
vas, o que fortalece a capacidade de pensar 
de maneira mais flexível e adaptativa.

DESAFIOS E POTENCIALIDADES DO ENSINO 
DE ARTES NAS ESCOLAS BRASILEIRAS
O ensino de artes nas escolas brasileiras, 
tanto no contexto da educação pública quan-
to privada, é um tema de grande relevância, 
especialmente quando consideramos os de-
safios que as instituições educacionais en-
frentam no contexto atual da educação no 
Brasil. Embora a arte tenha sido reconheci-
da por sua importância no desenvolvimento 
cognitivo, emocional e social dos estudantes, 
a sua implementação nas escolas ainda en-
frenta obstáculos significativos. No entanto, 
também existem inúmeras potencialidades 
que, se bem exploradas, podem transformar 
o ensino de artes em uma ferramenta pode-
rosa para a formação de cidadãos críticos, 
criativos e mais preparados para os desafios 
contemporâneos.
O primeiro desafio que se impõe ao ensino 
de artes nas escolas brasileiras é a desvalori-
zação da disciplina no contexto educacional. 
A arte, muitas vezes vista como uma ativi-
dade extracurricular ou opcional, tem sido 
marginalizada no currículo escolar, especial-
mente nas escolas públicas, que enfrentam 
grandes dificuldades orçamentárias e estru-
turais. Isso se reflete diretamente na falta de 
investimentos em formação de professores, 
aquisição de materiais adequados e desen-
volvimento de espaços apropriados para o 
ensino de arte (HESS, 2018). De acordo com 
Silva (2017), as escolas públicas, frequente-
mente carentes de recursos, têm dificuldade 
em oferecer uma educação artística de qua-
lidade que atenda à diversidade cultural e 
social de seus alunos.
A formação inadequada de professores é 
outro desafio significativo no ensino de ar-
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tes. Em muitos casos, os educadores não 
possuem uma formação específica na área, 
o que pode prejudicar a qualidade do ensi-
no. O fato de muitas escolas não oferecerem 
cursos de licenciatura em artes ou não in-
vestirem em capacitação contínua para seus 
docentes compromete a eficácia do ensino, 
resultando em uma abordagem superficial 
da disciplina (GADOTTI, 2011).
Além disso, a falta de valorização da arte na 
sociedade também se reflete na falta de re-
conhecimento da importância da arte para 
o desenvolvimento integral dos estudantes. 
Em um cenário em que as escolas enfren-
tam uma pressão constante para melhorar 
os índices de desempenho acadêmico, como 
os relacionados às provas de matemática 
e língua portuguesa, as artes muitas vezes 
são relegadas a um segundo plano (PEREIRA, 
2016). A competitividade do sistema educa-
cional brasileiro, centrada em resultados 
quantitativos, pode limitar a visão dos ges-
tores educacionais sobre o valor das artes 
para o desenvolvimento cognitivo e social 
dos estudantes.
Apesar dos desafios, o ensino de artes nas 
escolas brasileiras possui inúmeras poten-
cialidades que podem ser exploradas para 
transformar a educação. A arte pode desem-
penhar um papel fundamental na promoção 
da criatividade e na formação de cidadãos 
críticos e conscientes. A arte, ao estimular a 
expressão pessoal, o pensamento crítico e a 
interpretação de múltiplas realidades, pode 
proporcionar aos estudantes a possibilidade 
de se conectar com o mundo de uma forma 
mais profunda e significativa (NUNES, 2015).
Além disso, as artes podem ser um instru-
mento poderoso para a inclusão social. A 
prática artística pode ser uma forma de dar 
voz a estudantes que, de outra forma, não 
teriam a oportunidade de se expressar ou 
ser ouvidos. Ao permitir que os alunos com-
partilhem suas próprias experiências, sejam 
elas de ordem social, econômica ou cultural, 
o ensino de artes contribui para a valoriza-
ção da diversidade e para a construção de 
uma sociedade mais igualitária e inclusiva 
(Pereira, 2014). Isso é especialmente impor-
tante no contexto das escolas públicas, que 
recebem estudantes de diferentes contex-
tos e com realidades muito diversas.

A IMPORTÂNCIA DA FORMAÇÃO DE PROFES-
SORES DE ARTES
Uma das potencialidades mais importantes 
para o fortalecimento do ensino de artes 
nas escolas brasileiras está na valorização 
e capacitação dos professores. Investir na 
formação continuada de educadores de arte 
é essencial para garantir uma educação de 
qualidade e para que os professores pos-
sam lidar com a diversidade de estilos, téc-
nicas e contextos que surgem em suas au-
las. A formação de professores deve ir além 
da mera capacitação técnica e deve incluir 
o desenvolvimento de habilidades pedagógi-
cas, como a capacidade de criar ambientes 
de aprendizagem inovadores e estimulantes 
(SILVA, 2017).
Outra potencialidade está na integração das 
tecnologias digitais no ensino de artes. O uso 
de plataformas digitais, softwares de design 
e ferramentas de criação artística online 
pode ampliar as possibilidades de expressão 
e criar novas formas de interação entre os 
estudantes. O uso das tecnologias permite 
que os alunos explorem as artes visuais, a 
música, a dança e o teatro de maneiras ino-
vadoras e criativas, o que contribui para o 
desenvolvimento de competências impor-
tantes para o século XXI, como o pensamen-
to crítico e a colaboração (GADOTTI, 2011).
Por fim, o ensino de artes nas escolas pode 
ser uma poderosa ferramenta para a cons-
trução de um ambiente democrático e inclu-
sivo. A arte, ao proporcionar uma plataforma 
de expressão para todos os alunos, inde-
pendentemente de sua origem ou condição 
social, permite que cada indivíduo tenha a 
oportunidade de se expressar e ser ouvido. 
Em um país tão desigual como o Brasil, a 
arte pode ser uma ferramenta fundamental 
para reduzir desigualdades e promover a in-
clusão social (PEREIRA, 2014).
No contexto atual da educação brasileira, 
onde as disparidades entre escolas públicas 
e privadas ainda são grandes, é fundamen-
tal que o ensino de artes seja reconhecido 
como uma disciplina essencial para a forma-
ção integral dos alunos, contribuindo para 
a formação de cidadãos críticos, criativos e 
engajados com os problemas sociais e cultu-
rais do Brasil.
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O ensino de artes nas escolas brasileiras en-
frenta diversos desafios, como a desvalori-
zação da disciplina, a falta de recursos e a 
formação inadequada de professores. No 
entanto, também apresenta imensas poten-
cialidades para o desenvolvimento integral 
dos estudantes, tais como a promoção da 
criatividade, a inclusão social e a valoriza-
ção da diversidade cultural. Para que essas 
potencialidades se concretizem, é essencial 
que haja investimentos em formação docen-
te, valorização da arte no currículo escolar 
e integração das tecnologias digitais no en-
sino. Com essas condições, a arte pode se 
tornar uma ferramenta poderosa na trans-
formação da educação brasileira, oferecen-
do aos alunos não apenas habilidades artís-
ticas, mas também competências essenciais 
para o desenvolvimento pessoal e social.

CONSIDERAÇÕES FINAIS
O ensino de artes nas escolas brasileiras, ao 
longo dos anos, tem enfrentado uma série 
de desafios que comprometem sua plena 
implementação e valorização, como a mar-
ginalização da disciplina no currículo escolar 
e a falta de recursos adequados nas institui-
ções de ensino, especialmente nas escolas 
públicas. No entanto, ao mesmo tempo, é 
possível identificar diversas potencialidades 
que a arte oferece para o desenvolvimento 
integral dos estudantes. A arte não só con-
tribui para o aprimoramento das habilida-
des cognitivas, como também tem um papel 
significativo no desenvolvimento emocional, 
social e cultural dos alunos.
A arte, em suas diversas manifestações — 
como música, dança, teatro e artes visuais 
— é uma ferramenta poderosa para o estí-
mulo à criatividade e ao pensamento crítico, 
além de ser essencial na construção de um 
ambiente escolar mais democrático e inclu-
sivo. Ela proporciona uma plataforma de 
expressão para todos os alunos, permitindo 
que suas diversidades sejam valorizadas e 
respeitadas. Além disso, a prática das artes 
na escola pode fortalecer habilidades de co-
laboração, empatia e resolução de conflitos, 
características fundamentais para a forma-
ção de cidadãos conscientes e preparados 
para os desafios sociais contemporâneos.
No entanto, para que essas potencialidades 

se concretizem de maneira eficaz, é necessá-
rio um investimento contínuo na formação 
dos educadores, bem como na oferta de re-
cursos e materiais adequados para o ensino 
de artes. A adoção de metodologias inova-
doras e a integração das tecnologias digitais 
podem ampliar as possibilidades pedagógi-
cas, tornando o ensino de arte mais dinâmi-
co, acessível e relevante no cenário atual.
Por fim, é fundamental que gestores e educa-
dores compreendam a arte como uma disci-
plina essencial para a educação, não apenas 
como um espaço de lazer ou de expressão 
individual, mas como um instrumento de 
transformação social e de formação integral 
dos alunos. Com os devidos investimentos e 
valorização, o ensino de artes pode ser uma 
ferramenta poderosa para a criação de uma 
educação mais criativa, inclusiva e transfor-
madora no Brasil.
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