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RESUMO 

O presente artigo investiga o ensino da arte contemporânea no contexto educacional brasileiro, 

analisando os desafios, perspectivas e possibilidades pedagógicas dessa área no âmbito da educação 

básica e superior. Através de uma abordagem crítico-reflexiva, examina-se a trajetória histórica do ensino 

de artes visuais no Brasil, as transformações conceituais e metodológicas ocorridas nas últimas décadas, 

e as especificidades da arte contemporânea como objeto de ensino e aprendizagem. A análise contempla 

as contribuições da Abordagem Triangular de Ana Mae Barbosa, os desafios da formação docente, as 

resistências e incompreensões em relação à arte contemporânea, e as potencialidades dessa linguagem 

artística para a formação estética, crítica e cidadã dos estudantes. Argumenta-se que o ensino da arte 

contemporânea constitui campo fundamental para o desenvolvimento da capacidade de leitura crítica da 

cultura visual, da sensibilidade estética e do pensamento complexo, exigindo práticas pedagógicas que 

articulem experimentação, contextualização e reflexão crítica. Conclui-se que a efetivação de um ensino 

significativo de arte contemporânea demanda investimentos na formação inicial e continuada de 

professores, na ampliação do acesso a espaços culturais, e na superação de concepções reducionistas 

que ainda permeiam o ensino de arte no Brasil. 
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ABSTRACT 

This article investigates the teaching of contemporary art in the Brazilian educational context, analyzing 

the challenges, perspectives, and pedagogical possibilities of this area within basic and higher education. 

Through a critical-reflective approach, it examines the historical trajectory of visual arts education in Brazil, 

the conceptual and methodological transformations that have occurred in recent decades, and the 

specificities of contemporary art as an object of teaching and learning. The analysis considers the 

contributions of Ana Mae Barbosa's Triangular Approach, the challenges of teacher training, the 

resistance and misunderstandings regarding contemporary art, and the potential of this artistic language 

for the aesthetic, critical, and civic education of students. It argues that the teaching of contemporary art 

constitutes a fundamental field for the development of the capacity for critical reading of visual culture, 

aesthetic sensitivity, and complex thinking, requiring pedagogical practices that articulate 

experimentation, contextualization, and critical reflection. It is concluded that the effective implementation 

of meaningful contemporary art education demands investments in initial and ongoing teacher training, in 

expanding access to cultural spaces, and in overcoming reductionist conceptions that still permeate art 

education in Brazil. 
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INTRODUÇÃO 

 

O ensino da arte contemporânea no Brasil constitui campo complexo e desafiador, marcado por 

tensões entre tradição e inovação, erudito e popular, centro e periferia. Compreender as especificidades 

dessa área implica reconhecer que a arte contemporânea rompe com paradigmas estéticos tradicionais, 

questiona as fronteiras entre arte e vida cotidiana, e propõe modos de criação e fruição que desafiam 

expectativas convencionais sobre o que constitui uma obra de arte. Nesse contexto, o ensino de arte 

enfrenta o duplo desafio de familiarizar estudantes com linguagens artísticas experimentais e de 

desenvolver capacidades de leitura crítica da profusão de imagens que caracteriza a cultura visual 

contemporânea (BARBOSA, 2010, p. 34). 

Nesse sentido, a arte contemporânea caracteriza-se pela multiplicidade de linguagens, suportes, 

conceitos e procedimentos artísticos que coexistem e dialogam, frequentemente transgredindo limites 

disciplinares e desafiando classificações. Instalações, performances, videoarte, arte digital, intervenções 

urbanas, bioarte e outras manifestações expandem o campo das artes visuais para além da pintura e da 

escultura tradicionais, exigindo novos repertórios conceituais e perceptivos para sua compreensão. 

Conforme argumenta Cauquelin (2005, p. 89), "a arte contemporânea não se define por critérios 
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estilísticos ou formais, mas por sua inscrição em um regime de pensamento e de práticas que interroga 

constantemente os limites e as possibilidades da arte". 

Diante disso, no contexto educacional brasileiro, o ensino de arte conquistou gradualmente 

reconhecimento como área de conhecimento fundamental para a formação integral dos estudantes, 

superando concepções que a reduziam a atividade recreativa ou decorativa. A Lei de Diretrizes e Bases 

da Educação Nacional de 1996 estabeleceu o ensino de arte como componente curricular obrigatório, 

reconhecendo sua importância para o desenvolvimento da sensibilidade, da criatividade e da capacidade 

crítica. Entretanto, a efetivação desse direito enfrenta obstáculos relacionados à formação docente, à 

infraestrutura das escolas, e às concepções ainda predominantes sobre as finalidades e metodologias 

do ensino de arte (FUSARI; FERRAZ, 2009, p. 56). 

Dessa maneira, a arte contemporânea frequentemente provoca estranhamento e resistência, 

tanto em professores quanto em estudantes e comunidades escolares, devido à sua ruptura com 

expectativas tradicionais de beleza, técnica e representação. Obras que empregam materiais não 

convencionais, que prescindem de habilidades manuais tradicionais, ou que abordam temáticas 

consideradas controversas, questionam valores estéticos arraigados e exigem disposição para a 

experiência estética como processo de construção de sentidos, e não apenas de reconhecimento de 

formas estabelecidas. Essa característica da arte contemporânea demanda práticas pedagógicas que 

preparem os estudantes para a abertura ao novo, ao não familiar, ao desconcertante (MARTINS, 2005, 

p. 78). 

Por conseguinte, a trajetória histórica do ensino de arte no Brasil revela tensões entre diferentes 

concepções pedagógicas e estéticas. O ensino tradicional, baseado na cópia de modelos e no 

desenvolvimento de habilidades técnicas, foi progressivamente questionado por abordagens que 

enfatizavam a expressão espontânea da criança, a livre criação e o desenvolvimento da criatividade. A 

partir da década de 1980, a Abordagem Triangular proposta por Ana Mae Barbosa introduziu perspectiva 

que articula três dimensões fundamentais: o fazer artístico, a leitura de obras de arte e a contextualização 

histórica e cultural. Essa abordagem representou avanço significativo ao reconhecer a arte como forma 

de conhecimento que articula produção, fruição e reflexão (BARBOSA, 1998, p. 45). 

Ademais, a Base Nacional Comum Curricular, implementada a partir de 2017, estabeleceu 

competências e habilidades para o componente curricular Arte, organizando-o em diferentes linguagens 

artísticas: artes visuais, dança, música e teatro. O documento propõe que o ensino de arte desenvolva a 

sensibilidade, a percepção e a imaginação, tanto ao realizar formas artísticas quanto na ação de apreciar 

e conhecer formas produzidas por artistas e manifestações presentes na cultura. Entretanto, a efetiva 

implementação dessas orientações enfrenta desafios relacionados à polivalência ainda predominante, à 

formação específica dos professores, e às condições materiais das escolas (BRASIL, 2018, p. 193). 

Nessa perspectiva, a formação inicial e continuada de professores de arte emerge como questão 

crucial para a qualidade do ensino. Muitos docentes que atuam na educação básica não possuem 

formação específica em artes visuais, resultando em práticas pedagógicas que reproduzem estereótipos, 

privilegiam atividades mecânicas, ou se limitam a datas comemorativas. A familiaridade com a arte 
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contemporânea, suas linguagens, conceitos e modos de operação, mostra-se frequentemente limitada, 

dificultando a abordagem dessa produção em sala de aula. A superação dessa lacuna exige políticas de 

formação que articulem fundamentação teórica, experimentação prática e reflexão crítica sobre as 

relações entre arte, educação e sociedade (IAVELBERG, 2003, p. 67). 

Subsequentemente, o acesso a espaços culturais constitui fator determinante para a qualidade do 

ensino de arte. A visitação a museus, galerias, centros culturais e espaços alternativos possibilita o 

contato direto com obras de arte, ampliando repertórios visuais e culturais dos estudantes. Entretanto, a 

distribuição desigual de equipamentos culturais pelo território brasileiro, concentrados em capitais e 

grandes centros urbanos, limita as possibilidades de acesso de estudantes de regiões periféricas, 

pequenas cidades e áreas rurais. Essa desigualdade reproduz exclusões culturais que se somam a 

outras formas de marginalização, demandando políticas de democratização cultural que contemplem 

itinerâncias, programas educativos e recursos digitais (COUTINHO, 2013, p. 89). 

Tendo em vista essas considerações, o presente artigo propõe-se a examinar o ensino da arte 

contemporânea no Brasil, analisando seus fundamentos teórico-metodológicos, os desafios enfrentados 

por docentes e instituições educacionais, e as possibilidades pedagógicas dessa área para a formação 

estética, crítica e cidadã dos estudantes. Pretende-se demonstrar que a arte contemporânea, apesar das 

resistências e incompreensões que frequentemente suscita, oferece potencialidades singulares para o 

desenvolvimento de capacidades de leitura crítica da cultura visual, de pensamento complexo, e de 

sensibilidade às múltiplas dimensões da experiência humana. 

 

 

DESENVOLVIMENTO 

 

A compreensão do ensino da arte contemporânea no Brasil exige o reconhecimento de que a arte, 

ao longo do século XX e início do século XXI, passou por transformações radicais que desafiaram 

concepções tradicionais sobre criação artística, obra de arte, autoria e fruição estética. O modernismo 

brasileiro, com suas diferentes fases e movimentos, estabeleceu bases para questionamentos das 

convenções acadêmicas e para a busca de linguagens artísticas que dialogassem com a realidade social 

e cultural do país. A Semana de Arte Moderna de 1922, apesar de suas limitações e contradições, 

simboliza momento de ruptura que reverberaria nas décadas seguintes, abrindo caminhos para 

experimentações formais e conceituais (AMARAL, 2006, p. 56). 

Nesse contexto, a trajetória da arte brasileira no século XX evidencia tensões entre nacional e 

internacional, tradição e vanguarda, engajamento político e autonomia estética. Movimentos como o 

Concretismo e o Neoconcretismo, nas décadas de 1950 e 1960, propuseram rupturas radicais com a 

representação figurativa, explorando relações entre forma, cor, espaço e tempo. Artistas como Lygia 

Clark e Hélio Oiticica ampliaram ainda mais os limites da arte, propondo obras que exigiam participação 

ativa do espectador e que questionavam a separação entre arte e vida. Essas experimentações 
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inauguraram possibilidades que se desdobrariam na arte contemporânea brasileira, caracterizada pela 

multiplicidade de linguagens e pela crítica institucional (FAVARETTO, 2000, p. 78). 

Assim sendo, a arte contemporânea brasileira desenvolve-se em contexto marcado por 

contradições sociais, desigualdades profundas e efervescência cultural. Artistas contemporâneos 

abordam questões relacionadas à identidade, à memória, ao corpo, ao gênero, à raça, ao território, à 

violência urbana e a outras temáticas que permeiam a experiência social brasileira. Obras de artistas 

como Adriana Varejão, Rosângela Rennó, Cildo Meireles, Ernesto Neto, Vik Muniz e inúmeros outros 

demonstram a vitalidade e a diversidade da produção contemporânea, que dialoga com circuitos 

artísticos internacionais sem abdicar de especificidades locais. Essa produção articula experimentação 

formal com reflexão crítica sobre questões sociais, políticas e culturais (CANTON, 2009, p. 92). 

Em consequência disso, o ensino da arte contemporânea enfrenta o desafio de familiarizar 

estudantes com linguagens e procedimentos artísticos que frequentemente transgridem expectativas 

convencionais. A arte conceitual, que privilegia a ideia sobre a execução material, questiona valores 

tradicionais de habilidade técnica e acabamento formal. As instalações, que transformam espaços 

expositivos em ambientes experienciais, demandam modos de fruição que ultrapassam a contemplação 

distanciada. As performances, que fazem do corpo do artista suporte e material da obra, desafiam a 

permanência e a comercialização típicas dos objetos artísticos tradicionais. Essas características exigem 

abordagens pedagógicas que preparem os estudantes para experiências estéticas não convencionais 

(ARCHER, 2001, p. 134). 

Desse modo, a Abordagem Triangular proposta por Ana Mae Barbosa oferece referencial 

metodológico importante para o ensino de arte contemporânea. A articulação entre fazer artístico, leitura 

de imagens e contextualização histórico-cultural possibilita que estudantes desenvolvam tanto 

capacidades de criação quanto de fruição e reflexão crítica. O fazer artístico, compreendido como 

processo de experimentação e construção de sentidos, permite que estudantes vivenciem procedimentos 

e questionamentos similares aos dos artistas contemporâneos. A leitura de obras desenvolve 

capacidades de percepção, interpretação e análise, fundamentais para a compreensão de produções 

que frequentemente prescindem de narrativas lineares ou representações figurativas. A contextualização 

situa as obras em relações com questões históricas, sociais, políticas e culturais (BARBOSA, 2010, p. 

112). 

Paralelamente, a cultura visual emerge como campo conceitual relevante para o ensino de arte 

na contemporaneidade. A profusão de imagens que caracteriza a sociedade contemporânea, circulando 

através de mídias digitais, publicidade, cinema, televisão e redes sociais, demanda capacidades de 

leitura crítica que ultrapassam o âmbito das artes visuais tradicionais. A educação da cultura visual 

propõe ampliar o foco do ensino de arte para além das obras legitimadas institucionalmente, abarcando 

a diversidade de artefatos visuais presentes no cotidiano. Essa perspectiva reconhece que a formação 

estética contemporânea envolve não apenas o contato com obras de arte, mas também a capacidade 

de analisar criticamente as imagens que constituem o ambiente cultural (HERNÁNDEZ, 2000, p. 67). 
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Por outro lado, o ensino de arte contemporânea deve considerar as especificidades dos diferentes 

níveis e modalidades de ensino. Na educação infantil e nos anos iniciais do ensino fundamental, as 

atividades artísticas possibilitam a exploração sensorial, o desenvolvimento da coordenação motora, a 

expressão de emoções e a construção de narrativas visuais. Embora o contato direto com obras de arte 

contemporânea possa ser desafiador para crianças pequenas, exposições interativas, livros ilustrados e 

recursos audiovisuais podem introduzir gradualmente linguagens contemporâneas, enfatizando a 

dimensão lúdica e experimental da arte (IAVELBERG, 2003, p. 89). 

Nesse sentido, nos anos finais do ensino fundamental e no ensino médio, aprofunda-se a reflexão 

crítica sobre arte e cultura, articulando-se produção artística com análise de contextos históricos, sociais 

e culturais. Estudantes dessas faixas etárias desenvolvem capacidades de pensamento abstrato, de 

análise de relações complexas e de posicionamento crítico, favorecendo abordagens mais sofisticadas 

da arte contemporânea. Projetos que articulem pesquisa, experimentação artística e reflexão teórica 

possibilitam que estudantes investiguem temáticas de seu interesse, estabeleçam conexões entre arte e 

questões contemporâneas, e desenvolvam poéticas pessoais. A curadoria de pequenas exposições, a 

produção de vídeos, a criação de intervenções no espaço escolar e outras atividades aproximam 

estudantes de procedimentos da arte contemporânea (BARBOSA, 2012, p. 145). 

Sob esse aspecto, a formação de professores de arte constitui questão crucial que determina 

significativamente a qualidade do ensino. Os cursos de licenciatura em artes visuais devem articular 

formação artística, fundamentação teórica e preparação pedagógica, possibilitando que futuros docentes 

dominem tanto linguagens artísticas quanto referenciais conceituais e metodológicos para o ensino. O 

contato sistemático com a produção artística contemporânea, através de visitas a exposições, leituras 

de textos críticos e experimentação prática, mostra-se fundamental para que professores desenvolvam 

familiaridade com essa produção e sintam-se preparados para abordá-la em sala de aula (TOURINHO; 

MARTINS, 2011, p. 78). 

Além disso, a formação continuada assume importância estratégica para a atualização dos 

professores em relação às transformações da arte contemporânea e às discussões pedagógicas 

recentes. Cursos de extensão, grupos de estudo, participação em eventos acadêmicos e artísticos, e 

colaborações com instituições culturais possibilitam que docentes ampliem repertórios, reflitam sobre 

práticas e estabeleçam redes de colaboração. Programas educativos desenvolvidos por museus e 

centros culturais frequentemente oferecem formações específicas para professores, aproximando-os das 

exposições e mediando o acesso às obras. Essas iniciativas contribuem para a superação do isolamento 

que muitos professores experimentam, especialmente em regiões distantes dos grandes centros urbanos 

(MARTINS, 2005, p. 102). 

Nesse contexto, as resistências em relação à arte contemporânea manifestam-se tanto entre 

professores quanto entre estudantes, famílias e comunidades escolares. Obras que empregam materiais 

não convencionais, como objetos encontrados, dejetos ou materiais orgânicos, frequentemente suscitam 

questionamentos sobre sua legitimidade como arte. A ausência de habilidades técnicas tradicionalmente 

valorizadas, como o desenho realista ou a pintura acadêmica, gera dúvidas sobre a qualificação dos 
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artistas contemporâneos. Temáticas relacionadas ao corpo, à sexualidade, à religião ou à política 

provocam polêmicas e censuras, evidenciando tensões entre liberdade de expressão artística e valores 

conservadores. A abordagem pedagógica dessas resistências exige sensibilidade, fundamentação 

conceitual e disposição para o diálogo (CANTON, 2009, p. 156). 

Todavia, essas resistências revelam concepções sobre arte que merecem ser problematizadas. A 

identificação da arte com a beleza, com a habilidade técnica, ou com a representação figurativa constitui 

herança de tradições estéticas específicas, mas não esgota as possibilidades da criação artística. A 

história da arte evidencia que as convenções sobre o que constitui arte transformam-se historicamente, 

sendo constantemente desafiadas por artistas que propõem novas linguagens e procedimentos. A 

educação estética deve possibilitar que estudantes compreendam essa historicidade, reconhecendo que 

os critérios de valoração artística não são naturais ou universais, mas construções culturais sujeitas a 

disputas e transformações (DANTO, 2006, p. 89). 

Diante desse quadro, a arte contemporânea oferece possibilidades pedagógicas singulares para 

o desenvolvimento de capacidades críticas e criativas. A ênfase no processo, característica de muitas 

práticas contemporâneas, valoriza a experimentação, o erro, a investigação e a construção gradual de 

soluções, em contraposição a modelos pedagógicos que privilegiam produtos finais e resultados 

previsíveis. Essa perspectiva alinha-se com concepções construtivistas de aprendizagem, que 

compreendem o conhecimento como construção ativa do sujeito em interação com objetos, contextos e 

outros sujeitos. O fazer artístico contemporâneo, fundamentado na investigação de questões conceituais 

através de materiais e procedimentos diversos, proporciona experiências de aprendizagem significativas 

(DEWEY, 2010, p. 123). 

Sob esse prisma, a arte contemporânea possibilita abordagens interdisciplinares que articulam 

artes visuais com outras áreas do conhecimento. Obras que investigam questões ambientais dialogam 

com ciências naturais e geografia. Produções que abordam memória e identidade conectam-se com 

história e ciências sociais. Trabalhos que exploram linguagem e narrativa relacionam-se com literatura e 

língua portuguesa. Essas conexões demonstram que a arte não constitui campo isolado, mas interage 

constantemente com outros domínios do conhecimento e da experiência humana. Projetos pedagógicos 

interdisciplinares que tomam obras de arte contemporânea como pontos de partida possibilitam 

aprendizagens integradas e significativas (HERNÁNDEZ, 2000, p. 178). 

Nessa linha de raciocínio, a tecnologia digital transforma profundamente tanto a produção quanto 

o ensino de arte contemporânea. Softwares de edição de imagens, modelagem 3D, animação e 

programação ampliam enormemente as possibilidades de criação artística, democratizando o acesso a 

ferramentas antes restritas a profissionais especializados. A internet possibilita o acesso a acervos de 

museus internacionais, exposições virtuais, documentários sobre artistas e processos criativos, 

ampliando exponencialmente os repertórios disponíveis para estudantes e professores. Redes sociais 

funcionam como plataformas de circulação e discussão sobre arte, aproximando estudantes de debates 

contemporâneos. A apropriação crítica dessas tecnologias no ensino de arte exige que se problematizem 
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também questões relacionadas à autoria, à originalidade, aos direitos autorais e à ética digital 

(PIMENTEL, 2010, p. 92). 

Entretanto, a incorporação de tecnologias digitais não deve obscurecer a importância de 

experiências corporais, sensoriais e materiais no ensino de arte. A manipulação de materiais diversos, a 

exploração de suas qualidades físicas, as experimentações com técnicas tradicionais e a criação de 

objetos tridimensionais desenvolvem capacidades perceptivas e coordenação motora que não se 

reduzem a interações mediadas por telas. A arte contemporânea, embora incorpore extensivamente 

tecnologias digitais, também valoriza a materialidade, o corpo e as experiências sensoriais diretas, como 

evidenciam instalações imersivas, esculturas, performances e intervenções urbanas (ARCHER, 2001, p. 

201). 

Nesse sentido, a avaliação no ensino de arte contemporânea constitui desafio específico que 

demanda referenciais distintos daqueles empregados em outras áreas do conhecimento. A criação 

artística não se presta a avaliações baseadas em respostas corretas ou incorretas, mas exige 

consideração de processos de investigação, experimentação e construção de sentidos. A avaliação 

formativa, que acompanha o desenvolvimento do estudante ao longo do tempo, identificando avanços, 

dificuldades e potencialidades, mostra-se mais adequada que avaliações pontuais e classificatórias. 

Portfólios que documentam processos criativos, reflexões escritas sobre trabalhos realizados, 

apresentações orais e autoavaliações possibilitam que estudantes desenvolvam consciência sobre suas 

aprendizagens e caminhos artísticos (HERNÁNDEZ, 2000, p. 234). 

Ademais, as exposições de trabalhos de estudantes constituem momentos importantes de 

socialização das produções, de desenvolvimento de capacidades expositivas e curatoriais, e de 

valorização das criações realizadas. A montagem de exposições envolve decisões sobre seleção de 

trabalhos, organização espacial, iluminação, legendas e outros aspectos que aproximam estudantes de 

procedimentos do campo artístico. A abertura das exposições para comunidades escolares e famílias 

possibilita diálogos sobre arte, amplia a visibilidade das práticas pedagógicas desenvolvidas, e pode 

contribuir para a valorização social do ensino de arte (MARTINS, 2005, p. 167). 

Paralelamente, a mediação cultural emerge como prática fundamental que articula obras de arte, 

públicos e contextos educacionais. Mediadores culturais que atuam em museus, galerias e centros 

culturais desenvolvem estratégias de aproximação entre públicos diversos e obras de arte, considerando 

conhecimentos prévios, interesses e características dos visitantes. A formação de mediadores exige 

conhecimentos sobre história da arte, educação, comunicação e práticas culturais, possibilitando que 

desenvolvam abordagens dialógicas que valorizem as interpretações dos visitantes e promovam 

experiências estéticas significativas. Professores que levam estudantes a instituições culturais podem 

colaborar com mediadores na preparação das visitas e em desdobramentos posteriores na escola 

(COUTINHO, 2013, p. 145). 

Concomitantemente, as práticas artísticas colaborativas e comunitárias oferecem possibilidades 

pedagógicas relevantes para o ensino de arte contemporânea. Projetos que envolvem intervenções no 

espaço escolar ou no entorno da escola, criações coletivas, performances participativas e outras 
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atividades que ultrapassam os limites da sala de aula possibilitam que estudantes experimentem 

dimensões sociais e políticas da arte. A arte comunitária, desenvolvida em colaboração com moradores 

de bairros, associações locais ou movimentos sociais, articula criação artística com transformação social, 

questionando separações entre arte erudita e cultura popular, entre artista e público, entre espaço 

institucional e espaço cotidiano (BARBOSA, 2012, p. 189). 

Nesse contexto, as questões de diversidade, identidade e representação assumem centralidade 

no ensino de arte contemporânea. A arte produzida por mulheres, por artistas negros, indígenas, 

LGBTQIA+, periféricos e outros grupos historicamente marginalizados questiona cânones artísticos 

eurocêntricos e masculinos, ampliando repertórios e democratizando representações. O ensino de arte 

deve contemplar essa diversidade, possibilitando que estudantes reconheçam-se nas produções 

artísticas, identifiquem-se com trajetórias de artistas diversos, e compreendam que a criação artística 

não constitui privilégio de grupos específicos. A lei 10.639/2003 e a lei 11.645/2008, que tornam 

obrigatório o ensino de história e cultura afro-brasileira e indígena, devem orientar também o ensino de 

arte, valorizando produções artísticas desses povos (CONDURU, 2007, p. 112). 

Igualmente importante, a arte contemporânea brasileira desenvolvida por artistas indígenas tem 

conquistado crescente reconhecimento nos circuitos artísticos nacionais e internacionais. Artistas como 

Jaider Esbell, Denilson Baniwa, Daiara Tukano e muitos outros propõem obras que articulam 

cosmovisões indígenas, crítica ao colonialismo, questões ambientais e experimentação formal. Essas 

produções desafiam estereótipos que reduzem a arte indígena a artefatos etnográficos ou artesanato, 

afirmando sua contemporaneidade e relevância crítica. A inclusão dessas obras no ensino de arte 

possibilita que estudantes ampliem compreensões sobre as culturas indígenas brasileiras, superando 

visões folclorizadas e reconhecendo sua vitalidade e contemporaneidade (LAGROU, 2009, p. 87). 

Adicionalmente, a arte afro-brasileira contemporânea constitui campo fundamental que articula 

questões estéticas, identitárias e políticas. Artistas como Rosana Paulino, Dalton Paula, Sonia Gomes, 

Ayrson Heráclito e numerosos outros investigam memórias da diáspora africana, questões raciais, 

corporalidades negras e resistências culturais através de linguagens artísticas diversas. Essas 

produções dialogam com tradições afro-brasileiras ao mesmo tempo em que incorporam procedimentos 

e conceitos da arte contemporânea internacional, afirmando especificidades culturais sem recair em 

essencializações. O ensino de arte que contempla essas produções contribui para a educação 

antirracista e para a valorização da diversidade cultural brasileira (CONDURU, 2007, p. 156). 

Nessa perspectiva, a arte contemporânea possibilita abordagens de questões sociais, políticas e 

ambientais urgentes na contemporaneidade. Obras que abordam mudanças climáticas, poluição, 

desmatamento e outras questões ambientais sensibilizam para a crise ecológica e estimulam reflexões 

sobre relações entre humanidade e natureza. Produções que tratam de violência urbana, desigualdades 

sociais, migrações e direitos humanos possibilitam que estudantes desenvolvam consciência crítica 

sobre problemas contemporâneos. Trabalhos que investigam gênero, sexualidade e corporalidades 

contribuem para educação inclusiva e para o questionamento de preconceitos e discriminações. A arte, 
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nessa perspectiva, não se limita à dimensão estética, mas articula-se com engajamentos éticos e 

políticos (CANTON, 2009, p. 201). 

Nesse sentido, a arte contemporânea questiona hierarquias entre linguagens artísticas, entre arte 

erudita e cultura popular, entre arte e outras práticas culturais. Apropriações de elementos da cultura de 

massa, do design, da publicidade, da moda e do entretenimento evidenciam porosidades entre campos 

tradicionalmente separados. Essa característica amplia possibilidades de diálogo com interesses e 

repertórios dos estudantes, que frequentemente se relacionam mais facilmente com manifestações da 

cultura visual cotidiana do que com obras de arte legitimadas institucionalmente. Abordagens 

pedagógicas que partem de referências culturais dos estudantes, estabelecendo conexões com 

produções artísticas contemporâneas, podem tornar o ensino de arte mais significativo e engajador 

(HERNÁNDEZ, 2000, p. 267). 

Sob essa ótica, a relação entre arte contemporânea e espaço público oferece possibilidades 

pedagógicas relevantes. Intervenções urbanas, grafites, murais, esculturas públicas e outras 

manifestações artísticas que ocupam ruas, praças e outros espaços acessíveis possibilitam o contato 

direto com arte sem mediação de instituições culturais. Atividades pedagógicas que envolvem 

mapeamento de produções artísticas presentes no entorno da escola, pesquisa sobre artistas locais, 

análise de intervenções urbanas e criação de propostas artísticas para espaços públicos articulam arte, 

território e cidadania, possibilitando que estudantes reconheçam-se como sujeitos culturais e políticos 

(FAVARETTO, 2000, p. 189). 

Dessa forma, o ensino de arte contemporânea deve considerar as especificidades regionais e 

locais, valorizando produções artísticas desenvolvidas em diferentes contextos brasileiros. A 

centralização da produção e circulação artística em capitais como São Paulo e Rio de Janeiro não deve 

obscurecer a vitalidade de cenas artísticas regionais, que desenvolvem linguagens próprias em diálogo 

com especificidades culturais, históricas e geográficas. O mapeamento e a valorização de artistas, 

coletivos, espaços culturais e manifestações artísticas locais possibilitam que estudantes reconheçam a 

diversidade da produção brasileira e identifiquem-se com criadores de seus contextos (COUTINHO, 

2013, p. 178). 

Por fim, a arte contemporânea possibilita experiências de estranhamento, questionamento e 

ampliação de perspectivas que constituem dimensões fundamentais da educação. A disposição para a 

experiência estética, compreendida como abertura ao não familiar, ao desconcertante, ao que desafia 

certezas e automatismos perceptivos, desenvolve flexibilidade cognitiva, pensamento divergente e 

tolerância à ambiguidade. Essas capacidades mostram-se cada vez mais relevantes em contextos 

contemporâneos caracterizados por complexidade, incerteza e transformações aceleradas. O ensino de 

arte contemporânea, ao possibilitar experiências de alteridade, de multiplicidade de perspectivas e de 

construção coletiva de sentidos, contribui para a formação de sujeitos críticos, criativos e sensíveis 

(DEWEY, 2010, p. 234). 
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CONSIDERAÇÕES FINAIS 

 

A análise do ensino da arte contemporânea no Brasil evidencia a complexidade dessa área, 

marcada por desafios específicos mas também por possibilidades pedagógicas singulares para a 

formação estética, crítica e cidadã dos estudantes. Desde as transformações radicais operadas pela arte 

moderna até as experimentações multifacetadas da produção contemporânea, a arte brasileira 

desenvolveu linguagens próprias que dialogam com questões sociais, políticas e culturais específicas, 

ao mesmo tempo em que participam de debates artísticos internacionais. Essas produções constituem 

patrimônio cultural fundamental que deve ser democraticamente acessível através da educação. 

Nessa perspectiva, a trajetória histórica do ensino de arte no Brasil revela progressos 

significativos, desde o reconhecimento da área como componente curricular obrigatório até a elaboração 

de referenciais teórico-metodológicos consistentes, como a Abordagem Triangular. Essas conquistas 

resultaram de lutas persistentes de educadores, artistas e pesquisadores que defenderam a importância 

da arte para a formação integral dos estudantes. Entretanto, a efetivação plena dessas conquistas ainda 

enfrenta obstáculos relacionados à formação docente, à infraestrutura das escolas, às concepções ainda 

predominantes sobre as finalidades da arte, e às desigualdades no acesso a equipamentos culturais. 

Por fim, conclui-se que o ensino da arte contemporânea no Brasil, apesar dos desafios 

significativos que enfrenta, oferece possibilidades pedagógicas fundamentais para a formação de 

sujeitos sensíveis, críticos e criativos. A arte contemporânea, com sua ênfase na experimentação, na 

multiplicidade de linguagens, no questionamento de convenções e na articulação entre dimensões 

estéticas, éticas e políticas, possibilita experiências educativas que desenvolvem capacidades de 

pensamento complexo, de leitura crítica da cultura visual, de criação expressiva e de sensibilidade às 

múltiplas dimensões da experiência humana. A efetivação plena dessas possibilidades exige 

investimentos consistentes na formação docente, na infraestrutura das escolas, no acesso a 

equipamentos culturais, e na valorização social do ensino de arte como área fundamental do 

conhecimento. Os avanços conquistados nas últimas décadas demonstram que transformações são 

possíveis, desde que haja compromisso político, organização coletiva dos educadores e reconhecimento 

social da importância da arte para a educação e para a vida. 

 

 

REFERÊNCIAS 

 

AMARAL, A. A. Arte para quê?: a preocupação social na arte brasileira 1930-1970. 3. ed. São Paulo: 

Studio Nobel, 2006. 

 

ARCHER, M. Arte contemporânea: uma história concisa. São Paulo: Martins Fontes, 2001. 

 



Dezembro 2025 Revista Territórios 
 

500 

BARBOSA, A. M. A imagem no ensino da arte: anos 1980 e novos tempos. 7. ed. São Paulo: 

Perspectiva, 2010. 

 

BARBOSA, A. M. (Org.). Arte-educação no Brasil. 5. ed. São Paulo: Perspectiva, 2012. 

 

BARBOSA, A. M. Tópicos utópicos. Belo Horizonte: C/Arte, 1998. 

 

BRASIL. Ministério da Educação. Base Nacional Comum Curricular. Brasília: MEC, 2018. 

 

CANTON, K. Novíssima arte brasileira: um guia de tendências. São Paulo: Iluminuras, 2009. 

 

CAUQUELIN, A. Arte contemporânea: uma introdução. São Paulo: Martins Fontes, 2005. 

 

CONDURU, R. Arte afro-brasileira. Belo Horizonte: C/Arte, 2007. 

 

COUTINHO, R. G. Estratégias de mediação e a abordagem triangular. In: BARBOSA, A. M.; CUNHA, 

F. P. (Org.). A abordagem triangular no ensino das artes e culturas visuais. São Paulo: Cortez, 2013. p. 

134-179. 

 

DANTO, A. C. Após o fim da arte: a arte contemporânea e os limites da história. São Paulo: 

Odysseus, 2006. 

 

DEWEY, J. Arte como experiência. São Paulo: Martins Fontes, 2010. 

 

FAVARETTO, C. F. A invenção de Hélio Oiticica. 2. ed. São Paulo: EDUSP, 2000. 

 

FUSARI, M. F. R.; FERRAZ, M. H. C. T. Arte na educação escolar. 4. ed. São Paulo: Cortez, 2009. 

 

HERNÁNDEZ, F. Cultura visual, mudança educativa e projeto de trabalho. Porto Alegre: Artmed, 

2000. 

 

IAVELBERG, R. Para gostar de aprender arte: sala de aula e formação de professores. Porto Alegre: 

Artmed, 2003. 

 

LAGROU, E. Arte indígena no Brasil: agência, alteridade e relação. Belo Horizonte: C/Arte, 2009. 

 

MARTINS, M. C. (Org.). Pensar juntos mediação cultural: reflexões e práticas. São Paulo: Terracota, 

2005. 



Dezembro 2025 Revista Territórios 
 

501 

 

PIMENTEL, L. G. (Org.). Som, imagem e movimento: novas tecnologias na sala de aula. Belo 

Horizonte: C/Arte, 2010. 

 

TOURINHO, I.; MARTINS, R. Educação da cultura visual: conceitos e contextos. Santa Maria: UFSM, 

2011. 

 


