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Capítulo 1

A arte em contextos da educação não formal


A educação pode ser classificada como informal, não formal e formal, e a arte está presente em todas essas formas, seja na formalidade do cotidiano escolar ou na não formalidade de espaços que promovem educação sem possuir vínculo com o que se entende por escola em suas muitas instâncias, que abrangem da educação infantil ao ensino universitário. 


Com isso, abre-se um vasto campo para o trabalho com arte-educação, que, no caso de museus e contextos não escolares, é sobretudo não formal, daí a importância de compreender o que é educação não formal e suas inserções em museus, centros culturais e organizações do terceiro setor, assim como em programas públicos de formação artística, itens que serão analisados neste capítulo. 


1 A importância da arte na educação não formal


Você já ouviu aquela famosa e jocosa frase que diz: “Quem gosta de coisa velha é museu?”. No senso comum, museu é lugar de coisas sem utilidade e insignificantes para o presente. No entanto, segundo a professora e pesquisa Solange Ardila (2019):



	Desde a Antiguidade se demostrou preocupação pela pesquisa e pelos estudos científicos, como no caso da Biblioteca e Museu de Alexandria […]; no século XVIII surgiu um movimento preocupado com a função do museu e com a possibilidade de criar em seu interior um espaço de educação. (ARDILA, 2019, p. 28)




Isso demostra que museus não são lugares mortos e depositários de velharias. São potencialmente o contrário: trata-se de lugares vivos e capazes de gerar e compartilhar conhecimento, o que os torna educacionais por excelência. A educação que se faz em museus pode ser classificada como formal e/ou não formal. Segundo o educador José Carlos Libâneo (2010), a educação pode ser classificada em três modalidades: informal, não formal e formal. A educação informal é aquela que acontece no dia a dia, não conta com educadores e nem com leis que a rejam, afinal, não há intencionalidade educativa. A educação não formal é aquela que conta com educadores, mas não possui leis que a orientem. Por sua vez, a educação formal é aquela que acontece nas escolas, faculdades e universidades, contando com educadores, leis e diretrizes que a regulamentam. Portanto, há intenção educativa tanto na educação não formal quanto na formal.


A figura 1 apresenta a organização dessas modalidades e a articulaçãos entre elas conforme Libâneo (2010).


Figura 1 – Organização das modalidades de educação: informal, não formal e formal 

[image: ]Fonte: Libâneo (2010, p. 94).


Libâneo (2010) não incluiu nessa organização os espaços de trabalho comunitário, de entretenimento, de cultura, comunicação e arte, mas reconheceu que são campos em que a educação não formal acontece, e entre os quais estão os espaços da arte, de museus e do terceiro setor.


Museus que oferecem programas educacionais para o público se configuram como espaços de educação não formal, pois é comum a presença de educadores preparando e conduzindo essas atividades. Existem também os museus atrelados a instituições de ensino, como o Museu Nacional do Rio Janeiro, que desde 1946 está incorporado à Universidade Federal do Rio de Janeiro (UFRJ), consolidando-se como centro acadêmico, de pesquisa e difusão. Ardila (2019, p. 66) destaca que “centrando-nos no aprendizado dentro das instituições de arte, em particular nos lugares onde ocorre a educação não formal, podemos observar diversas práticas pedagógicas e distintas dinâmicas de trabalho”. Ampliando essa percepção, o mesmo se dá com a educação formal nas instituições museais.


São muitos os tipos de museus, por exemplo: museu histórico, arqueo­lógico, indígena, afro-brasileiro, regional, geológico, de arte, de história natural, da língua, da imagem e do som, da diversidade, etc., sendo tradicionalmente definidos pelos acervos e pelas coleções que possuem. 


Tratando especificamente dos museus de arte, seus acervos são compostos por coleções de itens cujo valor de maior importância é o artístico. No Brasil, podemos definir acervo como o conjunto de coleções que, articuladas entre si, resultam em conhecimento, que será compartilhado por meio de exposições e ações educacionais, como palestras, visitas e oficinas educativas, publicação de livros e catálogos físicos e on-line, etc.; afinal, um dos objetivos que motivam a organização de exposições é o educacional, seja na modalidade não formal ou formal.


Portanto, os museus devem se preparar para receber e acolher todos as pessoas, de modo que as experiências individuais e singulares sejam respeitadas e encampadas pelas propostas educacionais de cada instituição. O filósofo estadunidense da educação John Dewey (2010) entendeu a experiência singular do seguinte modo:



	A experiência ocorre continuamente, porque a interação do ser vivo com as condições ambientais está envolvida no próprio processo de viver. […] Muitas vezes, porém, a experiência vivida é insipiente. As coisas são experimentadas, mas não de modo a se comporem em uma experiência singular. Há distração e dispersão; o que observamos e o que pensamos, o que desejamos e o que obtemos, discordam entre si. […] Em contraste com essa experiência, temos uma experiência singular quando o material vivenciado faz o percurso até sua consecução. Então, e só então, ela é integrada e demarcada no fluxo geral da experiência proveniente de outras experiências. (DEWEY, 2010, p. 109)




Dewey vai além e destaca a importância da relação entre a experiência de pensar e a experiência estética. Segundo o autor:



	Uma experiência de pensar tem sua própria qualidade estética. Difere das experiências que são reconhecidas como estéticas, mas o faz somente em seu material. O material das belas-artes consiste em qualidades; o da experiência que tem uma conclusão intelectual consiste em sinais ou símbolos sem qualidade intrínseca própria, mas que representa coisas que, em outra experiência, podem ser qualitativamente vivenciadas. […] não obstante, a experiência em si tem caráter emocional satisfatório, porque possui integração interna e um desafio atingido por meio de um movimento ordeiro e organizado. Essa estrutura artística pode ser sentida de imediato. Nessa medida é estética. (DEWEY, 2010, p. 110)




A experiência estética é também a experiência com a arte, que é capaz de relacionar repertórios e conhecimentos vindos de experiências prévias com novas experiências, conectando e ampliando universos a cada novo contato com a arte, ressignificando conhecimentos e instigando processos criativos que encontram, no campo artístico, um fértil repertório, explorado tanto na educação formal quanto na não formal.


2 Museus, centros culturais e organizações do terceiro setor


Se comparado à Europa e aos Estados Unidos, o Brasil não possui museus com coleções de arte tão grandes quanto as que existem nesses locais. Se por um lado e de modo geral nossos museus possuem lacunas em suas coleções, as quais vêm sendo preenchidas com o tempo, por outro, é justamente no reconhecimento dessas lacunas que podemos criar e fazer museus do jeito que quisermos, sem nos sujeitarmos a modelos museológicos hegemônicos, o que poderia nos configurar como organizadores de museus colonialistas pelo simples fato de replicar esses modelos.


Tomemos como exemplo as exposições que inauguraram o atual prédio do Museu de Arte de São Paulo Assis Chateaubriand, o Masp, que fica na Avenida Paulista, na capital do estado de São Paulo.


Figura 1 – Edifício sede do Masp, projeto de Lina Bo Bardi (São Paulo-SP)

[image: ]
Na ocasião, entre 1968 e 1969, o segundo andar do museu abrigou (e ainda abriga) o acervo, sobretudo de pinturas, organizado pelo italiano Pietro Maria Bardi a pedido de Assis Chateaubriand, fundador do Masp. Por sua vez, o primeiro andar abrigou a exposição A Mão do Povo Brasileiro, organizada por Lina Bo Bardi, esposa de Pietro Maria Bardi e arquiteta responsável pelo projeto do icônico prédio modernista que sedia o museu até os dias atuais.



	“A mão do povo brasileiro” se insere em um histórico de muitas exposições do Masp em torno de produções frequentemente marginalizadas pelo museu e pela história da arte, como a chamada arte popular ou a cultura material indígena e afro-brasileira. (PEDROSA; TOLEDO, 2016, p. 28)




Pensar outras concepções de museu, que se abrem para questões da arte no Brasil, suas matrizes e desdobramentos contemporâneos, é uma questão apontada por Lina Bo e tantos outros diretores, curadores, educadores e demais profissionais dessas instituições, como a decolonização da concepção de museu no Brasil, discussão que tem tomado corpo na América Latina ao longo das primeiras décadas do século XXI.


Figura 2 – Detalhe da exposição A Mão do Povo Brasileiro, remontagem feita pelo Masp em 2016

[image: ]Fonte: Gimenes (2016).


O Masp promove ações educativas desde sua fundação, em 1948, antes mesmo de passar a ocupar o prédio da Avenida Paulista. Atualmente, a instituição entende como educação propostas de mediação e programas públicos, ações que “estão integradas aos processos das exposições, tornando o museu um lugar para formação e compartilhamento de conhecimento mais do que simplesmente um lugar de exibição” (MASP, [s. d.]). Assim, são oferecidos para professores, estudantes, artistas e interessados, em geral, cursos, palestras, oficinas e publicações que dialogam com as atividades curatoriais e suas funções educacionais e sociais.


Quando se fala em museu de arte, o Louvre é a maior referência europeia e também de maior fama mundial. Atualmente, o museu oferece oficinas práticas, sessões de contação de histórias e se preocupa em orientar profissionais do turismo para receber grupos e conduzir visitas (LOUVRE, [s. d.]), além das tradicionais ações escolares e familiares. 


Figura 3 – Museu do Louvre (Paris, França)

[image: ]
No Brasil, os museus de arte derivam da Academia Imperial de Belas Artes (AIBA), que passou a funcionar no Rio de Janeiro, em 1826, como um projeto de membros da Missão Artística Francesa. Além de ensino, a instituição organizava mostras, entre as quais se destacaram exposições de Jean-Baptiste Debret – integrante da referida missão e professor da AIBA – entre 1829 e 1830, seguidas pelas famosas e disputadas Exposições Gerais de Belas Artes, que começaram a acontecer anualmente a partir de 1840, passando a se chamar Salão Nacional de Belas Artes em 1934, até sua última edição em 1990 (EXPOSIÇÕES…, 2017). 


Figura 4 – Portal da Academia Imperial de Belas Artes (AIBA) (Rio de Janeiro-RJ)

[image: ]Fonte: Minerini Neto (2018).


As exposições gerais da AIBA distribuíam cobiçados prêmios que iam de bolsas de estudo a viagens nacionais e internacionais até a aquisição de obras que deram corpo à pinacoteca da academia, o que a configura como uma das primeiras coleções de arte institucionalizadas no Brasil. Os prêmios-viagem tinham clara intenção formativa, à medida que colocavam artistas em contato com outros artistas, museus, acervos e coleções. Atualmente, parte dessas aquisições está no Museu Nacional de Belas Artes do Rio de Janeiro, que atualmente propõe atividades educacionais que “visam à promoção da cidadania cultural, entendida como o acesso democrático ao universo artístico do nosso patrimônio cultural” (BRASIL, 2021).


Desde estão, museus de arte se espalharam pelo Brasil com grande variedade de coleções, como os museus de arte moderna e contemporânea, os museus-casa (nos quais, entre as coleções, pode haver itens artísticos), os museus a céu aberto, com parques e jardins de esculturas, os museus de arte popular, os museus afro-brasileiros, etc., resultando não somente em grande variedade de acervos, mas também em diversas concepções sobre educação em museus. 


[image: Ícone] PARA SABER MAIS 


Procure saber qual ou quais museus existem na região em que você vive e tente conhecer quais coleções constituem seus acervos, dedicando especial atenção para descobrir se algum possui itens artísticos ou se são totalmente dedicados à arte. Há museus que possuem sedes fixas e até mesmo ambulantes, em barcos ou itinerantes, ocupando a cada momento um espaço diferente.










Os museus não são os únicos espaços dedicados às artes, pois centros culturais e organizações do terceiro setor também abrigam exposições e atividades de arte-educação, especialmente na categoria não formal.


Centros culturais existem no Brasil desde a década de 1940, e ao longo desses anos tiveram momentos de repressão e de expansão. Em 1961, foi criado no Rio de Janeiro o Centro Popular de Cultura (CPC), ligado à União Nacional de Estudantes (UNE), que tinha como objetivo democratizar o acesso à cultura nacional reunindo artistas das mais diversas áreas, como teatro, cinema, artes plásticas, música, literatura, etc., todos com evidente interesse educacional para a conscientização através da arte sobre as condições sociais das classes populares. Chegou a ter desdobramentos em outros Estados e encerrou suas atividades em 1964, quando a sede do Rio de Janeiro foi fechada pelo regime militar (CENTRO…, 2020).


Os centros culturais diferem-se dos museus porque abrigam diferentes espaços e oferecem atividades diversas. Tomemos como exemplo o Centro Cultural São Paulo (CCSP), na cidade de São Paulo, que abriga três bibliotecas (geral, de arte e em braile), uma gibiteca, cinco coleções (Missão de Pesquisas Folclóricas de Mário de Andrade, Arquivo Multimeios, Coleção de Arte da Cidade de São Paulo, Discoteca Oneyda Alvarenga e o Núcleo Memória do CCSP), salas de teatro e cinema, espaços expositivos, de convivência, etc., e vem abrindo editais para interessados em ações educativas inscreverem propostas de mediação e de oficina. 


Figura 5 – Interior de um dos espaços do Centro Cultural São Paulo (São Paulo-SP)

[image: ]
Inaugurado em 1982, o CCSP tem como inspiração o Centro Nacional de Arte e Cultura George Pompidou, de Paris, que abriga o Museu Nacional de Arte Moderna, a Biblioteca Pública de Informação e um centro de pesquisa e criação musical. Seu programa educacional oferece debates, encontros, oficinas, além de atividades específicas para grupos escolares, crianças e adolescentes, para as quais destaca interesse na experiência individual (CENTRE POMPIDOU, [s. d.]).


Figura 6 – Fachada do Centro Nacional de Arte e Cultura George Pompidou (Paris, França)

[image: ]
Entre as décadas de 1980 e 1990, destacou-se no Brasil a fundação de centros culturais por bancos em várias regiões do país, assim como outras iniciativas resultantes de fomento cultural, como as oriundas da Lei no 8.313, de 23 de dezembro de 1991, popularmente conhecida como Lei Rouanet (BRASIL, 1991). 


Nos anos 2000, surgiram os Pontos de Cultura. Financiados pelo governo federal, chegando a somar por volta de 2.500 por todo o território nacional, têm no Regimento Interno da Comissão Nacional dos Pontos de Cultura (CNPdC) as orientações para a constituição de grupos de trabalho com temáticas e ações voltadas à diversidade cultural brasileira.


[image: Ícone] PARA SABER MAIS 


Conheça o Regimento Interno dos Pontos de Cultura e fique atento aos objetivos a serem atingidos e à diversidade dos grupos de trabalho (CNPDC, 2009).










A gestão dos Pontos de Cultura é compartilhada entre o poder público e as comunidades em que estão inseridos. Por sua vez, as organizações do terceiro setor visam realizar atividades de interesse público. O primeiro setor é constituído pelo Estado; o segundo setor, pelo que é de ordem privada e visa fins lucrativos; e o terceiro setor, por organizações também privadas, porém sem fins lucrativos e que prestam serviços por meio de organizações não governamentais (ONGs), organizações sociais (OSs), organizações da sociedade civil de interesse público (OSCIPs), entidades beneficentes, fundações e institutos que se dedicam às mais diversas causas, como saúde, meio ambiente, direitos humanos, cultura, educação, etc. Portanto, configuram-se também como espaços de arte-educação não formal.


3 Programas públicos de formação artística


É recorrente, no Brasil, que as políticas públicas relacionadas à educação, à cultura e às artes passem por transformações de acordo com as ideologias de quem assume cargos públicos, sejam nas instâncias municipais, estaduais ou federais. A título de exemplo, já existiram no Brasil ministérios e secretarias como
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