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RESUMO

Esta  pesquisa  insere-se  na  linha  de  pesquisa  Ensino  e  Aprendizagem  do
PPGE/UEPG-PR.  Tem  como  objeto  a  experiência  estética  e  a  atitude  estética
reflexiva na formação de professores de Artes Visuais. Apresenta o problema:
como se revela a experiência estética e sua passagem à atitude estética reflexiva
na  formação  de  professores  no  Curso  de  Licenciatura  em  Artes  Visuais  da
UEPG/PR?  Como  objetivo  maior:  analisar  a  experiência  estética  e  a  atitude
estética,  para uma educação estética na formação de professores  no Curso de
Licenciatura  em  Artes  Visuais,  como  possibilidade  de  formação  de  uma
racionalidade crítica da arte e da estética. Tem como objetivos específicos: retomar
na história as teorias da estética e da arte sob a perspectiva da dialética negativa
por meio de uma investigação de forma não linear dessas teorias; compreender os
conceitos  e  concepções  de  experiência, experiência estética e atitude estética
reflexiva no que concerne à uma  estética  crítica  para  o  desenvolvimento  do
pensamento  cognitivo  acerca  das  Artes  Visuais na formação de professores;
interpretar a experiência estética espontânea e  a  atitude  estética  reflexiva  na
formação de professores da Licenciatura em Artes Visuais, e como esse processo
constitui autonomia para a docência. O campo epistemológico da Teoria Estética
apresenta: Jimenez (1999), Hauser (1988), Osborne (1978), Gombrich (1995), e na
Teoria Crítica: Adorno (1969, 1986, 1996, 2001, 2002, 2003, 2008, 2009, 2010,
2014) e Horkheimer (2010). Este se volta para  uma  Educação  Estética  na
formação de professores no Curso de Licenciatura em Artes Visuais da UEPG/PR.
Esta investigação apresenta a seguinte tese: a passagem da experiência estética
espontânea à atitude estética reflexiva na formação de professores no Curso de
Licenciatura em Artes Visuais. Esta pesquisa qualitativa está balizada na dialética
negativa,  com  caráter  estudo  de  caso,  a  partir  da  Teoria  Crítica  da  Escola  de
Frankfurt,  especificamente  Adorno.  Em  primeiro  momento  trata  da  retomada
intencional-histórica e do encaminhamento acerca do estudo da Estética, vinculado
ao processo formativo do indivíduo e voltada à perspectiva da experiência estética
e  da  atitude  estética  reflexiva.  Tal  reflexão  subsidiou-se  em  teorias  que
correspondessem  ao  objeto  de  estudo  já apresentado:  Agostinho (1980 2002);
Aquino (1996 2001); Aristóteles (1964 2002); Baumgarten (1993); Hegel (2001,
1992, 1988); Kant (2010, 2001, 2000); Lukács (1966, 2007, 1978, 1968); Marx e
Engels (1984, 2007, 1980, 2004, 2010); Matos (1993);   Nunes (2004); Pareyson
(2001); Pascal (2006); Platão (2000 2017); Plotino (2000); Vázquez (2011 1986).
Na coleta de dados foi  utilizado um questionário semi- estruturado aplicado aos
acadêmicos do quarto ano do Curso de Licenciatura em Artes Visuais, a fim de
compreender e analisar a concepção de estética, experiência estética espontânea
e atitude estética reflexiva da arte para a autonomia e construção de um novo olhar
interpretativo-crítico para a formação de professores. A  análise  dos  dados  foi
subsidiada pelo método de análise de conteúdo de Bardin (2009), a partir de quatro
categorias:  estética,  experiência  estética,  atitude estética  reflexiva  e  estética  na
formação  de  professores.  Os  resultados  demonstraram  deficiência  quanto  a
apreensão  da  necessidade de  uma formação  estética  mais  efetiva   durante   o
processo   de   formação   de   professores   em  Artes   Visuais   da  UEPG/PR,
relacionada  à  experiência estética  espontânea  e  à atitude estética  reflexiva,  de
modo a gerar mais criticidade e reflexividade acerca do próprio processo formativo.



Palavras-chave: Artes Visuais. Educação. Atitude Estética Reflexiva. Experiência
Estética. Formação de Professores.
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ABSTRACT

This research was inserted in PPGE / UEPG-PR research and teaching line. Its
object is the aesthetic experience and the reflexive aesthetic attitude in the
formation of visual arts teachers. It  presents the problem: how do you reveal an
aesthetic experience and its transition to a reflexive aesthetic attitude in the training
of visual arts teachers from the UEPG / PR visual arts licensing course? The main
objective:  to  analyze the  aesthetic  experience and  the aesthetic  attitude,  for  an
aesthetic education in the formation of teachers in the Degree in Visual Arts, as a
possibility of  formation  of  a  critical  rationality  of  art  and  aesthetics.  Having  as
applicable objectives: retaking the history as theories of aesthetics and art from a
negative dialectic perspective through a nonlinear investigation of these theories;
understand the concepts and conceptions of experience, aesthetic experience and
reflexive  aesthetic  attitude  that  do  not  interest  a  critical  aesthetic  for  the
development  of  cognitive thinking about the Visual Arts in teacher education;
interpret a spontaneous aesthetic experience and a reflexive aesthetic attitude in
the formation of Bachelor of Arts in Visual Arts teachers, and how this process of
qualification for a teaching. The epistemological field of Aesthetic Theory presents:
Jimenez  (1999),  Hauser  (1988),  Osborne (1978), Gombrich (1995) and Critical
Theory: Adorno (1969, 1986, 1996, 2001, 2002, 2003, 2008, 2009, 2010, 2014)
and Horkheimer (2010). This is the return to an Aesthetic Education in teacher
training in the Visual Arts Degree Course of UEPG / PR. For such an investigation,
a thesis is presented: a transition from spontaneous aesthetic experience to the
reflexive aesthetic attitude in the formation of teachers in the Degree in Visual Arts.
This  qualitative  research  is  based  on  the  negative dialectic, with case study
character, from the Critical Theory of the Frankfurt School, specific Adorno. At first,
it is an intentional-historical review and a referral on the study of aesthetics linked to
the formative process of the individual, focused on the perspective of both aesthetic
experience and reflective aesthetics. For such reflection, look for theoretical support
in  authors  that  correspond  to  the  object  of study already presented: Augustine
(1980 2002); Aquino (1996 2001); Aristotle (1964  2002); Baumgarten (1993);
Hegel (2001, 1992, 1988); Kant (2010, 2001, 2000);Lukacs (1966, 2007, 1978,
1968); Marx and Engels (1984, 2007, 1980, 2004, 2010);  Matos  (1993);  Nunes
(2004); Pareyson (2001); Pascal (2006); Plato (2000 2017); Plotin (2000); Vazquez
(2011 1986). In the data collection a semi-structured questionnaire was applied to
the  fourth  year  undergraduate  students  of  the  Visual  Arts  Degree,  in  order  to
understand  and  analyze  the  conception  of  aesthetics,  spontaneous  aesthetic
experience and reflective aesthetic attitude of art for autonomy and construction. of
a new interpretative-critical look at teacher education. Data analysis was supported
by Bardin's (2009) content analysis method, based on four categories: aesthetics,
aesthetic  experience,  reflective  aesthetic  attitude  and  aesthetics  in  teacher
education. The results showed deficiency regarding the apprehension of the need
for a more effective aesthetic formation during the process of teacher education in
Visual  Arts  of  UEPG  /  PR,  related  to  spontaneous  aesthetic  experience  and
reflective aesthetic attitude, in order to generate more criticality and reflexivity about
of the formative process itself.



Keywords: Visual Arts. Education. Reflective Aesthetic Attitude. Aesthetic
Experience. Teacher Training.
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INTRODUÇÃO 

 

A pesquisa surge da inquietação pessoal do pesquisador que vislumbra a 

necessidade do processo estético na formação de professores, considerando que a 

experiência estética ocupa um lugar privilegiado no campo da racionalidade. Assim, 

conforme a crítica desenvolvida por Adorno e Horkheimer, na Dialética do 

Esclarecimento (2010), se compreende o modo pelo qual a experiência estética se 

faz decisiva na percepção do mundo, da vida e da educação, para o sujeito na 

modernidade.  

 Porém, Adorno e Horkheimer (2010) defenderam que o cotidiano da vida 

passou a ser dominado por um pensamento instrumental – com o qual a própria vida 

humana, e todo o processo de construção cultural se transformaram em um 

fenômeno caracteristicamente econômico e ‘não-artístico’, isto é, não-estético; não 

proporcionando ao sujeito uma educação do sensível. Isso também revela a 

necessidade de uma passagem da experiência estética espontânea para a atitude 

estética reflexiva – que consiste na possibilidade encontrada pelo sujeito para 

descobrir apoio em um meio de educação que se configure como um suporte de 

racionalidade para uma sociedade que age a partir de uma lógica de dominação. 

 Como defende Adorno (2008), pode-se considerar que atitude estética 

reflexiva, representa a possibilidade de expressão do não-idêntico, exposto na 

sensibilidade. Na atitude estética não existe um olhar fragmentado; nela tudo é 

considerado, minuciosamente, em sua especificidade por indicar uma nova 

formação do olhar voltado para o mundo que se constitui como o lugar onde a 

educação acontece. Pois, a atitude estética – que é desinteressada do ponto de 

vista do ter, dos interesses venais, do capital, mas interessado do ponto de vista do 

ser, do enriquecimento dos sentidos humanos – se configura como a forma sensível 

de contemplação da arte e do mundo – aqui, tem como conceito complementar a 

noção de gênio e de passividade do apreciador –, enquanto que a experiência 

estética espontânea aparece como a vivência do agrado ou do prazer na relação 

com os objetos sensíveis do mundo. 

  Conforme Adorno (2008), a atitude estética apresenta uma capacidade, não 

somente de contrapor-se à uma atitude lógica e instrumental, mas também de 

atribuir à experiência estética espontânea reprimida no acadêmico em formação 
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docente, de dar voz àquilo que foi silenciado pelo predomínio exclusivamente da 

razão.  

 A tese tem como objeto a experiência estética espontânea à atitude estética 

reflexiva enquanto conhecimento necessário para a formação de professores de 

Artes Visuais. 

Em vista da proposta elaborada pela Linha de Pesquisa Ensino e 

Aprendizagem que investiga as interfaces entre o ensino e a aprendizagem e 

considerando o ensino em suas múltiplas determinações, as estratégias curriculares, 

metodológico-didáticas e as interações dos sujeitos das práticas pedagógicas na 

construção e apropriação do conhecimento, apresentam-se a específica 

problemática da presente pesquisa, que investiga a experiência estética espontânea 

e a atitude estética reflexiva na educação, na formação de professores em Artes 

Visuais, para uma compreensão crítica na educação em Artes Visuais na educação 

básica. 

Conforme as considerações acima foram elencados questionamentos que 

expressam o problema de pesquisa, tais como: a) Quais as mediações de passagem 

da experiência estética espontânea para uma atitude estética reflexiva da arte, na 

formação docente na Licenciatura em Artes Visuais? b) Como a arte – educação 

estética – visa a transformação e a superação da sociedade capitalista passiva às 

barbáries e apática aos acontecimentos, numa compreensão crítica do mundo e do 

sujeito enquanto ser estético? 

A abordagem que se apresenta, também seguirá a investigação acerca da 

racionalidade [estética] já presente na experiência estética espontânea dos 

acadêmicos do Curso de Artes Visuais, em formação docente (sujeitos da pesquisa), 

o que os impulsionam, consequentemente, à atitude estética reflexiva, que, por sua 

vez, viabiliza uma educação e formação de professores em Artes Visuais, 

possibilitando uma reflexão acerca da arte, educação e da sociedade na sua 

regressão intelectual permitida e estimulada pela Indústria Cultural. Isso reflete o 

limite da reificação da produção de conhecimento e do próprio indivíduo. Ainda 

examina o sujeito como um ser necessariamente estético para o qual se exige uma 

educação para a sensibilidade, para constituir-se como consciência crítica, condição 

relevante para a saída da sociedade do estado menor de comodidade, tendo em 

vista a maioridade de um pensar e agir autônomo que pretende impulsionar o sujeito 

à emancipação.  
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Para tanto, tem-se como objetivo geral analisar como se constitui a 

passagem da experiência estética à atitude estética na formação de professores no 

Curso de Licenciatura em Artes Visuais, como possibilidade de formação de uma 

racionalidade crítica da arte e estética para a transformação da sociedade. 

E como objetivos específicos busca-se: retomar na história as teorias da 

estética e da arte sob a perspectiva da dialética negativa por meio de uma 

investigação de forma não linear dessas teorias; compreender os conceitos e 

concepções de experiência, experiência estética e atitude estética reflexiva no que 

concerne à uma estética crítica para o desenvolvimento do pensamento cognitivo 

acerca das Artes Visuais na formação de professores; interpretar a experiência 

estética espontânea à atitude estética reflexiva na formação de professores da 

Licenciatura em Artes Visuais, para a docência. 

A pesquisa, neste sentido, volta-se à formação de professores – em Artes 

Visuais – no que concerne a concepção de estética e como o acadêmico desenvolve 

o seu pensamento crítico na sua experiência e atitude diante da obra de arte. 

A partir das questões que foram expostas que o objeto de pesquisa se 

apresenta como: a passagem da experiência estética espontânea à atitude estética 

crítica na análise/leitura interpretativa das artes visuais para uma educação estética 

[educação para a sensibilidade]. 

A opção pela fundamentação teórica na Teoria Crítica aconteceu pelo 

diálogo próximo e próprio dos seus teóricos, que continua sendo uma das 

referências para se refletir sobre os conceitos de arte, estética, experiência estética 

e atitude estética, considerando que o homem é, necessariamente, um animal 

estético, isto é sensível aos fenômenos do mundo, expressos na linguagem e na sua 

capacidade racional humana de simbolizar e significar o mundo e sua condição nele, 

para com a percepção sensível e a movimentação social do seu contexto. 

 Neste contexto, está inserida a importância da análise acerca da passagem 

entre experiência estética espontânea e atitude estética reflexiva para a composição 

e expressão do conhecimento em Artes Visuais, e dessa à formação humana como 

educação, para que o sujeito expectador e receptor da arte-educação e liberte do 

espírito de alienação e impotência instituído na sociedade capitalista por meio do 

reflexo e/ou condicionamento da Indústria Cultural.  

 Verifica-se, sob esta perspectiva, que a Indústria Cultural ocupou, e ainda 

ocupa um lugar de importante expressão na estética, na educação, na filosofia da 
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arte e nos estudos de Theodor Adorno e Max Horkheimer, sobre a influência da arte 

visual e estética, no desenvolvimento educacional e na formação de professores. 

Essa Indústria Cultural, cuja liquidez estética1 aliena o sujeito humano, pode ser 

entendida como um dos mecanismos de alheamento no sistema capitalista e de 

abrandamento do ímpeto revolucionário – isto é, o abrandamento do espírito de 

autonomia2 do sujeito e de sua capacidade estética.  

Se é possível propor e organizar uma hipótese à pesquisa, essa se 

apresenta referente aos resultados com o entendimento da Educação Estética em 

Artes Visuais a partir da constituição subjetiva da experiência estética, bem como a 

atitude estética reflexiva,na formação de professores em Artes Visuais.  

Essa pesquisa norteia-se pela abordagem de estudo de caso, pois se 

considerou a mais apropriada, por ser essa perspectiva de pesquisa delimitada por 

um caso, a saber: a passagem da experiência estética espontânea à atitude estética 

reflexiva na formação de professores em Artes Visuais no Curso de Licenciatura em 

Artes Visuais da UEPG/PR. Pois, de acordo Lüdke e André (1986), por mais que 

seja um caso delimitado e que expresse um conhecimento singular, este estudo de 

caso permite investigações entre diferentes contextos, bem como a análise 

específica, mas integrante, influenciada e influenciadora de um sistema mais amplo.  

O campo epistemológico da pesquisa está fundamentado na Teoria Crítica. 

A abordagem é de caráter qualitativo apoiado pela dialética negativa, a partir da 

Teoria Crítica da Escola de Frankfurt, mais especificamente Theodor Adorno, que 

fundamenta a compreensão da mediação entre a experiência estética e a atitude 

estética reflexiva diante da obra de arte na formação de professores de Artes 

Visuais, sob a perspectiva epistemológica dos teóricos da estética crítica.  

                                                
1
 A liquidez estética deriva da flutuação do caráter poético e poiético da criação artística, ou seja, 

essa flutuação provocada pela Indústria Cultural impõe a alienação ao nivelamento da reflexividade e 
do gosto presentes na objetividade da obra de arte. 
2
 Termo introduzido por Kant para designar a independência da vontade em relação a qualquer 

desejo ou objeto de desejo e a sua capacidade de determinar-se em conformidade com uma lei 
própria, que é a da razão. Kant contrapõe a Autonomia à heteronomia, em que a vontade é 
determinada pelos objetos da faculdade de desejar. Os ideais morais de felicidade ou perfeição 
supõem a heteronomia da vontade porque supõem que ela seja determinada pelo desejo de alcançá-
los e não por uma lei sua. A independência da vontade em relação a qualquer objeto desejado é a 
liberdade no sentido negativo, ao passo que a sua legislação própria (como "razão prática") é a 
liberdade no sentido positivo. "A lei moral não exprime nada mais do que a A. da razão pura prática, 
isto é, da liberdade". Em virtude de tal A., "todo ser racional deve considerar-se fundador de uma 
legislação universal". Esse ficou sendo o conceito clássico da A. Mais genericamente, fala-se hoje, p. 
ex., de "princípio autônomo" no sentido de um princípio que tenha em si, ou ponha por si mesmo, a 
sua validade ou a regra da sua ação (ABBAGNANO, 1998). 
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A coleta de dados será realizada por meio de questionário semi-estruturado, 

a fim de compreender e analisar a concepção de estética do acadêmico em 

formação inicial que se apresenta, e confrontrá-la com o que esse acadêmico 

necessita, enquanto saber historicamente acumulado para possibilitar a experiência 

estética e a atitude estética reflexiva.  

Os sujeitos da pesquisa são dezesseis acadêmicos do quarto ano do Curso 

de Licenciatura em Artes Visuais, da UEPG, analisando como a experiência estética 

e a atitude estética reflexiva da arte acontece para a autonomia e construção de um 

novo olhar visando a formação de professores. Assim sendo, a pesquisa está 

estruturada da seguinte maneira: 

No primeiro capítulo pretende-se expor a história da Estética e sua influência 

no desenvolvimento do acadêmico em formação docente em Artes Visuais – 

Estética e historicidade: Percursos Teóricos da Experiência Estética e Atitude 

Estética. Neste capítulo optou-se por apresentar uma perspectiva histórica da 

Estética de modo não linear, nem mesmo cronológica. Portanto, foi fundamentado 

em autores escolhidos intencionalmente, de modo que as reflexões contribuíssem, e 

correspondessem, com o objeto próprio da pesquisa, bem como com a problemática 

e, ainda, com os objetivos levantados. Também, justifica-se a escolha por esses 

autores, e não outros, a intencionalidade aplicada para a composição da tese: a 

passagem da espontaneidade estética do acadêmico do Curso de Licenciatura em 

Artes Visuais para uma atitude estética reflexiva. 

  O segundo capítulo, intitulado A Educação Estética na Formação de 

Professores, propõe o entendimento acercado envolvimento do acadêmico em 

formação docente com a passagem da experiência estética à atitude estética 

reflexiva, no Curso de Licenciatura em Artes Visuais. 

O terceiro capítulo foi reservado à Metodologia da Pesquisa: O Caminho 

percorrido na compreensão da Arte, da Experiência Estética e da Atitude 

Estética na Formação de Professores de Artes Visuais, no Curso de 

Licenciatura em Artes Visuais da UEPG/PR. Neste capítulo trata-se da condução 

metodológica da pesquisa, que se apóia numa abordagem qualitativa por meio do 

método da dialética negativa de Theodor Adorno. 

Para o quarto capítulo apresenta-se A Análise e a Interpretação da 

Experiência Estética e da Atitude Estética Reflexiva Crítica na Formação de 

Professores do Curso De Licenciatura em Artes Visuais da UEPG/PR. 



18 
 

Nele, apresenta-se uma análise reflexiva acerca da passagem experiência 

estética espontânea diante do processo de formação de professores bem como do 

processo de criação do objeto artístico, para uma atitude estética reflexiva, de modo 

que o futuro docente seja impulsionado à percepção de sua prática sensível. Essa 

reflexão parte da verificação do conteúdo coletado por meio do instrumento 

questionário, aplicado aos acadêmicos do Curso de Licenciatura em Artes Visuais, e 

analisado de acordo com a perspectiva de Bardin (2009). 

Por fim, tecem-se as considerações finais acerca do proposto como objeto, o 

problema, os objetivos, o tema e a tese da pesquisa acerca da formação estética 

dos acadêmicos do Curso de Licenciatura em Artes Visuais da Universidade 

Estadual de Ponta Grossa (UEPG). 
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CAPÍTULO I 
 

ESTÉTICA E HISTORICIDADE: PERCURSOS TEÓRICOS DA EXPERIÊNCIA 
ESTÉTICA E ATITUDE ESTÉTICA 

 

A história da estética se confunde, necessariamente com a história da 

humanidade, ou seja, por ser o ser humano um animal estético por excelência – 

parafraseando Aristóteles quando afirmou que o ser humano é um animal político e 

racional. 

O ser humano, em sua história, sempre utilizou de suas habilidades 

estéticas, primeiramente como linguagem, e posteriormente para expressar sua 

habilidade de fazer – donde o apoio no termo grego technê, isto é, o ser humano 

transforma a natureza em fazer de si e do mundo no qual ele está inserido. 

Então, a estética está intrinsecamente vinculada ao conceito de formação 

humana e de cultura–como a capacidade sentir a si próprio e ao mundo num todo 

integrado, como “[...] um dedicar-se ao desenvolvimento e refinamento de nossos 

sentidos, que nos colocam face a face com os estímulos do mundo” (DUARTE JR, 

2001, p. 13).  

Ainda que o conceito de estética tenha surgido, efetivamente, no século 

XVIII, a estética substantivamente já era parte própria da constituição humana e de 

sua história. Pois, o fenômeno da percepção e o fenômeno dos sentidos externos 

[humanos] sempre se fizeram presentes, tanto na aprendizagem quanto nos 

aspectos relacionais consigo, com o meio social e com o mundo. 

Tendo essas considerações, este capítulo se preocupa em apresentar 

aspectos históricos da estética e da arte enquanto formação e cultura e a sua 

relação com a formação de professores. 

Mas, o que é, de fato e em fato, a estética? Esse questionamento se 

apresenta em complexidade uma vez que a palavra estética é utilizada nos mais 

variados contextos e, principalmente, no campo em relação ao corpo humano e à 

beleza. A estética como a ciência que tem por objeto o juízo da apreciação que se 

aplica à distinção do belo e do feio.  

Outras definições a respeito do conceito de estética encontram-se ao longo 

da história, não só da arte, mas na história da humanidade. E, tantas dessas 

preocuparam-se em apresentar uma definição, em consenso, da estética como um 

campo da filosofia que se ocupa das artes e da beleza.  
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Considerando as definições acerca do conceito de estética verificam-se, ao 

longo da história, encontros e desencontros a seu respeito. 

Mas, foi Alexander Baumgarten, filósofo alemão do século XVIII, quem 

definiu e propôs a estética como ramo próprio da filosofia, e como a ciência do 

mundo sensível do conhecimento de um objeto. E, “[...] o mundo, antes de ser 

tomado como matéria inteligível, surge a nós como objeto sensível”. [...] e sensível é 

aquilo que pode ser percebido pelos sentidos” (DUARTE JR, 2001, p. 13).  

Muitas dificuldades acerca do conceito de estética se chocam com o sentido 

e significado dados pela origem grega da palavra aisthêsis – que designa tanto a 

faculdade quanto o ato de sentir [a sensação e a percepção]. Vinculada à esta 

etimologia parece estar designado à estética o estudo e a investigação dos eventos 

próprios da sensibilidade em sentido mais amplo [aisthêta], porém esses fatos 

próprios só o são em relação ao que pode ser caracterizado como fatos de 

inteligência [os noêta], isto é, algo só o é em relação à consciência em 

intencionalidade de um sujeito cognoscente.  

 

A escolha da dicção estética revela traços teóricos e históricos relativos a 
concepções filosóficas vigentes na época e a práticas relacionadas aos 
séculos XVII e XVIII de cunhar ‘grecismos doutos’: a substantivação do 
adjetivo grego αισθητικος que remete ao âmbito da sensação, da 
sensibilidade e da imaginação (LIMA, 2012, p. 39). 

 

A estética também será entendida, a partir do século XVIII, como a crítica do 

gosto, a teoria do belo, a ciência dos sentidos, a filosofia da arte. Dessas mais 

variadas definições se destacam duas perspectivas, a saber: 

a) a estética como reflexão sobre objetos inseridos no campo do belo, do 

sensível e da arte – campo esse onde cada termo determina com implicações outros 

termos/conceitos que se integram em diversos aspectos, sendo: o belo que se volta 

para um conjunto das características estéticas: o sensível que se remete aos 

sentidos, com as faculdades de perceber, sentir, ressentir, imaginar – e também o 

gosto; a arte que se dispõe à faculdade da criação, em um primeiro momento para 

imitação, da genialidade, se pode afirmar, também da inspiração e do valor artístico.  

Vale lembrar que para a estética não se torna possível inserir uma 

imutabilidade de temas e definições conceituais. O conceito de gosto e sua 

veiculação, por exemplo, surgiu mais precisamente no século XVII, com grande 

obscurecimento ao longo do século XIX, ressurgindo como preocupação 
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contemporânea a partir do início da segunda metade do século XX. Por isso, pode-

se afirmar, do ponto de vista trans-histórico, que o ambiente no qual estão inseridos 

os objetos, conceitos e termos que envolvem a estética é muito vasto e exigente em 

compreensão, o que não indica que sejam ilimitados.  

Mas, não se pode limitar à estética à uma abordagem pelos seus objetos, 

principalmente os relacionados à arte, pois esses podem também ser, ou se 

caracterizarem, objetos e elementos de outros campos do saber contemporâneos ao 

nascimento da estética enquanto área do conhecimento autônoma, ou seja, 

enquanto disciplina própria. 

b) a estética enquanto área de conhecimento filosófico – que se distingue da 

história e da crítica da arte na sua abordagem tanto conceitual quanto geral – sua 

empreitada tem caráter de um método discursivo, analítico e também argumentativo 

que permite novas tomadas conceituais, bem como entendimentos conceituais 

claros, não encarando a tarefa de apresentar e classificar e ordenar as obras 

passadas nem julgar ou categorizar as obras do presente.  

Esse caráter filosófico da estética não está reservado, e nem se configura 

como uma propriedade dos filósofos que com ela se ocupa ao longo da história do 

conhecimento. Porém, dar à estética uma personalidade de método e campo de 

objetos não se faz suficiente. E aqui entra em cena as habilidades e competências 

da filosofia que oferece à estética uma consciência de ser no ser. 

Como fora mencionado, Baumgarten só inventou a palavra estética. 

Contudo, ao se recorrer à história pode-se verificar que o surgimento do conceito de 

estética nos inícios da filosofia quando aparece nos diálogos de Platão (2017), mais 

especificamente em Hípias Maior, na Poética de Aristóteles, na Enéada, I, 6 de 

Plotino. Esses autores se dispuseram a tratar da estética sem identificá-la com um 

nome, e nem mesmo defini-la, mas como uma reflexão de reflexões.  

Até aqui questões históricas se ‘confundem’ com as questões filosóficas, 

pois, precisamente, [reforçando] no século XVIII que nasceu a estética como área do 

conhecimento filosófico. Porém, para que a estética surgisse era necessária, 

também, uma série de condições que começaram a aparecer em meados dos 

séculos XVII [início da Idade Clássica], com uma nova epistêmê - uma organização 

das ideias que transcendem as consciências individuais, que constitui o plano sobre 

o qual a estética pode surgir, e na qual se vinculam o sensível, o belo e a arte. 
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O século XVIII não só proporcionou um solo fecundo para a ‘invenção’ da 

palavra estética, mas também a sua estruturação como disciplina filosófica. O duplo 

aparecimento tanto da palavra quanto da sua estrutura enquanto disciplina filosófica 

é complexo, pois, a disciplina existiu antes do conceito e, depois da introdução da 

palavra, a disciplina existiu sem ela (KANT, 2010).  

 

[...] O nascimento da estética, enquanto implica, a título de disciplina 
específica, uma tomada de posição sobre a autonomia de seu objeto, 
exprime assim, de modo concentrado, o abalo do século XVIII inaugurado 
em todos os campos: muito mais do que qualquer outra mutação, ele 
simboliza o projeto de proporcionar ao ponto de vista do homem uma 
legitimidade que já exige [...] (FERRY, 1994, p. 39). 

 

Assim, a estética enquanto disciplina não surge definitiva e 

incontestavelmente em uma determinada obra desenvolvida por um filósofo 

específico, mas aparece em certos escritos de ensaio filosóficos na França, na 

Inglaterra, na Escócia e na Alemanha. 

Tendo por suporte epistemológico que a tornou possível, adquiriu 

características de crítica do gosto como se pregava a seu respeito durante o século 

XVIII. Assumiu a exigente personalidade de teoria do sensível como desejou 

Baumgarten. Também, como filosofia da arte, conforme amplamente foi abordada 

durante o século XIX. E ainda, aparece como rigoroso pensamento da essência, 

afirmado pela fenomenologia, bem como a elucidação e/ou desvelamento crítico dos 

conceitos estéticos trabalhados e desenvolvidos pela filosofia analítica. 

Blaise Pascal (2006, p. 22-23) afirmou que: 

 

[...] as definições só são feitas para designar as coisas que se nomeiam e 
não para mostrar a sua natureza. [...] definições das coisas são proposições 
sujeitas a contradição e que as únicas definições são definições de nomes. 

 

Se considera que as definições apresentam a pretensão de afirmar a 

natureza da coisa – e aqui a referência está voltada à natureza da estética – estas 

definições ficam sujeitas a contradições, é porque há essência histórica de sua 

condição de disciplina. A estética, conforme Wittgenstein, é um conceito aberto, um 

conjunto de sentidos atribuídos a este conceito quando o plano epistemológico 

tornou a disciplina possível.  

Quanto à essência da estética enquanto disciplina não se faz possível a 

opção pelos diferentes sentidos propostos. Pois, o sentido da palavra é o conjunto 
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dos seus usos. Cada sentido à palavra atribuído revela uma visão histórica e 

filosófica a seu respeito. Por isso, analisar esses sentidos significa colocá-los em 

relação com o estado da arte e a visão do mundo da época em que eles se 

desenvolveram.  

O conceito de estética, quanto um conceito aberto, também se posta como 

um conceito susceptível de evolução. E se ela [a estética] não se minimiza história 

das estéticas do passado, e como uma disciplina em movimento, deve-se buscar 

conhecer sua questão própria para, ao observá-la, saber em que deve se tornar. 

Assim, considerar a evolução da estética é também considerar sua função.  

Porém, antes do aparecimento substantivo da estética, e do seu nascimento 

enquanto disciplina filosófica existiam reflexões filosóficas sobre temas propriamente 

estéticos como os de belo e de arte. E essas consistiam em examinar e analisar as 

razões pelas quais essas ‘categorias’, e/ou elementos, não autorizam a falar de 

estética antes do século XVIII e de mostrar em que sentido insemina a estética 

contemporânea e apresentam um grande interesse para a estética hoje.  

 

1.1 A EXPERIÊNCIA ESTÉTICA E A ATITUDE ESTÉTICA: DA MÍMESIS 
PLATÔNICA À MÍSTICA DO UNO EM PLOTINO 
 

Da história da estética, remonta-se ao contexto grego antigo, e busca-se um 

diálogo profícuo com a Paideia [cultura] – a formação em educação do homem 

grego. 

E, conforme Abbagnano (1998), no que respeita à formação do indivíduo 

humano – para os gregos paideia e para os latinos humanitas – refere-se à 

educação do homem em totalidade, e que a cultura fosse oferecida pelas ‘boas 

artes’3 que o [homem] distingue de todos os outros animais.  

Os gregos comungavam sobre o sentido da palavra paideia [cultura], ao 

indicar a busca e a realização que o homem faz de si – a sua verdadeira natureza 

humana. Essa perspectiva acerca do conceito de cultura fez surgir uma estreita 

relação com a filosofia [formas da investigação], bem como um íntimo vínculo com a 

vida social. Isso porque para os gregos, a realização do homem acontecia por meio 

                                                
3 As boas artes eram a poesia, a eloquência, a filosofia etc, às quais se atribuía valor essencial para 
aquilo que o homem é e deve ser, portanto para a capacidade de formar o homem verdadeiro, o 
homem na sua forma genuína e perfeita (ABBAGNANO, 1998, s/p). 
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do conhecimento de si mesmo e do seu mundo, ou seja, a partir da busca pela 

verdade em todos os âmbitos que lhe dissessem respeito.  

Em colóquio com a paideia e a filosofia, com Platão – e sua metafísica do 

belo – depara-se aqui com um dos diálogos de sua juventude, no qual trata sobre a 

questão do belo. Em Hípias Maior, Platão (2017) propõe a figura de Sócrates à 

procura da essência da beleza diante do sofista Hípias. Mas, “[...] coube a Platão 

brindar-nos com o diálogo Hípias Maior, o primeiro texto completo de estética, no 

qual Sócrates e o sofista Hípias discutem acerca da definição de belo” (FIGURELLI, 

2007, p. 13). 

Antes da apresentação da perspectiva estética de Platão, vale lembrar aqui 

que “[...] o homem só podia realizar-se como tal na vida em comunidade, na polis, e 

a República é a expressão máxima da estreita ligação que os gregos estabeleciam 

entre a formação dos indivíduos e a vida da comunidade” (ABBAGNANO, 1998, s/p). 

E ainda, vale expor como Platão (2017, s) – pela boca de Sócrates em 

diálogo com Protarco – a partir do diálogo Filebo o vínculo das artes com a formação 

cultural do indivíduo: 

 

Sócrates - Para nós, o conhecimento se divide em duas classes: a das artes 
mecânicas e a que entende com a educação e a cultura. Como te parece? 
Protarco - Isso mesmo. 
Sócrates - De início, decidamos se nas artes mecânicas uma parte não 
depende mais do conhecimento, e outra menos, para considerar mais pura 
a primeira e menos pura a Segunda. 
Protarco - É o que precisamos fazer. 
Sócrates - E não convirá separar das demais as artes diretoras? 
Protarco - Que artes, e de que jeito o faremos? 
Sócrates - Por exemplo: se separamos das outras as artes de contar, medir 
e pesar, tudo o que sobrar disso, a bem dizer, não terá grande valor. 
Protarco - Nenhum. 
Sócrates - Depois, só resta recorrer a conjecturas e exercitar os sentidos 
por meio da experiência e da rotina, com o recurso, ainda, de certa 
faculdade divinatória, que muitos denominam arte e que se aperfeiçoa com 
o trabalho e o exercício. 

 

Platão levantou a pergunta sobre o que é o belo. Esse questionamento 

trouxe consigo várias propostas de respostas, examinadas e descartadas após 

crítica – conforme a tradição maiêutica de Sócrates. Platão conclui o diálogo com 

uma máxima carregada de sentidos.  

A primeira resposta de Hípias define a beleza como uma bela moça, porém 

essa é rejeitada pelo motivo de que, aos olhos do seu interlocutor, Sócrates, um 

exemplo não é uma definição. Considerada por Platão, essa resposta, não define a 
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essência da beleza e sim uma simples opinião [doxa] passível de crítica sempre. 

Conforme análise que pode ser feita, há outras coisas diferentes entre si que 

também são belas – como os utensílios [mas seria o útil belo pela sua essência de 

funcionalidade?]. 

 

Sócrates – E certeza saberes melhor. Mas, presta atenção, amigo. Ele não 
te perguntou o que é belo, porém o que é o belo. 
Hípias – compreendo bom homem, e vou responder a ele o que seja o belo, 
de forma que não possa refutar-me. Fica, então, Sócrates, para dizer-te 
toda a verdade que o belo é uma bela jovem (PLATÃO, 2017, s/p). 

 

A beleza atribuída à uma coisa também pode ser discutida. Então, pode-se 

afirmar que o belo assume conveniências de acordo com os sujeitos, suas 

consciências e intencionalidades.  

De outro modo pode-se questionar: será que o belo pode ser atribuído àquilo 

que causa prazer sensível da visão ou da audição? Mas, porque limitar o prazer da 

beleza somente a esses dois sentidos, se todos os sentidos são susceptíveis de 

sentir prazer? 

Em outro diálogo, O Filebo (51 b-d), Platão (2017) ofereceu sugestões para 

responder ao questionamento acerca da questão do belo, de modo que essas 

respostas pudessem contribuir para a distinção entre os prazeres impuros [aqueles 

relacionados ao relaxamento que sucede à tensão ou a falta], os prazeres 

misturados [aqueles experimentados na tragédia] e os prazeres puros [aqueles 

recebidos das formas belas e dos sons belos.  

 

[...] em Platão, embora ele seja sob vários aspectos mais 'moderno' dos 
Antigos, o Belo nunca se define pura e simplesmente pelo prazer subjetivo 
que proporciona. A ideia do Belo é geralmente associada, à ideia da 
realização de uma ordem onde devem reinar a medida e a proporção. É 
neste sentido, por exemplo, que Sócrates interpela Górgias no diálogo que 
traz o nome do célebre sofista: ‘Você pode, à vontade, tomar o exemplo dos 
pintores, dos arquitetos, dos construtores de barcos, de todos os outros 
profissionais [...] cada um deles se propõe uma certa ordem quando põe em 
seu devido lugar cada uma das coisas que deve reunir, e obriga uma coisa 
ser o que convém a outra, a ajustar-se a ela até que o todo constitua uma 
obra que realize uma ordem e um arranjo’ (FERRY, 1994, p. 23). 

 

No diálogo Filebo, Platão (2017) esbarra em dois problemas, de um lado o 

da restrição do prazer do belo a dois sentidos somente e de outro, o da unidade 

destes dois tipos de prazer. Porém, não se pode afirmar que o belo causa um prazer 

é o mesmo que o belo é que causa um prazer.  
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A máxima que finaliza o diálogo Filebo permite e induz à uma compreensão 

sobre a essência do belo, a partir das considerações de Sócrates, conforme a 

afirmação de que esse belo é: 

 

[...] aquilo pelo qual são belas todas as coisas belas, [...] seja qual for a 
coisa a que ele se junte, realizando nesta coisa a beleza, na pedra como na 
madeira, no homem como em Deus, tanto em toda a espécie de ação como 
em todo o objeto de estudo; [...] ele é aquilo que, «em tempo algum, em 
lugar algum, aos olhos de nenhum homem, não deve parecer feio 
(PLATÃO, 2017, s/p). 

 

Enquanto Sócrates busca pela essência do belo, Hípias tenta falar e definir o 

que é belo. Essa postura nominalista assumida por Hípias se opõe ao idealismo 

platônico, pois, conforme essa postura, belo é tudo aquilo a que os homens 

nominam de belo, enquanto que a beleza é uma qualidade e não uma essência, a 

beleza não é nada fora da aparência bela.  

Os diálogos platônicos oferecem respostas a certo número de questões em 

suspenso pelos diálogos da juventude. Apresentam o belo como algo que surge 

espetacularmente das Ideias. Por isso, considerado bom e verdadeiro, bem, 

compondo a trilogia da teoria do conhecimento para Platão, bem como todo plano de 

uma configuração ética, conforme deixa evidente em outro diálogo A República. A 

partir de então, assumidos como princípios inseparáveis.  

Assim sendo, e considerando a teoria do conhecimento de Platão, pode-se 

afirmar que o belo está para além do sensível e as mutações que sofre. Pois, as 

coisas, como dados dos sentidos, só são belas porque nelas se encontrar 

aprioristicamente, a Ideia de belo – e essa Ideia é o que compõe o ser mesmo do 

sensível [aparência e doxa] da forma inteligível.  

 

O belo, de acordo com uma tradição platônica [...] foi definido durante muito 
tempo como uma apresentação do sensível [...] do verdadeiro, como uma 
transposição, na ordem da sensibilidade material [...], de uma verdade moral 
ou intelectual. [...] o lugar da arte só pode ser secundário quando 
comparado ao da filosofia: vemos com dificuldade como a apreensão do 
verdadeiro mediatizada pelo sensível pudesse ser preferível (a não ser – e 
ainda com restrições – num plano pedagógico) a um conhecimento claro e 
distinto em si e para si (FERRY, 1994, p. 38). 

 

A beleza sensível se configura, assim, como o primeiro grau da beleza, uma 

vez que, para além dela, há a beleza inteligível das almas e dos conhecimentos. 

Consequentemente, a experiência da beleza não é essencialmente sensível, mas 
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intelectual. A experiência das belezas sensíveis é uma iniciação – como uma 

experiência estética espontânea – porém se faz necessário voltar à percepção das 

belezas sensíveis e passar delas à contemplação da Ideia do belo – como uma 

atitude estética reflexiva - de acordo com a proposta do discurso de Diotima 

presente no diálogo O Banquete:  

 

Eis, com efeito, em que consiste o proceder corretamente nos caminhos do 
amor ou por outro se deixar conduzir: em começar do que aqui é belo e, em 
vista daquele belo, subir sempre, como que servindo-se de degraus, de um 
só para dois e de dois para todos os belos corpos, e dos belos corpos para 
os belos ofícios, e dos ofícios para as belas ciências até que das ciências 
acabe naquela ciência, que de nada mais é senão daquele próprio belo, e 
conheça enfim o que em si é belo. Nesse ponto da vida, meu caro Sócrates, 
continuou a estrangeira de Mantinéia [Diotima], se é que em outro mais, 
poderia o homem viver, a contemplar o próprio belo. Se algum dia o vires, 
não é como ouro ou como roupa que ele te parecerá ser, ou como os belos 
jovens adolescentes, a cuja vista ficas agora aturdido e disposto, tu como 
outros muitos, contanto que vejam seus amados e sempre estejam com 
eles, a nem comer nem beber, se de algum modo fosse possível, mas a só 
contemplar e estar ao seu lado (PLATÃO, 2017, s/p). 

 

O entendimento sobre a beleza nesse diálogo [O Banquete], é de que ela 

deve ser eterna, absoluta, irrelativa, estranha à geração e à corrupção. Já em outro 

diálogo, Fedro, no subtítulo que Platão trata da beleza, expõe, também, como a 

alma que viu as ideias (reminiscência) procura encontrar no mundo sensível as 

cópias imperfeitas que são apenas anúncios daquelas ideias que são eternas, 

absolutas, imutáveis e perfeitas [verdadeiras e boas]. A contemplação do belo 

sensível deve proporcionar a contemplação intelectual do belo inteligível.  

Quantos e trata de estética e arte em Platão, trata-se igualmente de 

perspectiva entorno da experiência estética enquanto a experiência voltada ao 

mundo sensível [material], em relação ao qual afirma-se a incompletude dos 

sentidos, que por sua vez não oferecerem uma compreensão satisfatória acerca do 

que se capta pelos sentidos. De outro lado, a contemplação intelectual do belo 

remonta-nos à atitude estética reflexiva – lembrando aqui a reflexão platônica – 

aquela própria da alma [razão – psique] que exige do sujeito uma abordagem 

estética do belo – enquanto leitura e análise da arte e do seu ‘mundo circundante’. 

Já a concepção aristotélica acerca do belo, da arte e da imitação, conceitos 

esses vinculados tanto à experiência estética quanto à atitude estética reflexiva 

apresenta-se no livro da Poética, onde se encontram as reflexões de Aristóteles 

(1964) acerca da estética. E essas reflexões diferem em todos os seus aspectos das 
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concepções platônicas, pois se referem à uma prática mais ocupada com a literatura 

e o teatro grego do século IV a.C.  

Também a Poética tem seu vínculo estreito com a paideia [a cultura – a 

formação da pessoa humana], e Aristóteles (1964) afirmou que “[...] o homem é por 

natureza um animal político [...]” – o que significa o mesmo que afirmar que o 

homem é o único animal capaz de produzir cultura/arte/educação. Porém, em outra 

perspectiva, “[...] a natureza humana não é um dado, um fato, uma realidade 

empírica ou material já existente, independentemente do esforço de realização que é 

a cultura. Só existe como fim ou termo do processo de formação cultural [...]” 

(ABBAGNANO, 1998, s/p). 

Aristóteles, para ordenar a empiricidade da diversidade da arte, desenvolveu 

os seus princípios, os seus conceitos e fixou as suas regras. Situou, primeiramente, 

a tragédia no interior do gênero arte.  

 

Aristóteles restringiu notavelmente o conceito de arte. Em primeiro lugar, 
retirou do âmbito da arte a esfera da ciência, que é a do necessário, isto é, 
do que não pode ser diferente do que é. Em segundo lugar, dividiu o que 
não pertence à ciência, isto é, o possível (que "pode ser de um modo ou de 
outro") no que pertence à ação e no que pertence à produção. Somente o 
possível que é objeto de produção é objeto da arte. [...] São arte, a retórica 
e a poética, mas não é arte a analítica (lógica), cujo objeto é necessário. 
São arte as manuais ou mecânicas, como é arte a medicina, ao passo que a 
física ou a matemática não são. Esse é, pelo menos, o ponto de vista do 
Aristóteles maduro, [...] colocando a arte como intermediária entre a 
experiência e a ciência (ABBAGNANO, 1998, s/p). 

 

Aristóteles definiu a arte em sentido lato do termo, como uma disposição 

para produzir algo sob regras. A Poética interessa-se por esta arte da mimesis, a 

que hoje chama-se de literatura.  

 

Diferindo, pois, o produzir e o agir, a arte deve ser uma questão de produzir 
e não de agir; e em certo sentido, o acaso e a arte versam sobre as 
mesmas coisas. Como diz Agatão: “A arte ama o acaso, e o acaso ama a 
arte”. Logo, como já dissemos, a arte é uma disposição que se ocupa de 
produzir, envolvendo o reto raciocínio; e a carência de arte, pelo contrário, é 
tal disposição acompanhada de falso raciocínio. E que ambas dizem 
respeito às coisas que podem ser diferentemente (ARISTÓTELES, 1964, p. 
144). 

 

Para Aristóteles, o conceito de mimesis assume novas conotações, 

diferentes das abordagens negativas de Platão.  
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Aristóteles, por exemplo, aludiu a um instinto humano natural pela imitação, 
que encontra elevada vazão das artes, e também insinuou que o nosso 
pendor pelas representações deriva do prazer intelectual que sentimos ao 
reconhecer o original de que elas são cópias (OSBORNE, 1978, p. 22). 

 

Aristóteles, em sua Metafísica, privilegia mundo dos sentidos, pois “[...] os 

homens têm, por natureza, o desejo de conhecer: prova disso é o prazer das 

sensações, pois, [...] elas nos agradam e, mais do que todas, as visuais” 

(ARISTÓTELES, 1984, p. 11). Consequentemente, Aristóteles privilegia a relação 

com aquilo que o mundo sensível imita – mas essa a imitação não se apresenta 

como uma cópia qualquer minimizada a aspectos servis, ainda que se serve da 

realidade das coisas naturais. Diferente das perspectivas platônicas, a mimesis 

aristotélica busca dar origem algo novo.  

A arte da mimesis tem por escopo o verossímil e não o verdadeiro. Pois, em 

 

[...] uma definição mais simples, podemos dizer que o limite suficiente de 
uma tragédia é o que permite que nas ações uma após outra sucedidas, 
conformemente à verossimilhança, se dê o transe da infelicidade à 
felicidade ou da felicidade à infelicidade (ARISTÓTELES, 1964, p. 248). 

 

A mimesis é, então, fabricação – pois imita a natureza e produz como ela. 

Aristóteles trabalhou por estabelecer a distinção dos diferentes modos da arte da 

mimesis – considerando três dos seus aspectos:  

a) o seu meio – o ritmo, a melodia e a linguagem;  

b) o seu objeto – o sujeito em ação, mais ou menos nobre [a comédia põe 

em cena homens triviais];  

c) a tragédia – os seres de exceção [a sua maneira de imitar – narração 

como na epopeia, ou descrição direta como na tragédia].  

À tragédia, Aristóteles dedicou e consagrou o seu II Livro da Poética, e 

definiu essa arte como: 

 

[...] a imitação de uma ação de caráter elevado, completa e de uma certa 
extensão, em linguagem ornamentada e com as várias espécies de 
ornamentos distribuídas pelas diversas partes [do drama], [imitação que se 
efetua] não por narrativa, mas mediante atores, e que suscitando ‘terror e a 
piedade, tem por efeito a purificação dessas emoções’ (ARISTÓTELES, 
1984, p. 245). 

  

 Aristóteles (1984) se dedicou mais às artes práticas que propriamente do 

belo. Pois, para ele a arte é uma ciência, enquanto que a techne se aproxima muito 
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mais da episteme – e aqui a meta e o fim da ciência é reproduzir o que é. E ainda, a 

arte é em certo modo imitação daquilo que é. Porém, há coisas na natureza que não 

são passíveis de alcance; e a arte se responsabiliza por levar à perfeição aquilo que 

a natureza não oferece para compreensão completa – seja por ‘falta’ da própria 

natureza, e/ou também por falta de desejo do homem. Desse modo, a arte entra, 

então, em rivalidade com a natureza – e aqui justifica a imitação.  Todas as artes 

são, para Aristóteles, imitação. E definiu que: “[...] a tragédia imitação de uma ação 

completa, constituindo um todo que certa grandeza, porque pode haver um todo que 

não tenha grandeza. [...] Ela é um todo, com início, meio e fim” (ARISTÓTELES, 

2002, p. 247). Vale lembrar que a grandeza é a qualidade do belo. 

A estética, em Aristóteles (1984), compreende considerações práticas sobre 

a criação artística, bem como dedicou um de seus escritos sobre a ciência da arte, 

no qual tratou um problema particular de tal forma que sempre ele tem que recorrer. 

Na sua Metafísica pode-se encontrar uma estética implícita – e diluída no todo de 

seu trabalho. E é na tragédia que se encontra sua doutrina estética completa 

construída a partir de uma teoria das figuras e dos modos de raciocínio – que revela 

que o que Aristóteles propõe é uma lógica da estética, por não ser um esteta. 

 Há, em Aristóteles (1984), uma doutrina sobre as artes que se traduz em 

técnica, e não uma metafísica. Esta doutrina está incompleta. Porém, deixa 

esquecida uma abordagem que se volta mais às artes plásticas, uma vez que elas 

não interferem na sua ocupação com a constituição orgânica dos seres – onde se 

manifesta a atividade final do artista. Distingue entre ações e criações artísticas, 

bem como o objeto da natureza. O objeto natural é a mesma causa de suas 

alterações, enquanto que um trabalho ou um ato é causado pelo ator ou o criador. 

Daqui que atos e as obras de arte estão sujeitos ao mesmo princípio de causalidade 

que a natureza. A diferença consiste em que, para a ação e a "formação", a causa é 

a psicológica (prática para ação e técnica para arte). Enquanto que para a natureza, 

a causa é orgânica e, portanto, metafísica. 

 Os limites entre a prática e a criação artística são muito imprecisos: é a 

confusão existente entre o campo da prática e a da criação – caso que encontra-se 

sanado quando se entende que a prática pode ser tomada enquanto aquela 

experiência estética primeira, como tudo aquilo que paira sobre os nossos sentidos 

prático-comportamentais; e a atitude estética pode ser encontrada na capacidade do 
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artista enquanto aquele que possibilita a compreensão, quando essa permite uma 

racionalização sobre a realidade originária da criação artística por meio da mímesis. 

Aristóteles (1984) não concebeu o belo e o bom como categorias práticas ou 

técnicas, mas atribuiu a eles um valor universal e metafísico. Para ele, a arte é 

técnica e o belo é metafísico. Por isso, a principal questão estética é a das relações 

entre o belo e o bem – conceitos de modo algum idênticos, como para Platão. 

Continuando a reflexão acerca da arte, da estética, da experiência estética e 

da atitude estética reflexiva, deparamo-nos com a proposta por Plotino (204-270 

d.C.), sobre da arte como grau de ascensão ao Uno e à Beleza própria da Alma, 

presente no texto Enéada, I, 6, no qual Plotino consagra a questão do belo, no início 

da era cristã, ao retomar temas platônicos, considerando que a existência da beleza 

sensível está vinculada à Ideia inteligível do Belo – e insere a arte como um dos 

graus de ascensão ao Uno [do qual tudo emana]. O belo, conforme Plotino (2000), 

“[...] dirige-se, sobretudo à visão [...]” e oferece, em si mesmo, a beleza à todas as 

coisas sensíveis permanecendo-se a si próprio; sendo que essas mais variadas 

belezas assemelham-se entre si pela participação na ideia de belo, no Uno. 

Plotino (2000) escreveu sobre o belo de natureza – dado da experiência 

estética sensível – e o sobre o belo de arte que, para ele, é um dos graus da vida 

intelectiva – que também se apoia numa atitude reflexiva. Este filósofo do eterno é 

um enamorado da beleza das coisas, onde o eterno se reflete forma e educa. É em 

contato com uma coisa bela, que a alma experimenta a reflexividade da verdade 

sobre sua própria natureza, 

 

[...] por descender do mais nobre dentre os existentes na hierarquia do Ser, 
deleita-se ao ver seres do mesmo gênero que ela ou com traços 
semelhantes aos dela. Quando os vê ela se surpreende, pois eles a 
remetem a si mesma fazem com que se lembre de si e do que lhe pertence 
(PLOTINO, 2000, s/p). 

 

O belo, de acordo com Plotino (2000), é a ordem de uma coisa, a forma que 

ao mesmo tempo combina as partes e a faz um todo harmonioso, uma unidade. E, 

perder a beleza é também carecer dela. E aquele que não preza pela verdade, 

assim como pela bondade,tem necessidade de uma beleza exterior para parecer 

belo e também para ser – esse é o ser que não busca pelas coisas inteligíveis. 

Enquanto que o verídico é o ser que busca pelo mundo perfeito, que é pura forma e 

é belo sem parecer, belo porque apenas forma. 
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Uma busca de ascensão ao Uno – o primum ontologicum que é todas as 

coisas sem ser nenhuma delas, e que está além do ser e de qualquer outra 

categoria – permite a escalada, a partir da beleza dos corpos, rumo à outras formas 

cada vez mais espiritualizadas do belo. Nesse processo de ascensão, com o belo 

vinculado ao bem supremo, Plotino (2000) propôs o amor como elo, 

desempenhando um papel decisivo nessa caminhada.  

Plotino (2000), ao inserir novidades no pensamento acerca do belo, insiste 

igualmente numa reflexão sobre a beleza dos corpos e importante discussão crítica, 

sobretudo num plano de metafísica do belo, a partir de uma perspectiva platônica. 

Desse modo, a beleza e o belo em si passam a ser pensados por meio de 

categorias: matéria e forma – sendo a ideia o que dá forma à matéria. À ela [ideia] é 

atribuída a função de ordenar as partes harmonizando-as em um todo. 

 

Toda e qualquer beleza deste mundo advém da comunhão com uma 
Forma-ideal. Todas as coisas privadas de forma e destinadas a receber 
uma forma e uma ideia permanecem feias e estranhas ao pensamento 
divino enquanto não comungarem com um pensamento e uma ideia. E a 
feiúra absoluta consiste nisso. Tudo o que não é dominado por uma ideia e 
por um pensamento [logos] é algo feio. Porém, quando a Ideia [ou Forma-
ideal] se aproxima e ordena, combinando as várias partes das quais um ser 
é composto, ela as reduz a um todo convergente e, colocando-as de acordo 
entre si, cria a unidade, uma vez que a Ideia é uma unidade e o que é 
moldado por ela deve unificar-se, dentro do que é possível a uma coisa 
composta de muitas partes (PLOTINO, 2000, s/p). 

 

No belo, pode-se então afirmar, que a ideia domina a matéria, e o ‘feio é o 

informe’. E para que a essência do belo seja atingida, o sujeito humano deve realizar 

uma autorreflexão que, ao término de uma catarse, lhe permita tornar-se visão e luz. 

Plotino (2000) insistia na necessidade de se afastar do sensível – enquanto 

expectação por meio da experiência estética – pois, para ele, é necessário 

abandonar o sentido da visão, a não ser que “[...] não será a sua alma e não o seu 

corpo que mergulhará nos tenebrosos abismos e [...] a sua inteligência viverá 

apenas com as sombras”. Mas, para isso se faz emergente abandonar os olhos da 

matéria para que os olhos da alma – depois de purificados – separar-se e purificar-

se, ou seja, separar-se de tudo o que não é essencial: o corpo, a consciência 

sensível, as paixões e as especificidades individuais. Assim sendo, a alma deve-se 

desviar da vida material. 

Porém, a matéria que é indefinida, informe, obscura e vinculada ao feio e ao 

mal faz como que o artista de uma obra de arte torne bela a matéria. O artista retira 
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uma parte, prepara e liberta a obscuridade da matéria para as manifestações dos 

belos‘traços’. O artista é quem retira o excesso e dá visibilidade à obra de arte. É 

nesse contexto que afirma-se com Plotino a dimensão da experiência estética do 

sujeito diante do Uno à atitude estética reflexiva – ao perceber e aperceber a arte 

como um dos graus de ascensão e de contemplação do Uno. 

Na realização da obra de arte e de seu despojamento, o artista faz com que 

a alma retorne à contemplação do Uno (PLOTINO, 2000). A arte [em primeiro 

momento enquanto experiência estética] passa a ser para o artista e para quem a 

contempla – a possibilidade de acesso ao belo absoluto, eterno e imutável, porque 

ele [o artista] se assemelha à arte [enquanto ser de beleza e de atitude estética]. 

Pois, os olhos nunca verão o sol, se não se tornarem ardentes e brilhantes como o 

sol, assim como a alma não veria o belo sem for ela mesma bela. Do mesmo modo, 

como tudo se torna divino e belo na medida em que se contempla Deus e o Belo.  

 

1.2 A EXPERIÊNCIA ESTÉTICA E A ATITUDE ESTÉTICA: DA BELEZA ETERNA E 
INFINITA DE AGOSTINHO À PASSAGEM RENASCENTISTA 
 

Enquanto que na reflexividade sobre a arte e a estética no (do) Período 

Medieval, o belo – enquanto uma propriedade do Ser – também se torna objeto de 

contemplação durante a Idade Média cristã. Nesse período a influência platônica é 

recebida por meio de seu diálogo Timeu, no qual, precisamente, que se encontra a 

ideia de um mundo harmonizado por um Ser divino dotado de arte e – 

consequentemente ideias divinas. Esta influência platônica conjugada à tradição 

bíblica [judaico-cristã], e mais as especulações neopitagóricas nesse contexto, que 

chegaram até Agostinho4 (séculos IV e V d. C.), principalmente reformuladas na 

concepção matemática – dos números perfeitos e eternos – e da música – enquanto 

harmonia das esferas celestes.  

Essa influência atinge a concepção de universo elaborada por Boécio, bem 

como a tradição neoplatônica – desde Pseudo-Dionísio [que pensa a beleza como 

realidade inteligível, esplendor metafísico e harmonia moral].  

                                                
4 O vínculo de Agostinho com as artes liberais [trivium e quadrivium] aparecem na sua seguinte 
afirmação: ‘A mim, tão mau escravo nesse tempo, que me aproveitou ter lido e compreendido por 
mim mesmo todos os livros que pude, das artes a que chamam liberais? Comprazia-me neles, sem 
saber donde provinha tudo o que encerravam de certo e verdadeiro. Estava de costas voltadas para a 
luz e com a face erguida para os objetos iluminados. Por isso, o rosto com que os via iluminados não 
era iluminado’ (AGOSTINHO, 1980, p. 98). 
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O belo [como atributo de Deus] é uma perfeição complementar do universo. 

Isso pode ser verificado quando Agostinho (1980, p. 96) se desabafa diante de 

Deus: 

 

Mas, ó Todo-Poderoso, "que só criais maravilhas", ainda não via na vossa 
arte o fulcro de tão grandes obras. O meu espírito errava pelas formas 
corpóreas. Definia o belo "o que agrada por si mesmo"; e o conveniente "o 
que agrada pela sua acomodação a alguma coisa". Distinguia-os e 
comprovava-os com exemplos hauridos dos corpos. Voltei-me, depois, para 
a natureza da alma, mas as falsas opiniões que tinha dos seres espirituais 
não me deixavam vislumbrar a verdade. 

 

Por isso, para os pensadores medievais, a beleza deve conservar a sua 

consistência metafísica e reafirmando sua transcendentalidade, pois, 

 

O belo e o bom são idênticos e só diferem na maneira como são 
considerados [...]; diz -se do bom que é o que especialmente agrada ao 
apetite, enquanto se diz do belo que é o que é agradável perceber 
(AQUINO, 2001, s/p).  

 

O belo tem sua objetividade própria e incontestável. Pode-se constatar tal 

afirmação com a reflexão de Agostinho (2002, p.49), em A Verdadeira Religião,  

 

Suponhamos que eu perguntasse a um arquiteto que acaba de levantar 
uma ogiva, o porquê de ele iniciar outra ogiva, idêntica à primeira, do outro 
lado. Creio que me responderia: ‘Para que as partes iguais se 
correspondam’. Se insisto, e lhe pergunto porque ele escolheu tal 
disposição, dirá que isso convém, que é belo, que agrada ao olhar. Não 
ousará ir mais longe. Voltado para a terra, baseia-se em seu olhar, sem 
compreender a causa. Mas em presença de alguém dotado de olhar interior, 
que veja as coisas invisíveis, não desistirei. 

 

E, novamente, Tomás de Aquino (2001, s/p), em Sobre os Nomes Divinos, 

retoma essa afirmação quando expôs que “[...] uma coisa não é bela porque a 

amamos, mas amamo-la porque é bela e boa”.  

Mas, conforme esses medievais cristãos [Agostinho e Tomás de Aquino], a 

beleza se configurada como uma propriedade objetiva de determinados objetos, 

seres efeitos [obras]. A objetividade própria do belo induz-nos à busca de suas 

características que são formais – considerando aqui que durante o período medieval 

tanto quanto durante a Antiguidade [nos escritos platônicos, aristotélicos e 

ciceroneanos, bem como teorizada e praticada por artistas desse contexto, como 

descrito no Cânon de Policleto] a concepção de proporção se faz muito cara. 
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Já, no século XIII, Tomás de Aquino, inseriu à essa reflexão sobre a 

proporção – por ele chamada de consonantia –outras duas características formais 

do belo, sendo elas: a completude [integritas] e a claridade/brilho [claritas]. 

 

[...] para a beleza se requer o seguinte: primeiro a integridade, ou perfeição, 
pois o inacabado, por ser inacabado é feio. Também se requer a devida 
proporção ou harmonia. Por último, precisa-se da claridade, pois daí se tem 
a nitidez e o brilho do bel (AQUINO, 2001, p.389). 

 

Contudo, Tomás de Aquino,  

 

[...] não escreveu nada sistematicamente sobre a estética. Não obstante, 
dedicou-se a tratar os seus principais conceitos em muitas obras: arte [ars] 
e belo [pulchrum]. A sua teoria do belo também supõe a gnosiologia, mas se 
fundamenta na metafísica e na ética. De tal maneira que em alguns 
momentos as fronteiras gnosiológica, metafísica e ética se tocam no estudo 
do belo e da arte. E como a estética supõe o estudo de algumas potências 
da alma e da natureza do corpo, parece oportuno antes estudá-las 
(FAITANIM, 2017, s/p). 

 

Porém, ainda que não tenha escrito nada objetivamente sobre estética, 

Tomás de Aquino (2001), em sua Suma Teológica, definiu a arte como a reta razão5 

de fazer algo– encontra-se aqui a proposta de uma atitude estética reflexiva uma vez 

que esta reta razão exige a reflexividade tanto do artista que produz a obra de arte 

quanto aquele que contempla a obra com expectador, pois, pode-se considerar com 

Tomás de Aquino o caráter tanto gnosiológico quanto formativo-educacional da arte. 

E o artista, enquanto sujeito consciente e cognoscente, como orientador de algo em 

vista do conhecimento e memória, possui o que já é conhecido e experimentado, 

fruto da execução e produção pela força de um hábito, “[...] por cuja repetição a 

imaginação tornou-se criativa, segundo a ordem e o juízo da razão” (FAITANIM, 

2017, s/p).  

 E a arte, para Tomás de Aquino, enquanto fruto da razão, segue as normas 

retas do mesmo modo da aplicação dos princípios primeiros, a partir das categorias 

lógicas de contradição, identidade, causalidade e finalidade. Porém, “[...] a ordem 

que a razão faz considerando as coisas externas e a ordem que ela imprime no que 

faz, segue os princípios da própria razão: início, meio e fim” (FAITANIM, 2017, s/p).  

                                                
5Diz-se reta a razão que no seu operar e produzir segue a sua norma, os seus próprios princípios, na 
medida em que se vale, por meio dos atos humanos e de determinados meios, para produzir algo 
(FAITANIM, 2017, s/p). 
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Assim sendo, a arte é a virtude que deve ser assumida como aquela do bem 

fazer, produzir, segundo a razão. E também considerada não somente um fazer 

cognoscitivo, mas ainda, e, sobretudo operativo. Pois, na obra de arte, deve-se 

considerar, igualmente, a distinção entre a virtude do artista – que orienta a arte e 

refere-se à habilidade de fazer do artista, da obra produzida [enquanto o efeito 

produzido pela arte] (AQUINO, 2001). Aqui, o artista deve considerar três aspectos 

da produção de uma obra de arte, a saber:  

a) a causa eficiente – a consideração do que ele produzirá; 

b) a causa material – a escolha do material a partir do qual será produzido 

uma obra de arte; 

c) a causa final – a obra de arte mesma, constituída.  

Em sua eficiência – aqui remetamo-nos à causa eficiente conforme a 

metafísica aristotélico-tomista – a arte imita a natureza, e a beleza que nela se 

instalada e reside no fazer da obra de arte – mais do que na habilidade do artista 

(AQUINO, 2001).  

Para Tomás de Aquino a arte tem dois momentos distintos, mas não 

separáveis:  

a) as artes servis – aquelas que se voltam às produções manuais – que 

‘exploram’ as habilidades do corpo, pois “[...] o corpo está submetido servilmente à 

alma e o homem é livre segundo a alma” (AQUINO, 2001, s/p); 

b) as artes liberais – estas se referem às produções intelectuais [destinam-

se ao trabalho da razão]: o saber literário [o trivium: a gramática, a retórica e a 

dialética e o saber científico, e o quadrivium: a aritimética, a geometria, a música e a 

astronomia]6 (AQUINO, 2001). Aqui está o estreito vínculo da arte com a educação e 

                                                
6
 O trivium e o quadrivium estão estreitamente vinculados ao conceito de cultura que, conforme 

Abbagnano (1998), significa, em primeiro momento, ‘[...] a formação do homem, sua melhoria e seu 
refinamento’. E em segundo momento ‘[...] , indica o produto dessa formação, ou seja, o conjunto dos 
modos de viver e de pensar cultivados, civilizados, polidos, que também costumam ser indicados pelo 
nome de civilização’. E ainda, ‘[...] significado'referente à formação da pessoa humana individual, 
essa palavra corresponde ainda hoje ao que os gregos chamavam Paideia e que os latinos, na época 
de Cícero e Varrão, indicavam com a palavra humanitas -educação do homem como tal, ou seja, 
educação devida às ‘boas artes’ peculiares do homem, que o distinguem de todos os outros animais’. 
Bem como, ‘[...] Na Idade Média esseconceito foi parcialmente conservado e modificado: manteve-se 
o caráter aristocrático e contemplativo, mas transformou-se radicalmente seu caráter naturalista. As 
artes do Trívio (gramática, retórica, dialética) e do Quadrívio (aritmética, geometria, astronomia, 
música), que ainda eram chamadas de ‘liberais’ (segundo o conceito grego, as únicas dignas dos 
homens livres), constituíam a base e o preâmbulo do Currículo medieval, cujo objetivo foi, porém, a 
preparação do homem para os deveres religiosos e para a vida ultraterrena’.  Para Japiassu e 
Marcondes (2001) cultura, em sentido lato, refere-se a ‘[...]. Conceito que serve para designar tanto a 
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a formação de professores, durante o período medieval, principalmente nas 

considerações de Tomás de Aquino. 

E como a educação – enquanto formação cultural – também está 

relacionada à formação do caráter, a arte do fazer pode até ser distinta da ética, 

porém, ela está relacionada à ética enquanto a arte do agir (AQUINO, 2001). E 

concebendo a arte como independente da moral, Tomás de Aquino, assumiu 

postura contrária à qualquer forma de arte que possa instrumentalizar a moral, pois 

a arte subordina-se à moralidade, porque o agir é mais do que o fazer e este o 

supõe. A arte deve, então, auxiliar a moral conduzindo o homem rumo ao bem e à 

beleza absoluta.  

Conforme Tomás de Aquino, a arte – por ordenar ao que é belo e útil – não 

conduz o homem diretamente ao bem, ela deve servir para intuí-lo. Por isso, a arte 

não torna o artista bom, senão hábil (AQUINO, 2001). Portanto, um artista que se vê 

em destaque e que produz obras de arte não tem senão habilidade, não se dispondo 

de reta vontade. Mas, se o artista que produz a sua obra de arte aplicando, além de 

sua habilidade, os princípios da vontade reta e da virtude moral, essa sua arte 

manifesta – além da beleza – a bondade do seu ato [no qual está presente a virtude 

moral da arte, que traduz, igualmente, a moralidade do artista em sua obra] 

(AQUINO, 2001).  

O belo – pulchrum – para Tomás de Aquino (2001) é tudo aquilo que 

provoca expectação e admiração, que causa prazer ao ser percebido. O belo é o 

resultado da composição, em esplendor da proporção, da forma na matéria, que 

atraem os sentidos. Por isso, é próprio do belo pertencer à natureza da causa formal 

– o que pode significar que o belo e a beleza – pulchritudinis – são da forma na 

matéria, e não o contrário.  

 

O belo e o bom são os mesmos porque se fundamentam na mesma base, a 
forma. Por isso, se canta o bom pelo belo. Mas eles diferem em razão. Pois, 
o bem se refere ao apetite, já que é o bem o que a todos apetecem.  E 
assim, ele tem um bom motivo, porque o apetite é como uma tendência 
para algo. O belo, por outro lado, refere-se ao entendimento, uma vez que 
se chama belo o que agrada à vista. Por isso, o belo consiste em proporção 
adequada, porque a sentido se deleita nas coisas bem proporcionais como 
semelhantes a si mesmas, já que o sentido, como faculdade cognitiva, é um 

                                                                                                                                                   
formação do espírito humano quanto de toda a personalidade do homem: gosto, sensibilidade, 
inteligência’. 
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certo entendimento. E como queira que o conhecimento do belo pertence 
propriamente à razão da causa formal (AQUINO, 2001, p. 131).

7
 

 

Essa abordagem tomista acerca do belo e da beleza toma sentido quando 

se vislumbra a afirmação de que a beleza, em essência, é aquela própria do mundo 

espiritual, na medida em que o ser de todas belas são por participação beleza 

divina. Toda a obra criada tem as marcas da beleza divina, conforme Tomás de 

Aquino (2001), e a forma [da beleza divina] encontra-se ‘informada’ na matéria, 

conforme sua proporção.  

Aqui verifica-se a estreita fronteira entre a estética e a metafísica. Pois, o 

belo é contemplado como uma propriedade transcendental do ser, de tal modo que 

onde há ser, há igualmente beleza. Desse modo, cabe afirmar a identidade que há 

entre belo e bom – sendo que o belo dá ao bem certa ordem à potência 

cognoscitiva, de modo que o bem provoca a agradabilidade do belo (AQUINO, 

2001).  

A condição ontológica da beleza da criação natural é a Beleza Divina – Deus 

é a Beleza Suprema, o Belo em si mesmo, e não há nada que seja belo antes e fora 

dele. Deus é causa primeira de toda beleza das coisas naturais, tanto na proporção 

corporal quanto na operação espiritual [o inteligir a verdade, o querer o bem e 

especialmente o amar]. 

Tanto na Antiguidade quanto na Idade Média, a beleza não foi entendida 

como um dado essencialmente sensível – o que não significa que nesses períodos 

da história não tenham conhecido a experiência da beleza sensível. Lembrando que 

nesses contextos coisas sensíveis só são belas por participação no inteligível. 

Assim, a beleza que se apresenta aos sentidos não se afirma nada mais como um 

simples espelhamento da Beleza Suprassensível e Inteligível.  

A beleza é digna de reconhecimento, admiração e respeito. Platão e Plotino 

afirmaram a beleza como atraente, e Tomás de Aquino (2001), como outros 

medievais, a consideraram deleitável e desejável [por isso a beleza sensível, é 

                                                
7
Tradução nossa. Lo bello y El bien son lo mismo porque se fundamentan em lo mismo, la forma. Por 

eso se canta al bien por bello. Pero difieren em La razón. Pues El bien va referido al apetito, ya que 
es bien lo que todos apetecen. Y así, tiene razón de bien, pues el apetito es como una tendencia a 
algo. Lo bello, por su parte, va referido al entendimiento, ya que se llama bello a lo que agrada a la 
vista. De ahí que lo bello consista en una adecuada proporción, porque el sentido se deleita em las 
cosas bien proporcionadas como semejantes a sí, ya que el sentido, como facultad cognoscitiva, es 
um cierto entendimiento. Y como quiera que e lconocimiento se hace por asimilación, y La 
semejanzava referida a la forma, lo bello pertenece propiamente a La razón de causa formal 
(AQUINO, 2001, p. 131). 
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muitas vezes vinculada ao corpo humano, era danosa, principalmente para 

pensadores místicos medievais]. 

Porém, há uma sensibilidade estética concreta, bem como a condução de 

uma experiência estética à atitude estética reflexiva que forma o indivíduo da arte e 

da estética – enquanto condição formativa – que os pensadores tenderam a ver 

proveito e finalidades superiores e de ordem nobre. 

Assim, a ars e a technê, já eram refletidas desde a antiguidade latina, 

indicava o talento, o saber-fazer, a habilidade, o que nos remete tanto à prática da 

pintura ou da escultura quanto à retórica. E ainda, a palavra era usada para indicar 

desempenho de ofícios como o de sapateiros e outros do mesmo gênero. Também 

assinalava o organizador do universo.  

Essa mesma situação era encontrada na Antiguidade grega com a palavra 

technê, para designar os conhecimentos práticos e das habilidades requeridas para 

a execução de uma tarefa ou para a produção de algo [produto]. 

Da Antiguidade à Idade Média pensadores afirmaram a existência de um 

saber-fazer que pressupõe dois aspectos: um primeiro, o cognitivo – que é o 

conhecimento sobre as regras que permitem a produção de uma obra – e o 

segundo, de caráter mais operativo – aquele que depende do fazer e não do agir.  

Na mesma ordem de reflexão sobre a experiência estética à atitude estética, 

a arte e o belo durante o período medieval estão o entendimento sobre educação e 

formação – como ars e technê – elaborada por Agostinho e também Tomás de 

Aquino. 

De acordo com Le Goff (2005), podem ser vislumbradas nas obras de 

Agostinho, especificamente em suas Confissões e também De Magistro, as 

propostas pedagógico-educacionais – entendendo aqui Pedagogia8 como a ciência 

da educação – com os quais Agostinho (1980) intencionava uma formação pela via 

da interioridade, da racionalidade [e aqui se lembra a forte influência platônica na 

reflexão agostiniana] e da catarse [a purificação], de modo que o homem – não com 

a carne, mas com o espírito – pudesse fazer o ‘grande retorno ‘a Deus. 

                                                
8
 Este termo, que na sua origem significou prática ou profissão de educador, passou depois a 

designar qualquer teoria da educação, entendendo porteorianão só uma elaboração organizada e 
genérica das modalidades e possibilidades da educação, mas também uma reflexão ocasional ou um 
pressuposto qualquer da prática educacional (ABBAGNANO, 1998).  



40 
 

Agostinho (1980, p. 349) em diálogo com Adeodato [seu filho], exposto na 

obra De Magistro, acentua a importância e relevância das palavras no processo de 

ensino e também da aprendizagem: 

 

AGOSTINHO: — Que te parece que pretendemos fazer quando falamos?  
ADEODATO: — Pelo que de momento me ocorre, ou ensinar ou aprender.  
AGOSTINHO: — Vejo uma dessas duas coisas e concordo; com efeito, é 
evidente que quando falamos queremos ensinar; porém, como aprender?  
ADEODATO: — Mas, então, de que maneira pensas que se possa 
aprender, senão perguntando?  
AGOSTINHO: — Ainda neste caso, creio que só uma coisa queremos: 
ensinar. Pois, dize-me, interrogas por outro motivo a não ser para ensinar o 
que queres àquele a quem perguntas?  
ADEODATO: — Dizes a verdade.  
AGOSTINHO: — Vês, portanto que com o falar não nos propomos senão 
ensinar. 

 

Em outro texto [Confissões] Agostinho (1980, p. 43), alia o processo de 

formação com as artes quando expressou: “O Deus, meu Deus, que misérias e 

enganos não experimentei, quando simples criança me propunham vida reta e 

obediência aos mestres, a fim de mais tarde brilhar no mundo e me ilustrar nas 

artes”.  

E ainda, nas Confissões (1980, p.75), afirmou:  

 

A própria arte da prosódia, segundo a qual recitava, não constava duma 
coisa aqui, outra ali. Pelo contrário, constituía um conjunto de regras. Não 
reparava que a justiça, a que os homens retos e santos se sujeitaram, 
formava nos seus preceitos um todo muito mais belo e sublime. 

 

Tomás de Aquino (2017, p.4) entende por Pedagogia, a ciência da educação 

e concordando com Aristóteles, afirmou: 

 

[...] que todos os homens desejem o conhecimento, todavia não são todos 
que se aplicam ao estudo da ciência, porque são detidos por outras coisas, 
os prazeres, as necessidades da vida presente e até a preguiça que evita o 
trabalho de aprender.  

 

Ensina Tomás de Aquino, em seu comentário aos livros da Metafísica de 

Aristóteles, que: 

 

[...] a operação própria do homem enquanto homem é inteligir, porque é por 
esta que difere de todos os demais [animais]. Logo, o homem é 
naturalmente inclinado a inteligir, e por consequência a conhecer (AQUINO, 
2017, p. 4). 



41 
 

O sentido do termo educação aqui surge como a instrução do espírito. Em 

toda perspectiva tomista a educação está comparada ao conceito e prática da 

cultura – e cultivo do espírito, necessariamente vinculado à sensibilidade estética. 

Esta deve ser ofertada aos mais jovens em vista da conservação dos valores 

culturais. Portanto, a educação [formação] também assume um caráter de moral em 

toda situação social e política. 

Para Tomás de Aquino (2001) a educação tem uma estreita relação com a 

com a educação das crianças – como um fim secundário – que devem aprender a 

favor do bem comum.  

A educação deve ser totalizante, tanto do corpo quanto do espírito. E quanto 

ao método, o caminho que se deve percorrer, tanto rumo ao conhecimento quanto à 

sabedoria [pela educação], é exigente, pois esse deve estar orientado para o bem 

saber. Assim, Tomás de Aquino (2001) chamou a atenção para que todos pudessem 

adquirir o conhecimento, e que esse tivesse um movimento – que para ele era 

natural– que partisse das coisas mais fáceis, e não das mais difíceis – porém, 

sempre buscando saber das efetivas dificuldades.  

Pode-se afirmar, então, que se chamado a saber e compartilhar com outros 

o que se adquiriu de conhecimento, o que ensina, ao ensinar o que o outro 

desconhece que imprime e marca, de certo modo, no aprendente algo do seu ser de 

ensinante. (FAITANIM, 2017). 

A transição do período medieval para o Renascimento conduz ao 

entendimento da abertura para as reflexões modernas sobre a formação da Estética. 

Sempre que se remete ao Renascimento, vem à memória determinado movimento 

literário, artístico e filosófico – que se inicia por volta do final do século XIV e alcança 

seu fim no século XVI. Esse movimento difundido por vários países europeus teve 

sua maior representatividade na Itália. 

A origem e definição do conceito Renascimento têm raiz religiosa, pois 

remetia ao ressurgimento, o nascimento de um novo homem – conforme a tradição 

bíblica [caráter bastante medieval, pois se pensava no retorno do homem a Deus e a 

restituição à vida eterna]. 

 Porém, a partir do século XV, uma nova interpretação é lançada sobre o 

conceito de renascimento, passando a designar uma renovação moral, intelectual e 

política baseada no retorno aos valores greco-romanos antigos – período em que, 

supostamente, o homem teria obtido suas melhores realizações. Desse modo, o 
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período chamado então de Renascimento, esforçou-se por destacar as diferenças 

que o distanciava do período anterior, o medieval, na tentativa de inspirar as suas 

próprias atividades, ressaltando o lugar do homem nas diversas áreas do 

conhecimento. 

 

O renascimento do interesse pela Antiguidade Clássica refletiu-se na teoria 
artística. [...]. Os princípios mais importantes que dominaram o ponto de 
vista renascentista no terreno da estética, [...], podem sintetizar da seguinte 
maneira: [...] as artes estão sujeitas a regras de perfeição racionalmente 
apreensíveis, que podem ser formuladas e ensinadas com precisão [...] 
(OSBORNE, 1978, p. 128-129). 

 

Mas, sabe-se que a história é um movimento contínuo, e que não se pode 

afirmar uma ruptura brusca, mas que há uma passagem gradativa de um momento a 

outro. Isso acontece também na transição do período medieval para o período do 

Renascimento, visto que muitos dos problemas discutidos pelos pensadores, artistas 

e outros renascentistas, eram já os que haviam sido tratados por pensadores 

medievais.  

Essa abordagem explicita o entendimento acerca do Renascimento, que 

sempre oscilou entre dois pólos: de um lado, a oposição radical à Idade Média; de 

outro, o vínculo e a continuidade entre esses dois momentos. A postura de oposição 

radical à Idade Média foi defendida, na obra A Cultura do Renascimento na Itália, 

por Borchardt9 (2009, p. 145), quando afirmou que: 

 

Na Idade Média, [...] o homem reconhecia-se a si próprio apenas como 
raça, povo, partido, corporação, família ou sob qualquer outra das demais 
formas do coletivo. Na Itália, pela primeira vez, tal véu dispersa-se ao vento; 
desperta ali uma contemplação e um tratamento objetivo do Estado e de 
todas as coisas deste mundo. Paralelamente a isso, no entanto, ergue-se 
também, na plenitude de seus poderes, o subjetivo: o homem torna-se um 
indivíduo espiritual e se reconhece como tal. 

 

A segunda interpretação acerca do Renascimento busca suporte, sobretudo, 

na obra de Bordão afirmada por Peter Burke (1995, p. 204-205): 

 

Novamente, o próprio conceito de uma Renascença da antiguidade 
clássica, a Renovatio, dependia da pressuposição da re-apresentação [...]. 
O movimento que chamamos de renascimento foi na verdade uma enorme 
tentativa ou série de tentativas de re-apresentar as realizações da 

                                                
9 Historiador suíço (1818-1897) que escreveu sua obra (1846-1860) A Cultura do Renascimento na 
Itália, que não alcançou um sucesso imediato, mas sua popularidade difundiu-se o início do século 
XX (BURKE, In: BURCKHARDT, 2009, p. 29-30). 
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antigüidade clássica, enquanto a reforma foi uma tentativa coletiva de re-
apresentar a história dos começos da Igreja. 

 

Conforme Abbagnano (1998), pode-se afirmar as seguintes características 

para Renascimento: 

a) Humanismo – a valorização do homem e a afirmação de que a 

humanidade se realizou em sua completude na Antiguidade Clássica; 

b) Renovação religiosa – a tentativa de (re) vincular à uma revelação 

originária, um resgate da inspiração na filosofia antiga – isso feito por alguns 

pensadores como Nicolau de Cusa, Pico dela Mirandola10, Ficino– ou até mesmo a 

tentativa de restabelecer o contato com as raízes do cristianismo – deixando de lado 

a tradição medieval – como foi a proposta da Reforma Protestante; 

c) Renovação das concepções políticas – o reconhecimento da origem 

humana ou natural das sociedades e dos Estados [Maquiavel] ou com a tentativa de 

voltar às formas históricas originárias ou à natureza das instituições sociais; 

d) Naturalismo – uma nova proposta de investigação direta da natureza seja 

a modelo do aristotelismo, ou das propostas mítico-mágicas e metafísica da 

natureza [de Tomás Campanella e de Giordano Bruno] quanto na forma das 

primeiras conquistas da ciência moderna. 

Foi, então, na tentativa de redescoberta do genuíno significado do ideal 

clássico [greco-romano] de cultura – e tudo o que a ela forma – que no 

Renascimento se aplicou a tentativa de um restabelecimento do caráter naturalista e 

de um novo entendimento sobre o lugar do homem como o único capaz de produzir 

cultura. Assim, concebeu-se o conceito de cultura como a “[...] formação do homem 

em seu mundo, como a formação que permite ao homem viver da forma melhor e 

mais perfeita no mundo que é seu” (ABBAGNANO, 1998, s/p). Até mesmo a religião, 

na perspectiva exposta, integra a cultura como importante, não porque prepare para 

outra vida, mas porque ensina a viver bem nesta.  

                                                
10

 A respeito do homem, Pico dela Mirândola (1989, p. 51-53) afirmou: “Não te demos um lugar 
determinado, nem um aspecto que te seja próprio, nem tarefa alguma específica, a fim de que 
obtenhas e possuas aquele lugar, aquele aspecto, aquela tarefa que tu seguramente desejares, tudo 
segundo o teu parecer e a tua decisão. [...]. A natureza bem definida dos outros seres é refreada por 
leis por nós prescritas. Tu, pelo contrário, não constrangido por nenhuma limitação, determiná-la-as 
para ti, segundo o teu arbítrio, cujo poder te entreguei. Coloquei-te no meio do mundo para que daí 
possas olhar melhor tudo o que há no mundo. Não te fizemos celeste nem terreno, nem mortal nem 
imortal, a fim de que tu, árbitro e soberano artífice de ti mesmo, te plasmasses e te informasses, na 
forma que tivesses seguramente escolhido. Poderás degenerar até aos seres que são as bestas, 
poderás regenerar-te até às realidades superiores que são divinas, por decisão do teu ânimo. 
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O Renascimento preferiu, também, dar outra característica ao conceito de 

cultura insistindo no caráter ativo da sabedoria humana. E foram os pensadores Pico 

dela Mirandola e Carlos Bovillo que insistiram na aquisição da compreensão de que 

é por meio da sabedoria que o homem alcança a sua completa realização 

entendendo-se como um microcosmo no qual o macrocosmo se manifesta 

fenomenicamente e se faz perfeição.  

De Pico dela Mirandola, afirma-se, com Neuser (2011, p. 29-30), que  

 

‘[...] o homem é o ser cuja tarefa e qualidade consiste em se determinar’. [...] 
sua natureza é a de um ser sem determinações. Assim, é tarefa de cada 
indivíduo determinar a si mesmo e moldar seu próprio desenvolvimento, 
enquanto o gênero humano [...]. 

 

O Renascimento pregou a ideia de que o sábio conquista-se a si mesmo e, 

igualmente, toma posse e continua na posse de si mesmo, enquanto que o não-

sábio desconhecendo-se a si mesmo deve também à natureza, ou seja, o homem é 

simples elemento na natureza e se reconhece sensivelmente nela. Assim, a vida do 

homem em movimento não estranha ao ideal de cultura [educação, arte, formação e 

também trabalho – resgatado de sua perspectiva puramente utilitária e servil, 

assumindo um caráter de ars e technê].  

Porém, para o Renascimento a cultura continua com sua característica de 

sapiencia [sabedoria], ainda que reservada a poucos, pois o sapiente destaca-se 

dos outros homens por seu próprio status metafísico e moral. 

 Dois momentos distintos compõem o Renascimento na Itália. De um lado o 

que se conhece como Quattrocento e, de outro, o que se deu no século XVI. Foi 

Florença, em primeiro momento, o solo fértil para as descobertas técnicas de 

diversas áreas do saber, e também se configurou como a sede de problemáticas e 

discussões acerca das descobertas realizadas também no campo das artes. Por 

isso, pode-se afirmar com Hauser (1988, p. 29) que:  

 

[...] a arte apresenta uma consistência rigorosa na sua busca da solução de 
determinados problemas formais e, dentro de cada período, pode distinguir-
se um progresso regularmente constante e contínuo em direcção a esse 
objectivo. [...] a solução dos problemas formais postos pelas obras de arte 
da Renascença, em parte, o resultado de uma contradição que também 
surge de uma afinidade com esses.  
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  Se vive, nesse contexto, em Florença uma aventura de ciência, uma sede de 

descobertas que leva tudo o que se referia à criação artística diretamente do 

arcaísmo ao classicismo. Este surgimento de descobertas constitui a juventude e a 

fisionomia do novo século. Essas descobertas complementaram em Florença, a forte 

tendência para um naturalismo sui generis que revela suas próprias características. 

  Quando o giottismo11 chegou ao fim, a pintura cristã espontânea 

desapareceu. Os objetivos do projeto tornam-se autônomos, e a arte torna-se 

independente e secular. É nesse momento que nasce a pintura que representa 

figuras por elas mesmas – e aqui solicita-se mais, a partir de então a necessidade 

da presença e do ensino dos artistas pintores, e não mais dos teólogos [como 

outrora durante o período medieval]. Assim, a pregação cristã cede lugar à pintura e 

sua manifestação estética – desses são citados Perugino (1446-1524), de quem se 

diz que nunca quis acreditar na imortalidade da alma, e Leonardo (1452-1519), de 

quem se fala que desejou receber as instruções da fé católica apenas no seu leito 

de morte (BAYER, 1980). 

 

Deve encontrar-se a explicação da arte de Leonardo da Vinci, por exemplo, 
por um lado, na transformação estilística que conduziu o Quatrocentto à Alta 
Renascença, mas por outro lado, e em não menor grau, no facto de ter 
existido, na época em que essa mudança se processava, um artista da 
têmpera de Leonardo (HAUSER, 1988, p. 169). 

 

  Mas, o gosto pelo mundo sensível se torna algo decisivo. O universo 

material, a partir de então, passou inspirar o homem a cultivar, educar e formar o 

amor por si próprio. É por isso que a primeira conquista da pintura de Florença foi a 

descoberta do corpo e das figuras humanas. E nesse contexto fiorentino a 

experiência estética torna-se uma entidade que se desvela por meio do sensível dos 

sentidos, sem que necessariamente estivesse vinculada ao gosto – entendido, por 

sua vez, como a faculdade de distinguir o belo do feio. E a arte torna-se a 

responsável por provocar experiências estéticas – podendo estar relacionadas ao 

prazer estético. 

                                                
11 Decorre de Giotto, artista renascentista italiano do século XVI – ‘[...] gênio que quebrou o sortilégio 
do conservadorismo bizantino, que aventurou-se em um novo mundo e traduziu para a pintura as 
figuras relistas da escultura gótica. [...] com Giotto, os italianos estavam convencidos de que uma 
época inteiramente nova das arte for ainauguradda com o aparecimento desse grande pintor. [...] 
Giotto redescobriu a arte de criar a ilusão de profundidade numa superfície plana’ (GOMBRICH, 
1995, p. 201). 
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  O naturalismo renascentista-florentino marcou a pintura ‘dos altos muros’ – 

modalidade de pintura que não poderia estar enraizada na observação, pois o artista 

reivindicava intervenção, imaginação e memória, ou seja, uma constante 

colaboração do pensamento. 

  A reflexão sobre estética e arte durante o período do Renascimento estava 

aliada à educação e formação do indivíduo, conforme Neuser (2011), e qualquer 

área da formação mais elevada, que pudesse colaborar com o entendimento do 

indivíduo, poderia ser comparado ao conhecimento elaborado pelo homem bem 

educado – sendo aquele que fala grego, latim, hebraico; que conhece as artes, que 

tem domínio da música; que tem conhecimento profundo e que é virtuoso. Assim, 

aquele que está sendo formado – o educando e/ou o futuro professor – enquanto 

experiência espontânea – até às coisas mais sábias e reflexivas – enquanto atitude 

estética reflexiva – que deveria aprender e sob quais condições ele adquire sua 

formação. Desse modo, é importante no Renascimento para que alguém possa ser 

formado, a pessoa deve aprender por si mesma – tanto ler quanto interpretar e criar. 

  Então, por esse processo, o indivíduo forma-se, igualmente, na virtude. E 

essa formação acontece em conformidade com o princípio de que o ser humano 

quer por natureza se aperfeiçoar – o que é próprio de sua natureza. 

A estética do Renascimento Italiano do século XVI se distingue pela 

descoberta do indivíduo – do homem singular. Encontra-se nesse momento uma 

composição de elementos físicos, psíquicos e intelectuais. Entre os indivíduos, o 

Renascimento pode distinguir e ver o surgimento de vários homens que não eram 

somente manifestações interessantes do genus homo, mas que carregavam dentro 

de si a muitos seres humanos – o homem universal – o gênio universal [como Dante, 

Alberti e Leonardo]. 

Também se descobre nesse momento a beleza humana e se questiona 

acerca da sua estatura. Por isso, vai se formando um novo conceito de arte; e a 

beleza sensível glorifica em sua raiz as mais elevadas manifestações da arte. Pois, 

a vida deixa de ser meramente contemplativa; e o homem não se deixa mais anular. 

A arte – enquanto cultura e formação humana – assume uma postura de 

engrandecimento da condição humana. E essa concepção de arte, que se torna 

típica dos artistas renascentistas, não se reduz à uma teoria, pois fica mais variados 

contornos de suas obras. 
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A arte, no Renascimento do século XVI, passa a adquirir um status de ‘ser’ – 

isto é, em si mesma, e no sujeito que a realiza. 

Quando se diz respeito à formação do indivíduo pela educação, no 

Renascimento, – e consequentemente a formação de professores – pode-se como 

pretende Wolfgang Neuser (2011, p. 2), 

 

[...] mostrar o modo como a Renascença pensa o conceito de um indivíduo, 
especialmente como um indivíduo é formado por outro ou, se for o caso, 
como ele é formado por si mesmo. A formação física e mental do homem é 
fundamental, principalmente sob a perspectiva de que o homem individual 
parece ser a única instância capaz de ajuizar a certeza do conhecimento. 

 

  Ainda de acordo com Neuser (2011), quando o indivíduo se afasta da 

educação se torna uma criatura inútil e negligente. Isso afirma que o ético-moral da 

educação e da formação acontece por meio do conhecimento das artes, da ciência e 

da filosofia.  

Quanto ao século XVII, esse pode ser caracterizado, pensando na estética, 

nas artes e na educação como o século da cultura. Este século foi marcado, 

dominantemente, pelo racionalismo. E nesse contexto, para artistas e estetas, a arte 

e o belo passam a consistir essencialmente na representação mais pura, clara e 

distinta da verdade, pois “[...] a eficácia das artes tem por condição a verdade do 

conhecimento, observando mesmo que o desenvolvimento de uma arte rudimentar é 

o sinal de que suas regras utilizam inconscientemente verdades” (CANGUILHEM, 

1982, s/p.).  

Essa foi uma forte influência do racionalismo cartesiano. E para explicitar a 

perspectiva evidente, clara e distinta da verdade, pode-se afirmar com Sciacca 

(1968, p. 77) que: 

 

[...] a regra da evidência (pura) consiste em não aceitar nada por 
verdadeiro que não seja reconhecido tal pela evidência, isto é, que não se 
apresente tão claramente e distintamente ao meu espírito que não permita 
nenhuma dúvida (evidência por intuito, que nasce da luz da razão somente). 
[...] clara, enquanto evidente e manifesta ao meu espírito; distinta, 
enquanto se diferencia de todas as outras ideias.  

 

Todo o século XVII foi dominado pela concepção francesa de arte pelo 

racionalismo estético. Acentuou-se que existem no homem duas esferas distintas, 

sendo a primeira a esfera da sensibilidade – faculdade inferior – e a segunda diz 
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respeito à uma esfera superior – a razão. Assim, todo homem para uma construção 

de pensamento deve submeter a sensibilidade à razão. 

A esfera da sensibilidade é inferior, conforme o racionalismo, por ser ela 

instável e instintiva, nela não há possibilidade para a lógica, para a moral e nem para 

a religião. Pelo contrário, a esfera superior do entendimento e da razão é estável, 

universal, da regra e da lei. A arte será submetida à regra e às leis, isto é, a arte 

será moralizadora, assim como a educação e a ciência desse século, todos 

seguindo uma identidade entre o impulso criador e o impulso moral – salvo alguns 

artistas que se rebelavam contra a imposição moralizadora. 

As artes visuais, que nesse contexto compreendiam a pintura, escultura, 

etc– apareciam hierarquizadas, disciplinadas, como tudo [em contexto político e 

social] que seguia o mesmo padrão [em estilo nobre, grave, majestoso, impregnado 

de ordem, medida e regra da razão]. 

A esfera estética, nesse contexto, não é unicamente um campo do 

sentimento intelectual, mas também o lugar onde o elemento racional desempenha 

um papel considerável e com suas regras que devem ser seguidas. Esta é uma 

direção à qual se deve ater uma vez que as fronteiras do racional são generosas 

dentro do campo estético. Nesse campo, as normas são generalizadas, e isso 

possibilita certas fantasias – e são essas variantes que constituem o interesse, ou 

seja, o gênio da obra. Sem o elemento da fantasia [imaginação] a reflexão sobre o 

belo seria limitada e estática. 

Pode-se afirmar, assim, que a arte, por um lado, consiste na imitação e na 

representação – a arte realista e a arte naturalista, que tendem a imitar a realidade 

da natureza. Por outro lado, a arte se apresenta com um objetivo moralizante – e 

esse aspecto destrói o primeiro, considerando que a arte realista é, absolutamente, 

amoral. Porém, existe no século XVII uma tentativa de conciliação entre o realismo e 

a ação moralizadora da arte. Os artistas desse século entendiam por natureza a 

natureza humanizada e civilizada – aqui retoma-se o conceito de cultura [também 

enquanto educação e formação]. 

Para alguns artistas, a síntese e conciliação entre realismo, racionalismo e 

moralismo se efetuam em si mesmas. Em outros, há certa imoralidade, porém essa 

não se encontra na tentativa de síntese e/ou conciliação. Por isso, não se pode 

afirmar na estética do século XVII uma uniformidade. Contudo, deve-se reconhecer 
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que o primeiro esteta desse século foi René Descartes, que viu na imitação da 

verdade uma missão moralizadora da arte, sendo a razão seu principal instrumento. 

Descartes não apresentou, em sua produção, nada de explícito sobre a 

estética e a filosofia da arte. Porém, contribuiu para que uma metafísica do belo 

fosse elaborada. Descartes não pensou o belo enquanto sublime, nem enquanto 

cômico, mas o apresenta em um objeto que é tanto mais belo quanto menos 

diferentes sejam seus elementos uns dos outros, e quanto maior seja a proporção 

entre eles – e esta proporção deve ser aritimética e não geométrica. 

Descartes desenvolveu questões e se esforçou por apreender o belo e a 

verdade, assim afirmou que o objeto belo deve ser claro e distinto, e que por esse 

motivo torna-se necessário que o sujeito esteja disposto a transcender seu domínio 

sobre o objeto.  Afirmou ainda que o belo possui elementos próprios, e que na obra 

de arte há algo que intenta ultrapassara apreensão completa, e esse algo se acha 

escondido e misterioso – no qual nos é possível perceber a genialidade do artista. 

Sendo que o artista autêntico não pode, por vezes, explicar-se a si mesmo por 

completo sua obra. Pois, em toda criação artística verdadeira, como também na 

criação natural, há um elemento inconsciente impossível de reduzir integralmente à 

consciência.  

 

1.3 A EXPERIÊNCIA ESTÉTICA E A ATITUDE ESTÉTICA DE KANT A MARX: DA 
CONCEPÇÃO IDEALISTA À MATERIALISTA 
 

É inegável a extraordinária riqueza que a História da Estética revela no 

âmbito das artes. Do legado grego ao século XX, há uma imensurável tradição a ser 

explorada. Em 1735, o jovem alemão Alexander Gottilieb Baumgarten (1714-1762) 

criou o termo aesthetica12, presente pela primeira vez em sua dissertação 

Meditationes philosophicae de non nullis ad poema pertinentibus13, na qual afirmava 

que, 

 

[...] as coisas inteligíveis devem, portanto, ser conhecidas por meio da 
faculdade do conhecimento superior, e se constituem em objetos da Lógica; 
as coisas sensíveis são objetos da ciência estética, ou então, da ESTÉTICA 
(BAUMGARTEN, 1993, p. 53).  

                                                
12

 Adequação da língua latina ao termo grego αίσθησις(sensação, aisthesis), o termo foi definido por 
Baumgarten como ciência do conhecimento sensível com fins à visar a perfeição de tal conheciment 
(BAUMGARTEN, 1993). 
13

 Meditações filosóficas sobre alguns tópicos referentes à essência do poema. 
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Baumgarten nomeou seu primeiro livro de Estética (1750), obra esta que lhe 

garantiu um lugar na História da Filosofia, da Filosofia da Arte e da Estética. E assim 

pode ser considerado, mais propriamente o primeiro esteta – o primeiro a separar a 

ciência do belo (a qual chama por Estética) das demais áreas da filosofia. 

Assim, Figurelli (2007, p. 13) afirmou uma definição de Estética defendida 

por Baumgarten como:  

 

[...] a ciência do conhecimento sensível, com a finalidade de visar à 
perfeição do conhecimento sensível como tal, [...], a beleza, a estética fora 
praticada durante muitos séculos, no contexto filosófico, sem um nome que 
a identificasse ou distinguisse de outras disciplinas [...]. 

 

Contemporâneo de Baumgarten, Immanuel Kant (1724-1804), não obstante 

apresentou uma reflexão sobre as ideias estéticas. Em um primeiro momento 

recusou a utilização do termo Estética com a definição proposta por Baumgarten, 

quando na Crítica da Razão Pura denominou de “[...] estética transcendental uma 

ciência de todos os princípios da sensibilidade a priori” 14 (KANT, 2001, p. 45). No 

entanto, ao publicar a Crítica da Faculdade do Juízo, em alguns momentos Kant, 

concorda com a proposta conceitual de Baumgarten ao empregá-lo em alguns 

parágrafos de sua obra. 

Os escritos de Immanuel Kant são considerados um marco na história da 

produção do conhecimento. Sua produção é comumente dividida em duas etapas: 

escritos pré-críticos, que vão até a produção de mundi sensibilis atque inteligibilis 

forma et principiis15, de 1770, e os escritos críticos, a partir da publicação da Crítica 

da Razão Pura, de 1781. A gênese do projeto kantiano não está na busca da 

possibilidade da metafísica como ciência, mas sim na investigação das condições da 

possibilidade da metafísica. Desta maneira, se o conhecimento está para o julgar, 

Kant questiona em que juízo se estabelece o conhecimento científico. 

Kant elaborou inúmeros textos, como A Paz Perpétua [1795], A metafísica 

dos costumes [1797], Observações sobre o sentimento do Belo e do Sublime e 

                                                
14 Em nota da Crítica da Razão Pura, Kant esclarece sua opção: Os alemães são os únicos a agora 
usarem a palavra “estética” para designar o que os outros denominam crítica do gosto. Esta 
denominação funda-se numa falsa esperança, concebida pelo excelente pensador analítico 
Baumgarten, de submeter a avaliação crítica do belo a princípios racionais e de elevar as regras da 
mesma ciênci (KANT, 2005, p. 72 ). 
15

 Do mundo sensível e do mundo inteligível. 
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Lógica. Recebem destaque suas obras do período crítico Crítica da Razão Pura 

[1781], Crítica da Razão Prática [1788] e Crítica da faculdade do juízo [1790].  

Kant formulou três perguntas fundamentais: Que posso saber? Que devo 

fazer? O que me é permitido esperar? Para a questão Que devo fazer? elaborou, 

ainda, o imperativo categórico, que não remete o sujeito somente ao agir moral, mas 

também aos fundamentos de tal agir, motivo pelo qual para o imperativo categórico 

está a autonomia da vontade.  

A questão Que me é permitido esperar? é discutida na Filosofia da História 

e da Religião. História, conhecimento objetivo e agir moral não têm a mesma 

significação – segundo Höffe (2005, p. 270), “[...] o filósofo investiga a História não 

na variegada abundância dos acontecimentos; esta tarefa ele deixa para a História 

redigida empiricamente. Ele discute a História na medida em que interessa ao 

homem como ente racional prático.” Ainda, conforme Höffe (2005, p. 279),  

 

[...] Kant apresenta a religião da razão prática no capítulo da Dialética da 
Crítica da razão prática e no livro A religião dentro dos limites da simples 
razão. O ponto decisivo é formado pelos conceitos do sumo bem e do mal. 

 

Na Crítica da Razão Pura é possível acompanhar o empreendimento de 

respostas para a questão Que posso saber? Kant desenvolveu a ideia de juízos 

analíticos e sintéticos. Os analíticos referem-se ao que está compreendido no 

conceito, são a priori16 e tautológicos17. Os juízos sintéticos se deparam com o 

conhecimento na experiência, são a posteriori, ou seja, empíricos – e a experiência 

proporciona conhecimentos incertos. Deste modo, a filosofia kantiana proporciona 

para reflexão a ideia de que os juízos que compõem a ciência têm a propriedade da 

racionalidade (a priori), mas com vistas ao avanço da ciência é necessário que 

sejam sintéticos – questiona-se como os juízos sintéticos a priori são possíveis. 

Nesta crítica, Kant concebeu sua ideia de uma filosofia transcendental, partindo da 

distinção entre juízos analíticos e juízos sintéticos. 

 

                                                
16

 Conforme Abbagnano (1998, p. 85), a partir do século XVII, os termos a priori e a posteriori 
adquirem um significado mais abrangente. Assim, ‘o a priori passa a designar os conhecimentos que 
podem ser obtidos mediante o exercício da razão pura e a posteriori, ao contrário, pela experiência’. 
Kant prestou maior rigor a estes conceitos ao determinar os conhecimentos a priori puros, que 
independem da experiência e são desprovidos quaisquer dados empíricos. 
17

 O termo tautologia deriva do gregoταὐτολογία, que significa dizer o mesmo. Conforme Abbagnano 
(1998, p. 1105), ‘tautologia é uma locação não informativa que, com a aparente intenção de definir ou 
ilustrar um conceito, afirma no predicado o que está compreendido no sujeito’. 
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Transcendental é o termo com que Kant indica o a priori, ou seja: não é 
‘empírico’, enquanto não derivado ou dependente da experiência; e não é 
‘transcendente’, enquanto, mesmo não derivando da experiência, é válido 
somente se aplicado a ela, como lei ou forma com que nós conhecemos os 
objetos da própria experiência (SCIACCA, 1968, p. 189). 

 

Os juízos analíticos são a priori (independem da experiência, são universais 

e necessários) e são lógicos (têm o predicado contido no sujeito), mas não 

proporcionam produção de conhecimento. Os juízos sintéticos são a posteriori 

(dependem da experiência) e proporcionam a produção de conhecimento. No 

entanto, na filosofia crítica, não basta determinar a diferença entre os juízos 

analíticos e sintéticos para definir a possibilidade da ciência, pois são necessários 

juízos universais que proporcionem a produção e a expansão de conhecimentos – 

possibilidade é oferecida pelos juízos sintéticos a priori, ou seja, juízos que 

independem da experiência, mas estão relacionados à ela, pois se referem às 

condições de sua possibilidade [da experiência].  

Na terceira e última Crítica, Kant abordou a questão da universalidade do 

juízo de gosto, o gênio e as ideias estéticas. A universalidade do juízo de gosto 

refere-se a um ajuizamento desinteressado, pois o prazer proporcionado pelo objeto 

não está vinculado à faculdade de desejar – é belo o objeto de satisfação 

desinteressada.  

O juízo estético não pode apoiar-se unicamente no sentimento de prazer do 

sujeito ao entrar em contato com algo que julga belo, uma vez que o juízo estético 

não informa ao sujeito sobre a natureza do objeto e, consequentemente, não 

proporciona um juízo de conhecimento sobre o objeto.  

No juízo de gosto está presente a universalidade – que é subjetiva – e por 

isso o belo é o que apraz universalmente sem conceito [o que está contido nessa 

universalidade é o sentimento que o sujeito experimenta em presença do belo]. 

Desta maneira, há um senso comum estético que harmoniza a subjetividade da 

experiência estética e a objetividade indispensável para o belo – pois a experiência 

estética revela também a dignidade do objeto que se configura e se institui como o 

que tem validade em si mesmo. É o belo, então, uma finalidade sem a conformidade 

a fins; a finalidade que se faz presente no belo é o potencial que o objeto apresenta 

em provocar as faculdades dos sujeitos para o que lhe apraz, é uma finalidade 

decorrente do juízo reflexivo no livre jogo entre imaginação e entendimento.  
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Sendo o belo o que apraz sem conceito, não podem existir regras que 

assegurem a produção da obra, tampouco a obra pode ser feita a partir de um 

modelo já constituído. A originalidade recebe evidência no decorrer do processo de 

criação sendo, então, fruto do Gênio.  

Conforme Kant (2001, p. 153), “[...] gênio é o talento (dom natural) que dá 

regra à arte [...]”, é a disposição inata do espírito, é a fonte das ideias estéticas – que 

podem ser pensadas como uma intuição à qual nenhum conceito é adequado, e 

ideias que requerem o entendimento para o exercício da linguagem da imaginação. 

O gênio, no real movimento entre a imaginação e o entendimento, constitui-se num 

jogo que não pode ser ensinado pelas ciências nem adquirido pelo esforço 

individual.    

Constitui a obra em sua totalidade a primeira parte [Crítica da Faculdade de 

Juízo Estético], e a segunda parte [Crítica da Faculdade de Juízo Teleológico]. 

Porém, as dificuldades internas começam com a variedade de camadas da obra. Ela 

tem tanto uma tarefa sistemática quanto uma tarefa objetiva, e ambas estão 

estreitadas. 

Na Analítica do Belo há quatro Momentos de Juízo de Gosto [a qualidade, a 

quantidade, a relação dos afins que neles é considerada e os fundamentos a priori], 

que permitem o estabelecimento de esquemas e que acompanham a sequência da 

própria obra. 

Na Analítica do Sublime, a partir das definições do matemático-sublime e 

dinâmino-sublime da natureza, Kant buscou esclarecer em que condições se dá a 

experiência do sublime nos sujeitos. Nesse segundo livro, para além das 

conceituações específicas da passagem da faculdade de ajuizamento do belo à 

faculdade do ajuizamento do sublime, encontram-se também as considerações 

sobre a arte, a arte em geral e, de maneira obrigatória, à figura do Gênio. 

Para Otfried Höffe (2005, p. 293), “[...] a Crítica da Faculdade do Juízo é 

uma obra difícil, por isso há tempo já marginalizada na discussão moderna de Kant”. 

Porém, encontra-se nessa as contribuições dos escritos kantianos para a Estética. 

Esta tarefa se estrutura não como proposta de edificar uma nova Teoria Estética, 

mas sim de buscar na Crítica da Faculdade do Juízo subsídios que possam 

contribuir para a compreensão da Estética que no Criticismo requer o Gênio com 

sua característica de originalidade para a produção da arte bela. 
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Na Crítica da Faculdade do Juízo, a terceira elaborada por Kant, o filósofo 

imprimiu significativa influência na cultura, na educação e nas artes. Nela se ocupa 

do julgamento estético com o propósito de examinar como são possíveis juízos 

estéticos universalmente válidos; ainda, enfatiza a faculdade do 

sentimento/sensibilidade como fundadora dos juízos estéticos que resultam da 

percepção de tudo aquilo que agrada desinteressadamente. Assim, entre 

sensibilidade e entendimento se consolida a arte. 

Essa terceira crítica kantiana constitui-se como um importante marco na 

história do pensamento estético, pois pode-se acentuar um digno reconhecimento, 

nessa reflexão, da peculiaridade da experiência e dos sentimentos estéticos 

respectivos da autonomia, bem como o reconhecimento da importância da 

experiência estética e da arte. 

Dois textos de Kant são importantes para o entendimento da estética do 

século XVIII, a Crítica da Faculdade do Juízo e também Duas Introduções à Crítica 

do Juízo que, conforme Terra (1995, p. 16-17), a Primeira Introdução, 

 

[...] tem um estatuto peculiar, pois é um texto preparatório que consta 
também como obra independente em várias edições de obras completas de 
Kant [...], a ‘Segunda Introdução’, por sua vez, não é um mero resumo da 
primeira. 

 

E a Segunda Intodução que acompanha a Crítica da Faculdade do Juízo 

desde 1790. Existem elementos comuns às Introduções e outros não. Os textos 

constituem-se muito além de meras introduções de uma obra, de maneira que “[...] 

além de serem partes fundamentais da terceira Crítica, também a extrapolam, 

marcando um momento decisivo nas aventuras da reflexão” (TERRA, 1995, p. 27). 

Em Kant encontra-se profícuo diálogo entre empirismo e racionalismo sendo 

ele “[...] o maior pensador do mundo moderno.” (SCIACCA, 1968, p. 181). 

Otfried Höffe (2005, p. 292), em sua obra Immanuel Kant, se ocupou em 

realizar uma análise sistemática da estética filosófica kantiana interpretando a 

terceira Crítica conectada com a totalidade da razão, pois que, 

 

[...] para Kant, a Filosofia desmembra-se em duas partes principais, a 
filosofia teórica e a filosofia prática. Enquanto a filosofia teórica investiga a 
legislação mediante os conceitos do entendimento puro, a filosofia prática 
discute a legislação mediante os conceitos de liberdade da razão pura [...]. 
Mas ambos os domínios – natureza e liberdade, mundo sensível 
(fenomenal) e mundo moral (inteligível) – não podem coexistir 
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desvinculadamente um ao lado do outro; pois a liberdade está incumbida de 
apresentar-se no mundo dos sentidos. Para superar o abismo entre o 
mundo natural e o mundo moral procura-se uma mediação entre ambos. 
Kant crê tê-la encontrado na faculdade de julgar (reflexiva) [...]. Kant 
concebe a faculdade de julgar como elo intermediário entre o entendimento 
e a razão. Ele investiga na terceira Crítica suas condições válidas a priori 
(HÖFFE, 2005, p. 292-293). 

 

Assim, o Criticismo é levado a contrapor de um lado a experiência teórica e 

de outro a experiência moral. A experiência teórica tem sua expressão no 

conhecimento científico (onde a razão almeja superar as fronteiras fenomênicas em 

realidades numênicas) fundando-se absolutamente nas relações puras racionais. A 

experiência moral independe de necessárias relações fenomênicas tendo por 

princípio a liberdade, de maneira que mesmo considerando tal oposição, a 

experiência tem como antítese o conhecimento científico. 

Tal contraste resolve-se em uma atividade do juízo que entre as faculdades 

do conhecimento tem o intelecto (para o princípio fenomênico) e a razão (para a 

liberdade moral) para pensar um conceito que contenha em si o fundamento da 

realidade do objeto. Desta maneira, a filosofia kantiana busca os princípios a priori 

que determinam momentos de universalidade dados, muitas vezes, por princípios a 

posteriori. 

O juízo estético não pode ser validado a partir de um conceito qualquer. O 

entendimento é a possibilidade de colocar regras e conhecer por conceitos. O juízo 

de gosto é desinteressado; é a possibilidade de deliberar se determinada coisa é 

pertencente ou não a uma regra que esteja dada, ou seja, a possibilidade de concluir 

a partir de regras. Kant determina duas espécies de juízo: o determinante e o 

reflexivo. 

 

A faculdade do conhecimento a partir de princípios a priori pode ser 
chamada razão pura e a investigação da sua possibilidade e dos limites em 
geral, crítica da razão pura, embora se entenda por essa faculdade somente 
a razão no seu uso teórico, como também ocorreu na primeira obra sob 
aquela denominação, sem querer ainda incluir na investigação a sua 
faculdade como razão prática segundo seus princípios peculiares (KANT, 
2010, p. 11). 

 

Nesse sentido, juízo é ação do entendimento e o que caracteriza o juízo de 

gosto kantiano é ser subjetivo. No que concerne ao juízo de gosto, faz-se 

interessante pensá-lo a partir dos conceitos de juízos reflexivo e determinante. Este 

último se refere à faculdade de pensar o geral contido no particular, ou seja, 
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estabelecer um objeto em uma regra; aquele primeiro se refere à faculdade de 

pensar o particular como contido no universal, de maneira que parte-se do objeto à 

regra – do particular ao universal. A faculdade do juízo determinante consiste na 

compreensão de leis dadas pelo entendimento, de modo que a lei lhe é dada a 

priori, leis estas derivadas de um princípio, mesmo que ignorado (desconhecido). 

 

Kant radicaliza assim a dimensão subjectiva da experiência estética e 
consagra mesmo aquilo de [...] «subjectivação da estética»: o estético não é 
uma qualidade ou atributo dos objectos, mas sim um determinado 
investimento humano subjectivo – um determinado modo de o sujeito ser 
afectado no seu sentimento vital – por ocasião embora da apreensão ou 
contemplação de um objecto (SANTOS, 2010, p. 12). 

 

A representação estética como intuição da pura forma do belo (SCIACCA, 

1968), aparece de maneira que no juízo reflexivo esteja contido o juízo reflexivo 

estético, ou juízo de gosto, 

 

[...] que tem a obrigação de elevar-se do particular na natureza ao universal, 
necessita por isso de um princípio que ela não pode retirar da experiência, 
[...] porque este precisamente deve fundamentar a unidade de todos os 
princípios empíricos sob princípios igualmente empíricos, mas superiores e 
por isso fundamentar a possibilidade da subordinação sistemática dos 
mesmos entre s (KANT, 2010, p. 24). 

 

Segundo Kant (2010), tal ideia se justifica porque princípios empíricos 

carregam consigo a exigência da fundamentação de princípios empíricos por outros 

também empíricos, mas superiores, uma vez que conforme as leis universais 

fundamentam-se no entendimento, as leis da natureza seguem uma unidade como 

se o entendimento mesmo as tivesse propiciado, a fim de tornar plausível “[...] um 

sistema de experiência segundo leis da natureza particulares” (KANT, 2010, p.24).  

Assim, o juízo se faz continuamente em uma ação de entendimento. 

Entendimento este apoiado em regras e conhecimentos via conceitos determinados 

pela razão que possibilitam ao juízo determinar se o objeto de análise cabe ou não 

em determinada regra dada. Ademais, o entendimento possui o seu próprio domínio 

e, embora não constitua em si um sistema de filosofia, não por isso deixa de 

estabelecer relações com as demais críticas. 

O juízo de gosto pode ser concebido como o juízo subjetivo que não 

considera necessária a relação imaginação-entendimento; a representação é dada 

como tarefa ao sujeito; é estético, e não lógico; nele o sujeito percebe a sua própria 
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sensibilidade em relação ao sentimento de prazer e desprazer. “O prazer do belo 

não é um prazer nem um gozo, nem de atividade conforme à lei, nem da 

contemplação raciocinante consoante ideias, mas um prazer da simples reflexão” 

(SCIACCA, 1968, p.200).  

O sujeito que julga o belo parte de uma crítica racional, entretanto, tem 

presente a experiência a posteriori, o que significa que seus princípios são 

universais, mas não se desligam da sensibilidade e da imaginação.  

 

Porque o belo apraz desinteressadamente, Kant refere os juízos estéticos 
não só às representações artísticas, mas também ao belo da natureza, 
mesmo ao meramente decorativo. Com isso a primazia é conferida não ao 
belo da arte, mas ao belo da natureza; pois somente o belo da natureza 
permite um auto-conhecimento do homem, sem intenção, na realidade 
efetiva (HÖFFE, 2005, p. 302-303). 

 

E diante do belo da natureza, a imaginação produz uma imagem, em 

presença da qual é possível elaborar uma organização, mas o entendimento não 

fornece princípios a priori tampouco conceituações lógicas e sistematizadas; tal é o 

princípio do juízo de gosto: prazer imediato, próximo, instantâneo. “Não pode haver 

nenhuma regra de gosto objetiva, que determine através de conceitos o que seja 

belo. Pois todo juízo proveniente desta fonte é estética” (KANT, 2010, p. 77).  

Os julgamentos estéticos a priori são, de acordo com Jimenez (1999, p. 

120), 

 

[...] são aqueles que, em matemática e em física, permitem chegar a 
julgamentos necessários e universais: que 7+5=12, ou que todo efeito tem 
uma causa, não depende, felizmente, da experiência. Naturalmente, posso 
verificar que é de fato assim empiricamente, mas esta verificação irá apenas 
confirmar a existência de um princípio a priori, universal e necessário. 

 

A harmonia exigida pelo entendimento entre a imaginação e o entendimento 

é o que constitui o diferencial do prazer estético, de maneira que se faz necessário 

um conhecimento universal – conhecimento este que tem a potencialidade de dar 

origem a um prazer que pode ser universal e compartilhado: o que é chamado por 

belo, espera-se que seja belo aos outros; assim, o belo não é uma reflexão 

intelectual, pois nele há afetividade.  

Jimenez (1999), em sua obra O que é estética? propõe a reflexão sobre a 

questão da universalidade no belo. Ao admitir que o belo seja subjetivo, ou seja, 

sem conceito e universal, é o próprio sujeito com considera belo determinado objeto 
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de julgamento, pois, “[...] sou eu que acho belas estas tulipas” (JIMENEZ, 1999, p. 

124). A partir desta afirmação questiona-se como Kant, apesar de tal subjetividade, 

afirma a possibilidade de esperar uma universalidade para este julgamento? Alega 

ser evidente que estes juízos não contribuem para o conhecimento, no entanto, 

aspiram a adesão de todos. Assim, 

 

[...] o juízo de gosto não se baseia aparentemente num a priori vindo da 
experiência alheia ou de razões demonstrativas e, contudo, tal juízo 
pressupõe a possibilidade de uma concordância universal, como se esta 
universalidade desempenhasse o papel de um a priori (JIMENEZ, 1999, p. 
124). 

 

Desse modo, os conhecimentos adquiridos pela razão pura estão na 

possibilidade de um senso comum estético, o qual não pode ser demonstrado, mas 

também sobre o qual não se pode afirmar que não esteja presente nos homens. 

Assim, faz-se importante retomar que a noção do a priori em Kant é um 

conhecimento dos objetos por meio do qual algo é determinado referindo-se a si 

próprio antes mesmo que seja dado ao conhecimento deste sujeito (JIMENEZ 

(1999). O a priori é próprio do sujeito que conhece, bem como constitui a 

universalidade e determina os conteúdos da consciência.  

“Kant examina a ‘Analítica do belo’ com base no fio condutor dos ‘títulos’ 

qualidade, quantidade, relação [afins] e modalidade [complacência]” (HÖFFE, 2005, 

p.302). No primeiro, intitulado primeiro momento do juízo de gosto, segundo a 

qualidade, o pensador disserta em função de o juízo de gosto consistir em um juízo 

estético. Assim,  

 

[...] para saber se algo é belo ou não, referimos a representação não pelo 
entendimento ao objeto em vista do conhecimento, mas pela faculdade da 
imaginação (talvez ligada ao entendimento) ao sujeito e ao sentimento de 
prazer ou desprazer (KANT, 2010, p.48-49).  

  

Nesse primeiro momento, a representação é o sentimento de prazer e 

desprazer, o qual não colabora para a efetivação do conhecimento; apenas sustenta 

a representação subjetiva. Toda a discussão do juízo de gosto precisa 

acontecer livre e desinteressadamente. Assim, na Analítica do Belo, consta que a 

complacência é um prazer refletido sendo ele, concomitantemente, intelectual e 

sensível.  
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Remeter-se ao juízo de belo, não implica a representação da existência do 

objeto, tampouco sua determinação de agradável ou não ao sujeito – “[...] não se 

tem que simpatizar minimamente com a existência da coisa, mas ser a esse respeito 

completamente indiferente para em matéria de gosto desempenhar o papel de juiz” 

(KANT, 2010, p.50). Esclarece o filósofo que a complacência no agradável e no bom 

está relacionada ao interesse – pois o objeto do juízo deve ser totalmente 

desprovido de interesse, no entanto pode ser interessante. 

Ao discutir sobre a complacência, Kant (2010) chama a atenção sobre o 

duplo sentido do termo sensação. De imediato, a sensação é a complacência, 

contudo, é necessário considerar não apenas no sentido de agradável enquanto 

deleite. Para Kant (2010), considerar os sentidos pertencentes à faculdade de 

conhecimento é extremamente necessário, pois é nela que a representação faz 

referência ao sujeito. E ainda elucidou que o juízo subjetivo do sujeito em relação ao 

objeto é agradável, de maneira que é isto que o faz subjetivo: não exige juízo sobre 

o objeto e sim referência à existência do objeto em relação ao estado do sujeito, pois 

“[...] na medida em que ele é afetado por um tal objeto [...] não se diz apenas: ele 

apraz, mas: ele deleita” (KANT, 2010, p.52). 

No segundo caso, vincula-se ao interesse, pois deve-se considerar que o 

bom não equivale, necessariamente, ao belo e, principalmente, porque o bom é 

diferente do bom em si. O bom é mediatamente-bom porque agrada diretamente aos 

sentidos, ou seja, sua complacência está vinculada ao deleite. O imediatamente-

bom refere-se ao bom em si, o que significa que há uma implicação com o que apraz 

em relação a determinado fim, uma vez que “[...] o agradável visto que como tal 

representa o objeto meramente em referência ao sentido, precisa ser primeiro 

submetido pelo conceito de fim a princípios da razão” (KANT, 2010, p.52). 

Em Kant, as considerações pertencentes à faculdade de conhecimento, faz-

se necessário ir além e considerar as diferenciações em cada um dos termos que 

sugerem sinônimos. 

 

O agradável e o bom têm ambos uma referência à faculdade de apetição e 
nesta medida trazem consigo, aquele uma complacência patologicamente 
condicionada (por estímulos), este uma complacência prática, a qual não é 
determinada simplesmente pela representação do objeto, mas ao mesmo 
tempo pela representada conexão do sujeito com a existência do mesmo. 
Contrariamente, o juízo de gosto é meramente contemplativo, isto é, um 
juízo que, indiferente em relação à existência de um objeto, só considera 
sua natureza em comparação com o sentimento de prazer e desprazer. Mas 



60 
 

esta própria contemplação é tampouco dirigida a conceitos; pois o juízo de 
gosto não é nenhum juízo de conhecimento (nem teórico nem prático), e por 
isso tampouco é fundado sobre conceitos e nem os tem por fim (KANT, 
2010, p. 54). 

 

De tal modo, o bom, o agradável e o belo estabelecem, de maneira diversa, 

relações com o sentimento de prazer e desprazer, de forma que suas significações 

não são idênticas: agradável é o que deleita; bom é o que é estimado; belo é o que 

apraz. Sendo que somente o belo é livre de quaisquer interesses. Na Crítica da 

Faculdade do Juízo afirma-se que no primeiro momento do juízo de gosto, o “[...] 

gosto é a faculdade de ajuizamento de um objeto ou de um modo de representação 

mediante complacência ou descomplacência independente de todo interesse. O 

objeto de uma tal complacência chama-se belo” (KANT, 2010, p.55). 

Em segundo momento do juízo de gosto – a quantidade – faz-se referências 

à conceituação de belo em relação à complacência. O belo é em si mesmo e não 

tem a necessidade de conceitos para sua representação. O belo independe de todo 

e qualquer interesse, pois não se edifica em disposições do sujeito. O “[...] belo é 

precisamente o que dá a todos um gôzo desinteressado” (SCIACCA, 1968, p.200). 

Alguém que quer emitir um juízo sobre determinada a obra de arte pode 

sentir-se inteiramente livre em relação ao prazer (livre, intelectual, refletido) que ele 

dedica à obra, uma vez que, sendo o objeto belo, ele não poderá descobrir nenhuma 

condição que esteja retirada como fundamento da complacência a qual está 

dedicando ao objeto julgado/apreciado. É necessário considerar aqui que “[...] possui 

razão para pretender de qualquer um uma complacência semelhante” (KANT, 2010, 

p.56). 

Ao julgar o belo deve-se considerar que os juízos são estéticos e, embora 

pareça que existam conceitos provenientes de juízos lógicos, há uma representação 

do objeto ao sujeito, mas que não garantem universalidade ao que se julga 

tampouco a presença de conceitos. De maneira que deve-se atribuir ao juízo de 

gosto a universalidade subjetiva conforme. (KANT, 2010).  

Ainda no segundo momento estão presentes as diferenciações de conceitos 

em relação ao agradável, ao belo e ao bom. Não são expressivas as considerações 

acerca do agradável, juízo subjetivo e que diz respeito somente a quem o define, 

sendo que pode ser aprazível a um sujeito somente – ao referir-se ao gosto é 

sempre necessário que o sujeito exponha que determinado juízo é agradável a si e 
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não apenas que é agradável, porque desta maneira pode pressupor certa 

universalidade. 

O belo está em total oposição ao agradável. Visto que o belo não é um 

ajuizamento particular, afirmar que algo é belo exige julgamento universal. Alguém 

que realiza julgamentos subjetivos, fazendo definições e emitindo conceitos de belo 

em relação a algo que agrada somente a si mesmo, força aos demais a 

concordarem com seu julgamento, pois deliberar algo como belo exige que o seja 

universalmente. 

Quando se fala da universalidade da complacência, remete-se à busca da 

origem da mesma pelo uso a priori do conhecimento. Dois tipos de juízo podem ser 

apontados, sendo o primeiro aquele que se refere ao gosto dos sentidos; que 

profere juízos particulares e tem uma complacência no objeto sem se fundar sobre 

um conceito, ao reivindicar a validade universal em respeito ao denominado belo. No 

entanto, o que apraz sem conceito seria determinado agradável porque seria um 

juízo de gosto (subjetivo) sobre a beleza (KANT, 2010).  

O segundo se refere ao gosto da reflexão e profere juízos públicos 

comumente válidos, mas é frequentemente rejeitado devido à sua solicitação de 

validade universal para qualquer um de seus juízos sobre o belo. 

No juízo de gosto, segundo a relação dos fins que nele é considerada. A 

esse respeito Kant fez apontamentos afirmando que: 

 

Se quisermos explicar o que seja um fim segundo suas determinações 
transcendentais (sem pressupor algo empírico, como é o caso do 
sentimento de prazer), então fim é o objeto de um conceito, na medida em 
que este for considerado como a causa daquele (o fundamento real de sua 
possibilidade); e a causalidade a fins (forma finalis). Onde, pois, não é 
porventura pensado simplesmente o conhecimento de um objeto, mas o 
próprio objeto (a forma ou existência do mesmo) como efeito, aí se pensa 
um fim (KANT, 2010, p. 64). 

 

No terceiro momento, o belo é a forma da conformidade a fins de um objeto, 

apreendida sem a representação de um fim – é a aparência. O que se dá de 

maneira mais direta ao sujeito não ainda como um fim verdadeiro. Conforme Kant 

(2010), a conformidade a fins pode acontecer sem fins à medida que a compreensão 

do objeto se dê como explicação de sua possibilidade; não necessariamente todo o 

a posteriori precisa transpor a razão, “[...] logo, podemos pelo menos observar uma 

conformidade a fins segundo a forma – mesmo que não lhe ponhamos como 
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fundamento um fim” (KANT, 2010, p.65-66). Assim, demonstra-se que o fundamento 

do juízo de gosto é a conformidade a fins de um objeto. 

Um fim sempre admite um interesse sobre o objeto. Em objeção a tal 

afirmação, o juízo de gosto não compreende um fim nem subjetivo tampouco 

objetivo como seu fundamento, pois que uma apreciação de bom não pode definir o 

juízo de gosto. Remeter-se ao gosto é fazer referência a um juízo de conhecimento, 

não estético. É a referência da determinação de um objeto ao sentimento de prazer 

e desprazer que tem uma validade universal – neste ponto assinala presença a 

complacência (comprazer) “[...] que julgamos como comunicável universalmente sem 

conceito, por conseguinte, o fundamento determinante do juízo de gosto” (KANT, 

2010, p.67). 

Há ainda o juízo-de-gosto-puro, sobre o qual a comoção não tem autoridade. 

É considerar o termo Rührung, que está vinculado ao sentimento de sublime, no 

sentido de uma forte emoção – comoção. Uma comoção que afeta o gosto precisa 

ser pensada como o interesse que vicia o juízo de gosto extraindo-lhe a 

característica da imparcialidade. Não está incluso no juízo-de-gosto-puro o 

ajuizamento feito a partir dos adornos que compõe o objeto, uma vez que estes 

podem dar vida, mas não fazê-lo belo – o que Kant chama de atrativos, não são a 

bela forma e rompem com a beleza autêntica. 

No quarto e último momento do juízo de gosto, segundo a modalidade da 

complacência no objeto, Kant (2010, p. 82) discorre da seguinte maneira: 

 

De cada representação posso dizer que é pelo menos possível que ela 
(como conhecimento) seja ligada a um prazer. Daquilo que denomino 
agradável digo que ele efetivamente produz prazer em mim. Do belo, porém 
se pensa que ele tenha uma referência necessária à complacência. Ora, 
esta necessidade é de uma modalidade peculiar: ela não é uma 
necessidade objetiva teórica, na qual pode ser conhecido a priori que 
qualquer um sentirá esta complacência no objeto que denomino belo; nem 
será uma necessidade prática, na qual, através de conceitos de uma 
vontade racional pura – que serve de regra a entes que agem livremente –, 
esta complacência é a consequência necessária de uma lei objetiva e não 
significa senão que simplesmente (sem intenção ulterior) se deve agir de 
um certo modo. 

 

Deste modo, tal necessidade pode ser concebida como modelo à medida 

que se faz exemplo de uma regra universal por uma necessidade subjetiva não 

evidente, ou seja, é um dever no juízo estético quando um dado objeto é 

considerado e declaro belo pedindo, assim, universalidade – é a obra de arte que 
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tem a cada novo momento sua gênese na complacência do gênio e do espectador 

que a discutem como bela ou agradável conforme suas subjetividades como 

também conforme seus respectivos juízos de entendimento. Deste modo, nota-se 

que “[...] a condição da necessidade que um juízo de gosto pretende é a ideia de um 

sentido comum [...]” (KANT, 2010, p.83), o que justifica a afirmação do autor que 

unicamente pela conjetura de tal universalidade que um juízo de gosto pode ser 

pronunciado. 

No entanto, diante de toda esta discussão, finda-se a Analítica do Belo com 

questionamentos referentes à tal representação universal do juízo de gosto, uma vez 

que subjetivo, emerge em sensações provenientes dos sujeitos. Porém, 

 

[...] por ora, cabe-nos somente decompor a faculdade do gosto em seus 
elementos e uni-la finalmente na ideia de um sentido comum’. [...] Belo é o 
que é conhecido sem conceito como objeto de uma complacência 
necessária (KANT, 2010, p.85-86).  

 

Já o sublime, contrário ao belo18, decorre do livre jogo entre fantasia e razão, 

de maneira que não se funda numa harmonia, mas no contraste – não se funda no 

equilíbrio de uma forma finita, mas no conflito de uma desarmonia infinita. Esta 

razão valida o fato de o juízo do sublime ocorrer do sentimento e que quando em 

contemplação de uma beleza da natureza eleva o espírito do homem a ponto de 

retirar-se do domínio da sensibilidade. Por isso, sublimes não são determinados 

objetos ou acontecimentos da natureza – estes apenas oferecem um estímulo para 

uma disposição ao sublime, oferecendo a possibilidade de trazer a si uma faculdade 

supra-sensível [razão pura] (HÖFFE, 2005), 

Sublime e belo agradam por si próprios, mas não apresentam a mesma 

significação. O belo se refere à forma do objeto, o que para Kant (2010) implica em 

uma limitação, pois o sublime pode estar contido mesmo em um objeto sem forma 

“[...] na medida em que seja representada ou que o objeto enseje representar nele 

uma ilimitação, pensada, além disso, em sua totalidade [...].” (KANT, 2010, p. 90) 

assemelhando-se, assim, o sublime, a um conceito da razão.  

 

Há ainda um sentimento de espécie mais refinada, assim qualificado quer 
porque se pode desfrutá-lo mais demoradamente sem saciedade e 
extenuação, quer porque, por assim dizer, pressupõe uma sensibilidade da 
alma, que igualmente a torna apta a movimentos virtuosos, quer porque 

                                                
18

 O belo baseia-se na harmonia entre razão e entendimento. 
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indica talentos e qualidades do entendimento, como que em oposição 
àqueles primeiros sentimentos que podem ocorrer mesmo na completa 
ausência de pensamentos. O sentimento refinado, que ora queremos 
considerar, é, sobretudo de dupla espécie: o sentimento do sublime e do 
belo (KANT, 2000, p. 20-21).  

 

O sublime não se configura como um objeto, mas é o objeto que se dispõe 

ao sublime. O sublime não provoca uma espécie de prazer positivo, mas sim 

admiração e respeito, o que chama por prazer negativo. O prazer livre, intelectual, 

refletido – a complacência – no sublime da natureza é chamada de negativa. Isso 

significa que um sentimento da faculdade da imaginação tira-lhe a liberdade. Assim, 

a faculdade da imaginação se desenvolve e adquire maior poder. Para Kant, a 

sensação de horror que acomete o homem diante do sublime, o incita a refletir, no 

sentido de: 

 

[...] abandonar-nos a ela com a imaginação, para sentir o poder da mesma 
faculdade, ligar assim suscitando movimento do ânimo com o seu estado de 
repouso e deste modo superior à natureza em nós próprios, por conseguinte 
também à natureza fora de nós, na medida em que ela pode ter influência 
sobre o sentimento de nosso bem-estar (KANT, 2010, p. 116-117). 

 

Tal como o belo, o sublime também envolve o juízo de gosto, porém se 

refere à razão. O sublime, tendo o sujeito como o seu participante, está presente na 

apreensão do objeto. No sublime há desordem, grandeza e emoção, pois se 

constitui como um prazer no qual a vitalidade cede espaço à comoção fundindo-se 

com a faculdade da imaginação. É prazer negativo porque o objeto atrai e repele o 

ânimo alternada e constantemente. 

  

A comoção produzida por ambos [belo e sublime] é agradável, mas 
segundo maneiras bem diferentes. A vista de uma cordilheira, cujos cumes 
nevados se elevam acima das nuvens, a descrição de uma tempestade 
furiosa ou a caracterização do inferno, em Milton, provocam a satisfação, 
porém com assombro; em contrapartida, a vista de um prado florido, vales 
com regatos sinuosos, com rebanhos pastando, a descrição do Elísio, ou o 
que conta Homero do cinturão de Vênus, também despertam uma sensação 
agradável, que, porém é alegre e jovial. Assim, para que aquela primeira 
impressão possa se produzir em nós com a devida intensidade precisamos 
ter um sentimento do sublime; e, para bem desfrutar corretamente da 
última, de um sentimento do belo (KANT, 2000, p. 21). 

 

No belo, a harmonia, entre a imaginação e o entendimento, mostra-se como 

um modelo de equilíbrio, de serenidade. O terror – enquanto algo grandioso – 

manifestado por um evento da natureza que provoque expectação no homem pode 
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ser configurado como sublime, pois o que constitui este sublime não é o objeto, mas 

sim o espírito do homem que faz a experiência do sublime.   

No que se refere à diferença entre o sublime e o belo, considerando 

unicamente o sublime em objetos da natureza, esta [natureza] abrange uma 

conformidade a fins pela qual o objeto se dá para a faculdade do sujeito, tornando-

se um objeto da complacência. No entanto, o que não passa pelo crivo da razão e 

produz no homem o sentimento do sublime, pode mostrar-se contrário a fins, todavia 

é isso que o torna mais sublime, pois “[...] o sublime comove, o belo estimula” 

(KANT, 2000, p. 22).  

Pode-se, então, descrever o sublime como “[...] um objeto (da natureza), 

cuja representação determina o ânimo a imaginar a inacessibilidade da natureza 

como apresentação de ideias” (KANT, 2010, p. 114). Para a análise do sublime 

considera-se a quantidade e a qualidade. Assim, a investigação sobre o sentimento 

do sublime divide-se em duas etapas: o matemático-sublime, relativo à avaliação de 

uma grandeza infinita, e o dinâmico-sublime, relativo à avaliação de uma força 

infinita.  

 

Denominamos sublime o que é absolutamente grande. Mas grande e 
grandeza são conceitos totalmente distintos (magnitude e quantitas). Do 
mesmo modo dizer simplesmente (simpliciter) que algo é grande (absolute, 
non comparative, magnum). O último é o que é grande acima de toda a 
comparação. Que significa então a expressão: ‘algo é grande ou pequeno 
ou médio’? Não é um conceito puro do entendimento que é denotado 
através dela; menos ainda uma intuição dos sentidos e tampouco um 
conceito da razão, porque não comporta absolutamente nenhum princípio 
de conhecimento (KANT, 2010, p. 93-94). 

 

Tanto no matemático como no dinâmico, o sublime não corresponde, como 

no belo, à uma contemplação calma e sim a um movimento de tensão interior – o 

sublime, assim como no belo, suscita satisfação, mas ela é impelida de assombro.  

 

É necessário ao sublime ser sempre grande [...]. A comoção do sublime é 
mais poderosa que a do belo, só que, sem se alternar com esta ou ser por 
ela acompanhada, cansa, e não pode ser desfrutada por muito tempo19 
(KANT, 2000, p. 26). 

 

No matemático-sublime, ao se remeter ao ajuizamento de algo grandioso, se 

há medida para comparação subjetiva, os juízos não se limitam ao sujeito que julga. 

                                                
19Segundo Kant (2000, p.26), em nota das Observações sobre o sentimento do belo e do sublime, 
isso acontece porque as sensações do sublime intensificam a potência da alma. 
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Contudo, se esse mesmo sujeito afirma que algo é grande, não há comparação – o 

que significa que não necessariamente o objeto tenha uma grandeza, de maneira 

que se faz necessário um padrão de medida da grandeza sobre a qual se refere: um 

padrão de medida subjetivo, uma vez que não há objeto sublime, mas sim é o sujeito 

quem o tem sublime. Para Höffe (2005, p. 306), “[...] o matemático-sublime deixa a 

natureza aparecer como simplesmente (acima de todas as medidas) grande e deixa 

experimentá-lo em relação ao mundo sensorial como um substrato supra-sensível”. 

Ao discorrer sobre a grandeza de um objeto Kant (2010) considerou que ao 

se afirmar somente que um objeto é grande, não há um juízo matemático 

determinante, mas sim, um juízo de reflexão. É sublime quando tudo diante do que 

se busca comparar torna-se pequeno – “[...] o sublime precisa ser simples” (KANT, 

2000, p. 23).  

No entanto, se “[...] denominamos algo não somente grande, mas 

simplesmente, absolutamente e em todos os sentidos (acima de toda a comparação) 

grande, isto é sublime” (KANT, 2010, p. 95) – razão pela qual não se determina um 

padrão de medida: é sublime quando há disposição de espírito para uma faculdade 

do juízo reflexiva20. 

Na avaliação estética há um máximo, um ponto de medida absoluta sobre o 

qual nada é maior – é o sublime. Assim, “[...] na composição que é requerida para a 

representação da grandeza, a faculdade da imaginação avança por si, sem qualquer 

impeditivo, até o infinito” (KANT, 2010, p. 99). O infinito é absoluto e 

comparativamente grande; ele vai além de qualquer padrão de medida.  

A natureza é sublime porque tem em si a ideia de infinito, de maneira que a 

imaginação tem a possibilidade da avaliação matemática da grandeza dos objetos, 

mas é na avaliação estética que se ultrapassa a faculdade da imaginação. 

                                                
20

Crítica da Faculdade do Juízo, Da qualidade da complacência no ajuizamento do sublime: Na 
representação do sublime na natureza o ânimo sente-se movido, já que em seu juízo estético sobre o 
belo ele está em tranquila contemplação. Este movimento pode ser comparado a um abalo, isto é, a 
uma rápida alternância de atração e repulsão do mesmo objeto. O excessivo para a faculdade da 
imaginação é, por assim dizer, um abismo, no qual ela própria teme perder-se [...] por conseguinte, é 
por sua vez atraente precisamente na medida em que era repulsivo para a simples sensibilidade. [...] 
Assim faculdade da imaginação e razão produzem aqui através de seu conflito, conformidade a fins 
subjetiva das faculdades do ânimo; ou seja, um sentimento de que nós possuímos uma razão pura, 
independente, ou uma faculdade da avaliação da grandeza, cuja excelência não pode ser feita 
intuível através de nada a não ser da insuficiência daquela faculdade que na apresentação das 
grandezas (objetos sensíveis) é ela própria ilimitada.  
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 Ao considerar a grandeza de um objeto da natureza, embora a faculdade da 

imaginação coloque-se inteiramente para a compreensão do objeto, precisa: 

 

[...] conduzir o conceito da natureza a um substrato supra-sensível (que se 
encontra à base dela e, ao mesmo tempo, de nossa faculdade de pensar), o 
qual é grande acima de todo padrão de medida dos sentidos e por isso 
permite ajuizar como sublime não tanto o objeto quanto, antes, a disposição 
de ânimo na avaliação do mesmo (KANT, 2010, p. 102). 

 

Ao se referir a algo julgando-o como sublime, a faculdade do juízo estético 

volta-se à faculdade da razão para gerar uma disposição de ânimo – assim como a 

faculdade do juízo estético se refere à faculdade da imaginação no ajuizamento 

sobre o belo, motivo pelo qual o sublime se faz no ânimo e não em objetos da 

natureza. Então, o sublime matemático mostra-se como um juízo de reflexão. A 

disposição de espírito pede uma faculdade da alma que vá além dos sentidos, que 

ultrapasse o ato de compreensão da imaginação, que solicite à alma a razão – 

qualidade suprassensível.  

O livre jogo da imaginação que, no belo, se dava ao entendimento, no 

sublime se dá à razão. O que afirma que a faculdade de conhecer se sobressai à 

experiência estética sensível.  

 

O exemplo de Kant é aqui o do sublime matemático, do ‘absolutamente 
grande’, não mensurável, diante do qual a imaginação capitula. A razão, de 
alguma forma, substitui o entendimento: ela julga o sublime apesar da 
falência da imaginação (JIMENEZ, 1999, p. 137). 

 

A outra forma de sublime definida por Kant é o dinâmico-sublime, que 

acontece quando, diante de determinada potência, o homem conscientiza-se de sua 

limitação; é grandioso, é temível e quanto mais temor provoca, mais se torna 

atraente – desde que, em determinada situação, o sujeito sinta-se em segurança. É 

o sublime que sugere ser terrível, mas que, ao mesmo tempo, diante dele não há 

medo, mas sim o desejo de ser resistente. “Para a faculdade de juízo estético a 

natureza somente pode valer como poder, por conseguinte como dinamicamente 

sublime, na medida em que ela é considerada como objeto de medo” (KANT, 2010, 

p. 107). 

No sublime-dinâmico a natureza surge com poder amedrontador, porém, não 

sobre o homem, pois ele percebe-se superior à natureza exterior a sua, e se sente 
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como um ente moral que pode comparar-se à natureza em seu poder (HÖFFE, 

2005).   

Em relação à limitação humana, Kant a situa do seguinte modo: na 

desmedida grandeza da natureza, na faculdade da razão e no ânimo. A atitude de 

poder do sublime revela ao homem sua impotência e, concomitantemente, permite a 

ele identificar sua independência e superioridade em relação à natureza, uma vez 

que na experiência do sublime, a mesma natureza que provoca medo, instiga a 

faculdade da imaginação humana (KANT, 2010).  

O sublime faz o homem reconhecer sua impotência diante da natureza 

mesmo que tal resistência seja ineficaz.  

 

A disposição de ânimo para o sentimento do sublime exige uma 
receptividade do mesmo para ideias; pois precisamente na inadequação da 
natureza às últimas, por conseguinte só sob a pressuposição das mesmas e 
do esforço da faculdade da imaginação em tratar a natureza como um 
esquema para as ideias consiste o terrificante para a sensibilidade, o qual, 
contudo, é ao mesmo tempo atraente [...] (KANT, 2010, p. 111). 

 

Faz-se importante esclarecer que terror, medo, pânico, não são sublimes em 

si, tampouco a sensação de inferioridade provocada no homem diante da grandeza 

da natureza que lhe mostra impotência. Dizer desta natureza que é sublime 

representa a tomada de consciência do homem de que a natureza é contida de 

tamanha força que faz com que seja julgada sublime. Nesse contexto, a razão 

administra a tensão entre a imaginação e o entendimento, permitindo ao homem 

descobrir em si uma superioridade em relação à natureza, justamente por 

reconhecer sua pequenez diante dela. 

Ao referir-se ao sentimento de prazer presente no belo, no agradável, no 

bom e no sublime, Kant (2010) define alguns conceitos. Para o agradável, quando 

exercendo influência sobre o ânimo, tem significância os estímulos e a sensação 

agradável; “O belo, contrariamente reclama a representação de certa qualidade do 

objeto [...]” (KANT, 2010, p. 113), pois belo é o que deleita puramente no 

ajuizamento, definido como um comprazer sem interesse. O sublime é o que agrada 

imediatamente por sua resistência aos sentidos (KANT, 2010) – e é imprescindível 

sempre relacionar o sublime à disposição de ânimo.21 

                                                
21 Observação geral sobre a exposição dos juízos reflexivos estéticos: Aqui em geral se tem de 
prestar atenção ao fato, já recordado acima, de que na estética transcendental da faculdade do juízo 
se tem de falar unicamente de juízos estéticos puros, conseqüentemente os exemplos não podem ser 
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Kant (2010) ainda se refere às ideias de entusiasmo e sentimentalismo. 

Afirmou que o bom com afeto pode-se chamar de entusiasmo, de modo que o afeto 

seja definido por inquietação do ânimo que propicia ao sujeito a inabilidade de uma 

reflexão por meio de princípios. Já o sentimentalismo se liga às comoções 

afetuosas, tem um caráter de fantasia, sensibilidade. 

No que concerne ao método de dedução dos juízos de gosto, sabe-se que a 

autenticidade dos juízos acontece quando ele requer universalidade subjetiva. Deste 

modo, é um juízo de prazer ou desprazer em determinado objeto – não envolve 

conceitos, pois, 

 

[...] a complacência de cada um possa ser proclamada como regra para 
todo outro [...] deve assentar, por assim dizer, sobre uma autonomia do 
sujeito que julga sobre o sentimento de prazer (na representação dada), isto 
é, sobre o seu gosto próprio, conquanto não deva tampouco ser derivada de 
conceitos (KANT, 2010, p. 127-128). 

 

De tal modo, o juízo de gosto tem característica dupla: validade universal e 

necessidade. Em relação à primeira determina-se o objeto no que se refere à 

complacência (como beleza) – com a pretensão de assentimento de qualquer um, 

como se fosse objetivo, uma vez que o juízo de gosto determina algo como belo 

conforme características específicas e pelo julgamento do próprio sujeito. Não se faz 

necessário o juízo de outrem tampouco sua aprovação, pois o gosto reivindica 

simplesmente autonomia. (KANT, 2010). 

A segunda particularidade do juízo de gosto, refere-se à questão de não ser 

um juízo “[...] absolutamente determinável por argumentos como se ele fosse 

simplesmente subjetivo.” (KANT, 2010, p. 130). Neste caso, o juízo de gosto até 

mesmo apresenta-se a uma possível aprovação, no entanto, ele tem a sutileza na 

percepção de que a aceitabilidade de outro não influi no julgamento relativo à 

beleza, visto que “[...] jamais o que aprouve a outros pode servir como fundamento 

de um juízo estético.” (KANT, 2010, p. 131). Em seguida, sabe-se que o juízo de 

gosto pronuncia um juízo próprio – o entendimento pode vir a formar um juízo 

universal (de gosto), mas não é o mesmo que o juízo lógico.  

O juízo lógico coloca-se em concordância com conceitos do objeto. O juízo 

de gosto não está compreendido dentro de um conjunto maior de conceitos do 

                                                                                                                                                   
extraídos de tais objetos belos ou sublimes da natureza que pressupõe o conceito de um fim [...] 
(KANT 2010, p.116). 
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objeto; ele assegura universalidade e necessidade subjetiva; não é determinado por 

conceitos; se estabelece a partir da condição formal subjetiva (que requer 

imaginação e entendimento) de um juízo. Ademais, no que se refere ao juízo de 

gosto, Kant apresenta um problema em relação à dedução dos mesmos: Como são 

possíveis juízos de gosto? ou:  

 

Como é possível um juízo que, simplesmente a partir do sentimento do 
próprio prazer em um objeto, independentemente de seu conceito, ajuíze a 
priori, isto é, sem precisar esperar por assentimento estranho, este prazer 
como unido à representação do mesmo objeto em todo outro sujeito? 
(KANT, 2010, p. 134-135). 

 

Kant (2010) questiona acerca do que é propriamente afirmado a priori de um 

objeto em um juízo de gosto?e discorre sobre a possibilidade de os juízos de gosto 

ultrapassarem o conceito e a intuição, e carregarem consigo o sentimento de prazer 

(ou desprazer), de maneira que o problema da dedução do juízo de gosto é uma 

questão da filosofia transcendental. Deste modo, 

 

[...] o prazer (em sentido moral) é a conseqüência desta determinação, ele 
não pode ser de um conceito determinado de uma lei; contrariamente, o 
prazer no gosto deve ser ligado imediatamente ao simples ajuizamento 
antes de todo conceito. [...] Não é o prazer, mas a validade universal deste 
prazer, que é percebida como ligada ao ânimo ao simples ajuizamento de 
um objeto, e que é representada a priori em um juízo de gosto como regra 
universal para a faculdade do juízo e válida para qualquer um. É um juízo 
empírico o fato de que eu perceba e ajuíze um objeto com prazer (KANT, 
2010, p. 135). 

 

Para o juízo de gosto não é imperativo o interesse, “[...] mas isso não se 

segue que depois que ele foi dado como juízo estético não se lhe possa ligar 

nenhum interesse” (KANT, 2010, p. 143). Para tal, o gosto deve estar ligado a algo 

que lhe permita um prazer na existência do mesmo, pois é somente quando a 

faculdade instiga o entendimento, que a representação refere-se ao pensamento 

(KANT, 2010). 

Sobre o interesse empírico e o interesse intelectual no belo, sabe-se que o 

interesse empírico diz respeito à determinação de algo como belo, sem nenhum 

interesse como fundamento. O belo interessa unicamente em sociedade, à medida 

que um sujeito tem predisposição a informar seu prazer aos demais. No interesse 

intelectual pelo belo Kant alude à diferenciação do sentimento pelo belo aos 

princípios morais, uma vez que o interesse pelo belo artístico não se dispõe de 
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nenhuma prova de uma forma de pensar ao moralmente-bom. O contemplar da 

natureza implica ao homem disposição para contemplar as belas formas, de maneira 

que o interesse é imediato e igualmente empírico.  Portanto, 

 

[...] se uma pessoa, que tem gosto suficiente para julgar sobre produtos da 
arte bela com a máxima correção e finura, de bom grado abandona o quarto 
no qual se encontram aquelas belezas que entretêm a vaidade e em todo 
caso os prazeres em sociedade, e volta-se para o belo da natureza para 
encontrar aqui uma espécie de volúpia por seu espírito em um curso de 
pensamento que ele jamais pode desenvolver completamente, então nós 
próprios contemplaremos essa sua escolha com veneração e 
pressuporemos nele uma alma bela, que nenhum versado em arte e seu 
amante pode reivindicar em virtude do interesse que ele toma por seus 
objetos (KANT, 2010, p. 145-146). 

 

Na faculdade do juízo estético o julgamento é feito sem conceitos para que 

não se origine de interesses nem os produza diferentemente da faculdade do juízo 

intelectual, na qual embora não se origine de interesse, propicie tal interesse. Desta 

maneira, a razão precisa fazer-se presente e, assim, para aquele homem a quem a 

natureza cause imediato interesse, é possível supor que tem inclinação à uma 

atitude moralmente boa (KANT, 2010). 

Em relação ao juízo de gosto puro apresenta-se o porque a complacência na 

arte bela não se faz vinculada aos interesses. Primeiramente porque seria uma 

imitação e, posteriormente, estaria unida à complacência, mas esta se daria por 

meio do gosto, de maneira que causaria somente interesse instantâneo, uma vez 

que a arte interessaria por seu fim, e não em si mesma. Assim, o interesse de que a 

beleza deve tratar fundamentalmente de beleza da natureza, de maneira que é 

necessário “[...] tratar-se da natureza ou ser tida por nós como tal para que 

possamos tomar um interesse imediato no belo enquanto tal” (KANT, 2010, p. 148). 

Arte é “[...] somente a produção mediante liberdade, isto é, mediante um 

arbítrio que põe a razão como fundamento de suas ações” (KANT, 2010, p. 149). A 

partir dessa afirmação foram determinadas três diferenciações para a arte:  

a) distingue-se da natureza (obra versus efeito);  

b) enquanto habilidade humana distingue-se da ciência (técnica versus 

teoria);  
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c) distingue-se do ofício (arte livre versus arte remunerada).22 

 

E neste caso também não é precisamente denominado arte aquilo que se 
pode fazer tão logo se saiba o que deve ser feito e, portanto, somente 
pertence à arte aquilo que, embora o conheçamos da maneira mais 
completa, nem por isso possuímos imediatamente a habilidade de fazê-lo 
(KANT, 2010, p. 149). 

 

Ao se referir à arte mecânica e à arte estética (arte agradável ou arte bela), 

Kant (2010), afirma há a busca do conhecimento de um objeto a partir do qual 

executam-se ações para tal, o que se chama de arte mecânica. Porém, quando se 

busca um objeto com vistas ao sentimento de prazer, essa arte se configura como a 

arte estética – arte agradável quando o fim destina-se ao prazer enquanto sensação; 

é bela quando o fim destina-se ao prazer enquanto modos de conhecimento.  

A arte bela “[...] é um modo de representação que é por si própria conforme 

a fins e, embora sem fim, todavia promove a cultura das faculdades do ânimo para a 

comunicação em sociedade [...]” (KANT, 2010, p. 151); a arte agradável é a que 

preocupa-se unicamente com o gozo e, assim, não assume nenhum interesse. 

No entanto, Kant (2010) evoca a atenção do leitor para o fato que, embora 

arte mecânica e arte bela sejam distintas, a primeira faz-se essencial à segunda, 

uma vez que a conformidade a fins exige determinadas regras. 

A arte bela é uma arte enquanto ela ao mesmo tempo parece ser natureza. 

Aqui refere-se ao fato de que, ao mesmo tempo em que, a arte para ser arte bela, 

exige que se tenha consciência de que seu produto é arte e não natureza, e 

apresenta também uma liberdade em relação às regras, o que a faz ser lembrada 

como produto da natureza (KANT, 2010). 

A arte tem uma intenção não subjugada à simples sensação e, assim como 

a conformidade a fins da arte bela tem um propósito, também não pode parecer 

intencional. Assim, a conformidade a fins existe e esconde-se concomitantemente e 

“[...] a arte bela tem que passar por natureza, conquanto a gente na verdade tenha 

consciência dela como arte” (KANT, 2010, p.152). Faz-se presente nesse o 

momento o gênio como “[...] a inata disposição de ânimo pela qual a natureza dá 

regra à arte” (KANT, 2010, p. 153).  

                                                
22

 Kant (2010) esclarece que chegou-se à expressão ciências belas pelo fato que para se observar a 
arte bela na totalidade de sua perfeição faz-se ciência, mas no sentido de conhecimento literário 
clássico, história, conhecimento da antiguidade, outras línguas, dentre outros.  
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Gênio é o talento (dom natural) que dá regra à arte. Já que o próprio talento 
enquanto faculdade produtiva inata do artista pertence à natureza [...]. Seja 
como for com esta definição e quer seja ela simplesmente arbitrária ou 
adequada ao conceito que se está habituado a ligar à palavra gênio [...], 
pode-se não obstante demonstrar já de antemão que, segundo a aqui 
admitida significação da palavra, belas artes necessariamente têm que ser 
consideradas como artes do gêni (KANT, 2010, p. 153). 

 

Porém, necessário se faz que a regra seja abstraída do ato, ou seja, do 

produto, no qual outros possam testar o seu próprio talento para se servirem 

daquele enquanto modelo da imitação, e não da cópia (KANT, 2010).   

Desse modo, o gênio aparece como um talento caracterizado por uma 

propriedade original, a partir de quem a produção não surgiu por imitação. Não 

obstante, nem o próprio gênio pode descrever como realiza tal produção. A arte do 

gênio contradiz ao espírito de imitação. 

Conforme a reflexão kantiana, é o dom natural como propriedade do gênio, 

que deve dar regra à arte, que se inicia e se finda com ele, esse não é ensinado, 

tampouco aprendido e, posteriormente, cabe à natureza conceder a um outro tal 

talento.  

Para a produção da arte bela é requesitada a presença do gênio. Aqui Kant 

define que para a avaliação da beleza da natureza faz-se necessário o gosto e, para 

a beleza da arte, faz-se necessário gênio. Desse modo, no ajuizamento de uma 

beleza natural, não é necessário conhecer o fim – desde que o objeto não seja dado 

como um produto da arte; se assim o for, é necessário um “[...] fundamento [de] um 

conceito daquilo que a coisa deva ser, porque a arte sempre pressupõe um fim na 

causa (e na sua causalidade)” (KANT, 2010, p. 157). Assim sendo, ao se tratar de 

um ajuizamento da beleza da natureza – que não se vê mais ajuizada do modo que 

se mostra enquanto arte, mas sim quando é verdadeiramente arte. 

 

O gênio consiste na feliz disposição, que nenhuma ciência pode ensinar e 
nenhum estudo pode exercitar, de encontrar ideias para um conceito dado 
e, por outro lado, de encontrar para elas a expressão pela qual a disposição 
subjetiva do ânimo daí resultante, enquanto acompanhamento de um 
conceito, pode ser comunicada a outros (KANT, 2010, p. 162). 

 

A faculdade do ânimo que envolve o Espírito e as ideias constitui, 

igualmente, atributo do gênio. O Espírito, em sentido estético, conforme Kant (2010, 

p. 159) “[...] significa o princípio vivificante no ânimo”. O Espírito é um princípio da 
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apresentação de ideias estéticas23. As ideias envolvem a faculdade da imaginação 

visto que “[...] aspiram a algo situado acima dos limites da experiência, e assim 

procuram aproximar-se de uma apresentação dos conceitos da razão” (KANT, 2010, 

p. 159-160). Desse modo, se as ideias forem submetidas a um conceito, “[...] então a 

faculdade da imaginação é criadora e põe em movimento a faculdade de ideias 

intelectuais (a razão)” (KANT, 2010, p. 160). 

Kant (2010) retoma alguns tópicos principais que consolidam o gênio:  

a) um talento natural para a arte24;  

b) um talento artístico que implica uma consideração do produto como fim25; 

c) está na manifestação das ideias estéticas26;  

d) apresenta uma conformidade a fins natural e involuntária.27 Com essas 

características o gênio se apresenta como “[...] a originalidade exemplar do dom 

natural de um sujeito no uso livre de suas faculdades de conhecimento” (KANT, 

2010, p. 163). 

O feito do gênio não é dado à imitação, mas sim será sucedido por outro 

gênio, que “[...] por este meio é despertado para o sentimento da sua própria 

originalidade” (KANT, 2010, p. 163). Porém, o novo gênio também terá sua liberdade 

de regras em sua produção [o novo]. Faz-se importante elucidar que assim como 

Kant tem o gênio como originalidade e não como exemplo à imitação, ele apresenta 

o produto desse gênio como uma escola metódica. 

Na arte bela vale mais imaginação ou faculdade do juízo? A questão que se 

coloca é que o gosto constitui-se em dois momentos quando em presença do gênio 

– primeiro: o gosto limita a criação do gênio pela imposição de disciplina; segundo: 

ao mesmo tempo, o gosto guia o gênio para que não perca sua direção na produção 

e mantenha nela a conforme a fins. 

                                                
23

 Kant (2010) entende por ideias estéticas a representação da faculdade da imaginação que 
proporciona o pensar de um conceito ‘[...] que consequentemente nenhuma linguagem alcança 
inteiramente nem pode tornar compreensível’. 
24

O gênio é um talento inato para a arte e não para a ciência, porque esta última necessita regras que 
definam sua realização (KANT, 2010). 
25

 O produto tido como fim é tido também como entendimento e também representação do objeto. 
Kant (2010) inclui aqui a intuição que, na apresentação do conceito, consta o jogo entre imaginação e 
entendimento. 
26

 O gênio traduz a faculdade da imaginação em sua liberdade em relação às regras e, ao mesmo 
tempo, tem sua presença numa conformidade a fins para a mostra de um conceito dado.  
27 Esta conformidade a fins se dá entre imaginação e entendimento que, conforme Kant (2010), revela 
a hipótese de proporção e disposição das faculdades da imaginação e entendimento como nenhuma 
observância de regras pode realizar – somente a natureza do gênio pode dar origem. 
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No decorrer de sua produção, gênio é tomado por clareza e estruturação de 

maneira que as ideias provenientes de sua originalidade são sólidas, universais e 

persistem no tempo fazendo parte da história, assim como as produções dos 

anteriores e dos vindouros. 

A propósito das belas artes, Kant (2010) as organiza em três categorias:  

a) as elocutivas [eloquência e poesia];  

b) as figurativas [pintura e artes plásticas – esta última compreende pintura e 

arquitetura]; 

c) o jogo das belas sensações [música e arte das cores]. 

A eloquência se configura como a arte de desenvolver uma ação do 

entendimento como um jogo livre da faculdade da imaginação; enquanto que a 

poesia aparece como a arte da execução de um jogo livre da faculdade da 

imaginação como uma atividade do entendimento (KANT, 2010).  

Já as artes plásticas e a pintura são entendidas como as “[...] artes 

figurativas ou da expressão das ideias na intuição dos sentidos [...], são as da 

verdade dos sentidos ou da aparência dos sentidos” (KANT, 2010, p. 167). Pertence, 

também, às artes plásticas a escultura – que proporciona fisicamente a maneira 

como as coisas seriam na natureza, intentando unicamente expressar julgamentos a 

que somente pela arte seriam passivos de percepção e a arquitetura – que 

proporciona conceitos e compreensão.  

Das artes figurativas, ambas buscam se expressar por ideias por meio dos 

sentidos da visão e do tato. Nesta categoria, a figura se dá em sua dimensão 

corpórea ou à maneira como se dá aos olhos. A partir desses sentidos é que 

eloquência e poesia se voltam à reflexão (KANT, 2010).  Para Kant, as artes 

plásticas compreendem escultura e arquitetura: a escultura representa, de maneira 

concreta, conceitos de como as coisas poderiam existir na natureza; a arquitetura 

representa concretamente conceitos de coisas que somente podem dar-se por meio 

da arte. 

A respeito da arte pictória, Kant a subdivide em pintura e jardinagem 

ornamental: a pintura revela os aspectos da expressão corporal; a jardinagem 

ornamental “[...] não é outra coisa que a decoração do solo com a mesma variedade 

com que a natureza expõe-no ao olhar, somente composta de modo diverso e 

conformemente a certas ideias” (KANT, 2010, p. 168).  
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Na arte, em que a experiência estética é oferecida somente ao sentido da 

visão, o juízo de gosto é uniforme, pois se faz considerações sobre as formas a 

partir da maneira em que elas se oferecem ao olhar e a partir das impressões que 

produzem na imaginação. Impressões estas causadas pelo espírito do artista que 

dotaram a obra de vivacidade, enquanto atitude estética, e que, então, passa a 

comunicar-se como que com linguagem própria. 

Na terceira categoria das belas artes está o belo jogo das sensações, o qual 

compreende música e arte das cores. Estes sentidos oferecem uma sensação 

particular, mas obre a qual não é possível definir se têm por base o sentido ou a 

reflexão, de maneira que não é possível decidir se são simples sensações 

agradáveis ou se consistem a um jogo belo de sensações28 (KANT, 2010). 

Apresentam deste modo duas proposições: se por um lado, considera-se a 

vibração da luz (arte das cores) ou do ar (som), unicamente a vibração é sentida no 

corpo e deste modo provoca apenas suavidade, encanto – e não a beleza da sua 

composição.  

Contrário à postura kantiana acerca da construção do conhecimento, e 

também do conhecimento estético, Hegel se posicionou questionando a oferta de 

uma coisa-em-si kantiana, a qual se saberia da existência, porém não passível de 

ser conhecida pelo homem. 

   Para Hegel (1992), o que pode ser pensado pode igualmente ser conhecido, 

e é aí que reside, segundo o filósofo, a dimensão dialética enquanto método para a 

construção do conhecimento. 

E quanto ao conhecimento estético, o conceito de experiência, no 

pensamento hegeliano está vinculado à autoconsciência, e este se configura, 

sobretudo, um conceito igualmente estético, estando esse relacionado às 

manifestações da intuição e das representações do sujeito – em imagens. Desse 

modo, considera-se que a experiência, e sendo ela da consciência, se encontra 

orientada como aspecto do saber em diferentes momentos, mas, que constitui o 

fenômeno.  

Nesse contexto do pensamento hegeliano, como estético, é que também se 

insere a arte como atividade humana que está diretamente vinculada às 

perspectivas da sensibilidade, enquanto experiência estética, bem como da 

                                                
28

 Neste caso, para Kant (2010), cor e tom abordariam uma complacência na forma.  
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habilidade de criar e gerar reflexões, enquanto atitude estética. Esse entendimento 

acerca da arte, e mais especificamente das artes visuais, reforça a necessidade de 

superação de uma visão naturalista e utilitarista da obra artística, enquanto imitação.  

A reflexão sobre a estética e a arte fundamentadas e sistematizadas a partir 

da filosofia hegeliana leva-nos a reflexionar acerca das finalidades da arte enquanto 

orientadas para a liberdade e a autonomia humanas. Pois, ao considerar Hegel 

(2001), considera-se também a sua importante contribuição para a afirmação da arte 

voltada à exterioridade sensível do espírito, que possibilita a percepção para uma 

estética espontânea – que por sua vez pode indicar a arte como investigação 

expressiva e criativa do ser humano.  

Hegel (2001) ao afirmar que o ser humano é finito, não retira dele [do 

homem] a sua capacidade estética reflexiva – o que possibilita a sua infinitude. Por 

isso, apresenta-se uma investigação sobre a arte como geradora de reflexão infinita, 

bem como de uma atuação do espírito subjetivo.  

Pensar nos estudos de Hegel sobre a estética e a arte é levantar o 

questionamento sobre a sua postura acerca da finalidade da arte, bem como sobre a 

contribuição da estética e da arte para despertá-lo da emancipação e da liberdade e 

autonomia humana.   

Para um entendimento da estética a partir das reflexões hegelianas é 

necessário contextualizar a sua situação enquanto ciência da comunicação sensorial 

e da sensibilidade, que está envolvida por uma mediação cultural.  

Importante também se faz notar que a arte, bem como a produção de 

conhecimento e de cultura, se dá na medida em que, a exemplo de Hegel (2001) e 

Marx (1984), no caso específico da arte, não está limitada à uma elaboração ação 

filosófica, considerando que toda a atividade artística torna sensível o pensamento, 

tornando possível a outros sujeitos o conhecimento e a experiência sensível por 

meio da apreciação e da produção da obra de arte.  

Porém, ao considerar o campo reflexivo, esse traz consigo um conjunto de 

ações reflexivas sobre os modos de ser da arte – expressão – e sua fruição. Por 

isso, a arte está vinculada aos modos de apreensão sensível da realidade, e o 

artista, por usa vez, ao investigar, experimentar e recriar os modos de captação 

sensível da realidade compartilha o que idealiza a partir do real, bem como seus 

sentimentos e atitudes reflexivas. Assim, trabalhando com a dinâmica da recriação, 

o artista possibilita a construção de conhecimentos e uma expressiva formatividade 
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simbólica – enquanto processo e não resultado da produção artística. Nesse 

processo considera-se a relação entre o artista e sua obra, numa perspectiva que 

possibilita ao artista purificar sua inventividade, assumindo uma condição de 

compaixão ao se deixar conduzir por sua arte (PAREYSON, 2001).  

A estética compreendida como a ciência do sentido tem, conforme Hegel 

(2001), a arte como o seu objeto maior, que oportuniza experiências espontâneas 

diversas no espírito humano. Essas experiências estéticas espontâneas 

potencializam a capacidade humana de sentir por meio da apreensão do objeto 

artístico. Isso distancia o sujeito da anestesia social, revitalizando o processo de 

estesia – ou seja, o processo de sentir [também entendido como ato reflexivo] em 

detrimento à anestesia [o não-sentir, e aqui pode ser entendido como a não-reflexão] 

Importante se faz considerar que a arte, sob a perspectiva da estética 

hegeliana, pode ser compreendida a arte enquanto produção humana, uma vez que 

Hegel (2001) exclui a reflexão acerca do belo natural. O belo, para Hegel (2001), é o 

artístico, o fruto da produção humana que supera a própria natureza. Esse belo 

artístico relaciona-se com a liberdade, considerada por Hegel como bem supremo do 

homem. 

 

Hegel define a articulação entre os momentos constitutivos do conceito de 
beleza artística: primeiramente, como um conteúdo, uma meta, uma 
significação; em segundo lugar, como a expressão, como o fenômeno, com 
a realidade daquele conteúdo, porém, em terceiro lugar, os dois momentos 
anteriores estão tão interpenetrados que o exterior, o particular, aparece 
exclusivamente como sendo a apresentação interior (FERRY, 1994, p. 186-
187). 

 

Conforme a perspectiva hegeliana, o belo natural não é livre, por ser esse 

destituído de consciência. Por este motivo, a arte como produção humana e social 

está destinada à liberdade da consciência humana [também enquanto pensamento, 

expressão e criação].  

Assim, a arte passa a ser entendida como um processo resultante do 

exercício do próprio espírito para o autor realização de sua liberdade. Na arte, 

enquanto criação ou contemplação, o ser humano é significado, autoconsciente, de 

modo que pode atribuir sentido e significado à experiência estética. E por 

experiência estética pode-se entender como uma das experiências vivenciadas pela 

consciência em seu momento de ascensão ao o saber absoluto; e para além da 

experiência estética, a consciência vivencia outras experiências, como a histórica, a 
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religiosa, a reflexiva, a racional, a sensitiva, a moral, a ética, a política, a 

fenomenológica (HEGEL, 1992). 

A arte considerada um produto da atividade humana não se configura como 

mímese da natureza, mas expressa o espiritual, enquanto expressão da livre 

racionalidade humana e manifestação do espírito na história. Pode ser 

compreendido que o vínculo entre o homem e sua obra não acontece somente por 

referências racionais e subjetivas; pois esse está inserido na dinâmica social-

histórica.  

Para Hegel (1992), a razão e a subjetividade são organismos históricos para 

a existência humana. Com essa reflexão, Hegel ao se dedicar à estética, considerou 

as características próprias de um povo como expressão do espírito, enquanto 

formas de compreensão da sensibilidade e da criação humana. Considera-se assim 

as possibilidades de uma sensibilidade do sujeito em relação ao mundo – o que 

demonstra que o belo, enquanto resultado formativo da sensibilidade, não pode ser 

entendido a partir da natureza, mas sim como o que é produzido a partir da 

experiência estética.  

Por ser a arte um fenômeno social, resulta também do contexto sócio-

cultural do artista, que possibilita a criação – o que também o leva a superar as 

próprias reflexões culturais e históricas. Hegel (2001) considerava a arte enquanto 

espaço autônomo da realização do espírito – o que acentua o caráter de não-regra, 

de não-padrões antes estabelecidos e/ou mesmo não-utilidade da habilidade 

humana de criar impostos sobre arte. A autonomia e a liberdade, características 

próprias da criação, distinguem a arte da ciência, também como um dos modos de 

conhecer, de apreender e de explicar o mundo. Assim sendo, Hegel assume que 

“[...] o que nós pretendemos examinar é a arte livre tanto em seus fins quanto em 

seus meios” (HEGEL, 2001, p. 32).  

Aqui pode-se considerar que a criação estética apresenta-se como aquilo 

que proporcionará o desenlace entre a subjetividade e os limites alienantes, 

tornando-se aquela que orientará a subjetividade à uma experiência significativa – 

enquanto uma atitude estética reflexiva como um processo pedagógico por meio do 

percurso de definição da própria existência acrescida das potencialidades humanas. 

Para a compreensão da autonomia e a liberdade da criação da obra de arte, 

e sua apreciação, necessário se faz buscar entendimento acerca da atuação do 

artista, que não se limita à reprodução daquilo já culturalmente construído e 
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difundido; há a necessidade da ampliação da percepção sensível de mundo, bem 

como da (re) significação dos conceitos elaborados sobre o mundo. E assim sendo 

entendida, a arte, de modo autônomo e livre, se situa com igual importância da 

religião e da filosofia, enquanto formas de expressão da consciência e do espírito. 

Manifestando as verdades do último, a arte pode ser abordada como uma chave de 

interpretação e compreensão do espírito dos povos. Hegel (2001) impõe sobre a arte 

a responsabilidade de expressar representações próprias de um determinado povo. 

Diante do exposto torna-se possível entender que arte é uma das 

manifestações próprias do espírito no mundo – porém, não de modo lógico-racional, 

por ser o belo artístico um meio para a concepção, interpretação e expressão 

sensível da apreensão do real a partir dos processos criativos. 

No texto da Fenomenologia do Espírito, Hegel (1992), analisou a 

consciência humana a partir do reconhecimento da obra de arte, enquanto exercício 

e realização da sua própria liberdade. E na perspectiva espiritual da existência, a 

arte, passa a ser entendida como expressão do conjunto de ideias próprias do 

mundo sensível – enquanto espírito objetivo – que efetiva o espírito humano – 

enquanto espírito subjetivo.  

 

[...] todo o mundo dos objetos, das coisas etc., nada mais é do que o 
espírito objetivado; ou seja, se conhecemos a verdade sobre as coisas e 
suas relações, conheceremos a nós mesmos na medida em que 
participamos do sujeito universal da evolução, do gênero humano, do 
Weltgeist [espírito do mundo] (LUKÁCS, 2007, p. 106). 

 

O ser humano está inserido em um contexto social, e é nesse que a 

verdadeira e a liberdade se concretizam, pois não podem se apresentar fora do 

contexto coletivo – intencionada de modo individualista, tendo em relação a esse a 

intensa busca de superação.  Pois, o mundo se apresenta como uma produção da 

afinidade entre um ”[...] ‘Eu, que é Nós, Nós que é Eu’ como uma produção do 

espírito” (HEGEL, 1992, p. 125). 

Contudo, a liberdade não pode ser sujeitada à confusão, de modo que seja 

comparada à uma autonomia absoluta, isto por sua liberdade – que se configura 

como uma construção social e não um produto da vontade humana [individualista]. 

Assim, por liberdade e autonomia pode-se entender a atividade de criação e de 

fruição artística, enquanto o encontro próprio do indivíduo com a coletividade, e, por 

isso ainda, como expressão e compreensão do outro, pela experiência estética – 
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como “[...] redimensionamento da estética da criação e da obra [...]” (GRIFFERO, 

2009, p. 129). 

A obra arte, nesse sentido, não tem obrigação de indicar o em-si do mundo, 

e nem mesmo gerar uma reprodução do pensamento humano, mas de representar 

tanto o mundo sob a perspectiva da subjetividade quanto como representação do 

agir humano. 

Hegel (2001), em seu Curso de Estética, defende a arte para que pudesse 

ser pode ser reduzida à imitação, cópia ou reprodução da realidade. Pois, se assim 

a arte fosse considerada perderia a sua característica própria de ser na existência. 

Essa reflexão hegeliana acerca da arte demonstra que o artista desprovido de sua 

inventividade e da sua liberdade de criar, também seria minimizado à condição de 

copista e/ou reprodutor da condição real do seu contexto. Assim pensando lança-se, 

a partir do pensamento hegeliano, questionamentos sobre a real valoração atribuída 

à arte, pois sendo reduzida à condição mimética da vida, não possibilitaria o que 

dela [da arte] se espera como elementos fundamentais, e aqui pensa-se na catarse - 

enquanto a purificação das paixões –, a instrução – enquanto condição pedagógica 

da própria autoconsciência, que acontece por meio dialética entre objetividade e 

subjetividade [reflexividade] – e o aperfeiçoamento moral humano.  

Assim sendo, a arte, valorizada no campo da estética, assume-se como um 

dos graus de elevação do espírito, tanto no processo criativo, quanto na 

contemplação da obra artística. Desse modo, e recorrendo ainda a Hegel (2001), 

busca-se compreender como a arte, esquivando-se do senso comum e pensamento 

corriqueiro, se projeta capacitando outras potencialidades do sentir, bem como 

simbolizando a realidade, enquanto a questiona com reflexões acerca da vida.  

Ainda, estando a arte restrita à uma condição mimética do mundo sensível, 

estaria igualmente minimizada à técnica à reprodução utilitarista de modelos 

estabelecidos. Por isso, a arte deve existir para além da imitação do que é natural 

“[...], pois, esta imitação em todos os casos só traz à luz artifícios técnicos, mas não 

obras de arte. [...] a naturalidade existente não é regra e nem a mera imitação dos 

fenômenos exteriores não é a finalidade da arte” (HEGEL, 2001, p. 65).  

Considerando a necessidade da reflexão sobre a arte e suas ‘finalidades’. 

Hegel (2001) nos ajuda a entender o que é próprio do campo artístico, bem como a 

estética enquanto o estudo da produção de sentidos. Destaca-se aqui, a arte como 

um conhecimento com especificidades peculiares próprias, que a distingue de outros 
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campos do saber. A arte não pode eximir-se daquilo que lhe é próprio: o caráter 

formativo e criador; ainda que ela mesma [a arte] se reconhecendo como área 

específica do conhecimento, não se desvincula de outras, destacando a 

necessidade de um constante movimento dialógico.  

A estética e a arte implicam, também, em uma atitude estética reflexiva, que 

se faz por meio da produção e da expressão vinculadas aos sentidos e não à lógica 

e à técnica. Portanto,  

 

Pode ainda parecer que, embora em geral a bela arte permita reflexões 
filosóficas, ela não seja, contudo, um objeto adequado para a consideração 
científica autêntica. Pois a beleza artística se apresenta ao sentido, à 
sensação, à intuição e à imaginação, possui um âmbito distinto daquele do 
pensamento e exige, assim, que sua atividade e seus produtos sejam 
apreendidos por um outro órgão, não pelo pensamento científico. Além 
disso, é exatamente a liberdade de produção e das configurações que 
fruímos na beleza artística (HEGEL, 2001, p. 30).  

 

Com a afirmação de Hegel (2001) pode-se concordar que a criação pela 

liberdade, perpassa o campo da fruição artística. Pois, na criação e na apreciação 

estética há a libertação do sujeito, em relação às regras, quando este se faz 

presença para a obra artística e essa se faz presença para o sujeito. Considera-se 

também aqui que os valores sócio-culturais podem influenciar tanto a criação ou a 

fruição estética; porém, esses não determinam a criação e nem fruição, pois a 

liberdade exige que, 

 

[...] perante a plenitude incomensurável da fantasia e de seus produtos 
livres, o pensamento parece que tem de perder a coragem para trazê-las 
em sua completude diante de si, para julgá-los e enquadrá-los em suas 
fórmulas gerais (HEGEL, 2001, p. 30-31).  

 

Desse modo, pode-se inferir que a produção artística se contrapõe aos 

aspectos próprios das relações humanas e das formas habituais de analisar a 

realidade. Pois, preocupa-se mais com a educação do olhar do que com tudo aquilo 

que se volta à interpretação normalista da realidade. Porém, possibilitar essa 

reflexão exige que a arte mantenha-se livre de fins que à ela são impostos, bem 

como se liberte e se distancie dos seus meios de produção, uma vez que o artista, 

igualmente deve buscar a liberdade da servidão relacionada àqueles valores que 

são impostos culturalmente, ainda em relação aos conhecimentos e às técnicas 

vislumbradas no campo artístico.  
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A ação do artista-professor e/ou do professor-artista não pode deixar-se 

reduzir a um método explicativo da realidade, menos ainda corresponder à 

submissão servil das regras de criação. A exigência que recai sobre o artista, que 

traz implicitamente na criação a autonomia e a liberdade, deve refletir o processo 

criativo. A arte – enquanto possibilitadora tanto da experiência estética quanto da 

atitude estética – permite ao artista a (re)construção de novos meios que possam 

conduzir à interpretação e atribuição de sentido ao que se pretende enquanto 

apreciação artística. 

Hegel (2001) sugeriu três momentos reflexivos acerca da arte, que 

possibilitam o entendimento sobre a experiência estética e da atitude estética 

reflexiva. No primeiro momento a obra de arte não deve ser apreendida como um 

produto natural, mas como uma ação estritamente humana. O segundo momento 

leva-nos à compreensão da obra de arte como um ato criativo sensível do humano 

sensível. E por terceiro e último, pode-se afirmar que arte é a sua própria finalidade. 

A arte não é algo divino e por isso mesmo não está igualmente vinculada a 

um talento nato. Hegel destaca que se faz necessário ao ser humano tanto produzir 

quanto apreciar arte, pois dela [da arte] que o ser humano torna-se capaz de 

reconhece-se a si mesmo, uma vez que por ele é que ela foi criada, do mesmo 

modo que ela e o reflete,  

 

[...] na medida em que, por um lado, internamente, transforma o que é em 
para si, bem como realiza este ser-para-si, externamente e, assim, para si e 
para os outros nesta duplicação de si, traz à intuição e ao conhecimento o 
que nele existe (HEGEL, 2001, p. 53).  

 

Pode-se compreender, então, que a arte é para o homem sua atividade 

essencial para que reconhecer-se enquanto ser humano. E não sendo, a arte, uma 

inspiração divina permite ao ser humano um auto-desvelamento, auto-

aprimoramento, auto-instigação, acentuando, questionando, refletindo sobre aquilo 

que lhe é próprio: o processo criativo e a sua capacidade de apreciação.  

Vinculada à reflexão antes posta, Hegel (2001) anuncia o sentir – enquanto 

afecção subjetiva; pois a arte gera diferentes modos de sentir produzindo, 

igualmente, diferentes modos de manifestação sensível, que variam de acordo com 

a intensidade e a qualidade do sentimento de cada ser humano. Investigar acerca 
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dos possíveis sentimentos que a arte suscita no ser humano é, também, um 

elemento de considerável importância para Hegel, ao considerar que,  

 

Uma vez que a obra de arte não deve suscitar sentimentos de modo geral, 
mas apenas sentimentos que decorram do fato de ser ela bela [...], a 
reflexão teve a ideia de procurar também um sentimento peculiar do belo, e 
de encontrar um determinado sentido para ele. Assim, rapidamente 
evidenciou-se que tal sentido não é um instinto cego determinado de modo 
inabalável pela natureza e que em si e para si já distinguiria o belo. Deste 
modo, exigiu-se uma formação para tal sentido, sendo que o sentido 
formado para o belo denominado de gosto, que, embora seja uma 
capacidade de apreensão e discernimento formado para o belo, deveria 
continuar no modo de um sentimento imediato (HEGEL, 2001, p. 55).  

 

E sendo própria do ser humano a necessidade de produzir e apreciar arte, 

esse se depara, ainda e também, com a necessidade de formar-se como um sujeito 

que conhece, e que é capaz de atribuir sentido à obra de arte.  

Hegel ainda se a compreensão de que a arte, por ser uma produção 

humana, está intimamente vinculada ao contexto sócio-cultural do artista – toda obra 

de arte é criada a partir das condições particulares do artista. Pois, “[...] a obra de 

arte enquanto um objeto sensível mantém uma relação essencial com o homem 

enquanto ser sensível [...]” (HEGEL, 2001, p. 56).  

E ainda considera-se que a arte, a partir da contemplação do receptor, 

também está orientada pelo seu contexto sócio-histórico, bem como pela 

subjetividade do receptor. A atribuição de sentidos gera diferentes interpretações por 

aquele que contempla a obra arte. Em relação ao exposto, Hegel (2001) chama a 

atenção para o cuidado que se deve tomar para que a interpretação da obra não se 

reduza à técnica e à exterioridade do ato criativo e da produção – que também são 

produzidos a partir de um contexto histórico e social.  

O cuidado para o qual Hegel (2001) nos alerta está voltado para a reflexão 

que deve evitar o que pode decorrer de uma interpretação técnica pautada nos 

valores histórico-sociais. Isto é, em relação ao modo de apreciação e atribuição de 

sentido à atividade artística que pode ignorar o valor próprio da obra de arte. E da 

perspectiva da produção de sentidos em relação à obra de arte, destaca-se, com 

Hegel, que a fruição estética não pode ser entendida como uma apreensão sensível 

apenas, mas, torna-se necessário afetar o espírito pelos modos de satisfação 

advindos do prazer estético. No entanto, a experiência não deve ser reduzida à 

simples apreensão do sensível, sem que à ela seja atribuído significado, pois, 
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A pior apreensão, a maneira menos adequada para o espírito, é a 
apreensão meramente sensível. Ela consiste primeiramente, [enquanto 
experiência estética]

29
 no meu ver, escutar, tocar e assim por diante, para 

muitos, constituir de modo geral um passatempo como quando se caminha 
ao léu sem pensar em nada e apenas se escuta algo aqui e ali, se olha para 
cá e para lá e assim por diante. O espírito não se limita à mera apreensão 
das coisas externas por meio da visão e do ouvido, ele as transforma para o 
seu interior; o interior que de início ainda é de fato impulsionado na Forma 
da sensibilidade a se realizar nas coisas, relacionando-se com elas na 
Forma do desejo. Nesta relação de desejo com o mundo exterior, o homem, 
enquanto ser sensível particular, se coloca diante de coisas igualmente 
particulares; não se volta à elas no interior no sentido de um ser pensante 
que possui determinações universais, mas relaciona-se de acordo com seus 
impulsos e interesses particulares com o objeto igualmente particulares 
(HEGEL, 2001, p. 57).  

 

O sensível presente na obra de arte não é puro pensamento, e nem mesmo 

apenas materialidade, pois deve manifestar-se como aparência do sensível, 

oferecendo ao sujeito aspectos a serem, por ele, captados. Nas obras de arte não 

estão inferidas as formas, imagens e movimento, pois elas [as obras de artes], 

 

[...] possuem a capacidade de produzir para todas as profundezas da 
consciência uma ressonância e o eco no espírito. E é neste sentido, que o 
sensível é espiritualizado na arte, uma vez que o espiritual nela surge como 
sensibilizado (HEGEL, 2001, p. 60).  

 

Outro enunciado lançado por Hegel (2001) discute acerca da compreensão 

da finalidade da arte e, sobre o sentido o sentido que existe no espírito humano, de 

modo a despertar impressões e sentimentos. A arte tem a finalidade em si mesma a 

compreensão da vida, a expressão e a criação, e é aqui que percebe-se os sentidos 

despertados, o espírito atingido e à experiência humana com a obra de arte. 

Constituem, então, tarefa e finalidade da arte o seu refúgio na própria existência e 

experiência sensível do homem, e fazer emergir aos seus sentidos e sentimentos no 

espírito humano, de modo que pudesse  

 

[...] despertar e avivar as impressões, as inclinações adormecidas de todo 
tipo; preencher o coração; permitir que os homens possam sentir- 
desenvolvido ou não- tudo o que o ânimo humano possa ter experimentar e 
produzir em seu ser mais íntimo e secreto; permitir que os homens possam 
sentir o que pode mover e excitar o peito humano em sua profundidade e 
em suas múltiplas possibilidades e aspectos (HEGEL, 2001, p. 67).  

 

                                                
29

 Grifo nosso. 
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O homem, primeiramente em experiência estética e em segundo momento 

pela atitude estética reflexiva, ao mesmo tempo em que representa é igualmente 

representado por meio da atividade artística; considerando outra finalidade essencial 

da arte está na: 

 

[...] purificação das paixões, na instrução e no aperfeiçoamento moral [...], 
onde se dá na satisfação em si exercida na experiência estética [...] que 
reside no interesse satisfeito de sentimentos e paixões e, 
consequentemente, do comprazimento, diversão e deleite que sentimos 
com objetos artísticos, com sua exposição e efeito (HEGEL, 2001, p. 69).  

 

Marx, herdeiro da tradição hegeliana, não deixou nenhum tratado de 

estética, porém, influenciou autores que discutem essa temática e, numa 

investigação sobre o seu conjunto de obras percebe-se que há certa preocupação 

em fazer uma análise acerca da sociedade e da vida humana concreta nela, na qual 

verifica-se que a estética e a arte fazem-se presentes no sentido próprio do trabalho, 

a atividade humana por excelência, pois, de acordo com Vázquez (2011, p.42), “[...] 

foi Marx quem viu claramente a relação entre a arte e o trabalho através de sua 

natureza criadora comum [...].” 

O homem é, essencialmente, um ser de necessidades, e de necessidades 

materiais, que só podem ser satisfeitas pelo trabalho – que, por sua vez, deve ser 

entendido como o feito basilar do ser social que é o homem. O trabalho, no mundo 

material concreto, é a atividade humana capaz de exteriorizar as suas próprias 

subjetivações. Desse modo, o trabalho configura-se, então, como “[...] o primeiro ato 

histórico, portanto, o ato fundador da especificidade do homem, é a criação de meios 

para satisfação de necessidades [...]” (MARX; ENGELS, 2007, p. 50). 

A partir do trabalho o homem cria condições para sua própria humanização 

na natureza, com quem mantém uma relação de troca pelos bens que satisfazem 

suas necessidades. Porém, o que caracteriza o homem e o que o diferencia dos 

outros animais é a capacidade de consciência de suas atividades, sendo essas 

previamente projetadas. 

 

Podem-se distinguir os homens dos animais pela consciência, pela religião 
ou por tudo que se queira. Mas, eles próprios começam a se distinguir dos 
animais tão logo começam a produzir seus meios de vida [...]. Produzindo 
seus meios de vida, os homens produzem, indiretamente, sua própria vida 
material (MARX e ENGELS, 2007, p.42). 
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Como um ser que cria seu próprio mundo por meio do trabalho, o homem, 

reconhece-se tanto como consciência individual quanto como consciência de gênero 

(coletivo) – pois é a partir das suas relações sociais que ele realiza a sua essência 

aplicando sentido à existência individual pelo coletivo. E “[...] na elaboração do 

mundo objetivo (é que) o homem se confirma, em primeiro lugar e efetivamente, 

como ser genérico [...]” (MARX; ENGELS, 2004, p.85), bem como se afirma como 

um ser estético e de experiência estética enquanto relação com o mundo objetivo e 

sua percepção. 

A experiência estética no homem se orienta a partir da capacidade que ele 

tem de criar, bem como de extrair algo a mais da natureza, transformando-a de 

modo consciente, pois o homem, diferente dos outros animais, pode reproduzir 

 

[...] a natureza inteira; (no animal) o seu produto pertence imediatamente ao 
seu corpo físico, enquanto o homem se defronta livre [mente] com o seu 
produto. O animal forma apenas segundo a medida e a carência da espécie 
à qual pertence, enquanto o homem sabe produzir segundo a medida de 
qualquer espécie, e sabe considerar, por toda a parte, a medida inerente ao 
objeto; o homem também forma, por isso, segundo as leis da beleza 
(MARX, ENGELS, 2004, p.85). 

  

Por isso, o trabalho constitui-se, conforme Marx e Engels (2004), elemento 

fundante de todo processo de elaboração de novos sentidos e significados, bem 

como de instrumentos e signos, de modo que esses pudessem expressar a 

capacidade criadora própria do homem, e também o seu desenvolvimento no mundo 

e na sociedade.  

Desse modo, pode-se afirmar que Marx entende a arte como um modo 

próprio do trabalho, por isso, torna-se “[...] histórica e socialmente, a condição 

necessária do aparecimento da arte, bem como da relação estética do homem com 

seus produtos” (VÁZQUEZ, 2011, p. 64). Desse modo, considera-se que tanto o 

trabalho quanto a arte constituem a objetivação das necessidades do homem. 

 

[...] foi a atividade prática dos homens que criou as condições necessárias 
para elevar o grau de humanização das coisas e dos sentidos até o nível 
exigido pela estética [...] e [...] a criação artística e, em geral, a relação 
estética com as coisas é fruto de toda a história da humanidade e, por sua 
vez, é uma das formas mais elevadas de afirmação do homem no mundo 
objetivo (VÁZQUEZ, 2011, p.74). 
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Com e pelo trabalho o homem descobriu-se capaz e com novas habilidades, 

e isso lhe possibilitou aperfeiçoar o feito das mãos – o que também expressa o seu 

desenvolvimento tanto intelectual quanto físico. 

 

[...] antes que o primeiro bloco de pedra pudesse ser moldado pela mão do 
homem de maneira a dele fazer uma faca, tiveram de passar períodos em 
relação aos quais o período histórico que conhecemos é insignificante. Mas 
o passo decisivo estava dado: a mão tinha-se libertado. A partir de então, 
podia ir adquirindo outras habilidades e a maior destreza assim adquirida 
transmitiu-se hereditariamente e aumentou de geração em geração (MARX; 
ENGELS, 1980, p.26). 

 

As novas descobertas do homem a respeito de si mesmo, e o 

aperfeiçoamento das suas habilidades também lhe oportunizou estar mais voltado 

às experiências sensíveis com o mundo - que são caracterizadas de experiências 

estéticas –, de modo que essas possibilitaram produções artísticas e estéticas. E, 

igualmente, ao homem em aperfeiçoamento por meio do trabalho, foram 

oportunizadas aplicações de sentido e significado ao seu próprio processo de 

humanização. Pois,  

 

[...] a objetivação da essência humana, tanto do ponto de vista teórico 
quanto prático, é necessária tanto para fazer humanos os sentidos do 
homem quanto para criar sentido humano correspondente à riqueza inteira 
do ser humano e natural (MARX, ENGELS, 2004, p.111). 

 

A arte, tal como o trabalho, se configura como um modo de objetivação da 

essência humana. Assim como o trabalho “[...] a arte é atividade, é realização 

progressiva da essência humana; são, ao mesmo tempo, distanciamento e ação 

transformadora da natureza” (FREDERICO, 2005, p.17). 

A arte como um dos atos da objetivação da essência humana não se limita à 

criação de utensílios, ou seja, de objetos úteis, mas cria objetos sensíveis que 

também expressam as ideias e os sentimentos humanos, bem como a capacidade 

que o homem tem de materializar-se no mundo.  A arte e o trabalho se assemelham 

e, 

 

[...] mediante sua comum ligação com a essência humana, isto é, por ser a 
atividade criadora mediante a qual o homem produz objetos que o 
expressam, que falam dele e por ele. Entre a arte e o trabalho, portanto, não 
existe oposição [...] [porém, há diferenças, uma vez que] o trabalho se 
encontra sujeito à mais rigorosa necessidade vital, ao passo que a arte é a 
expressão das forças livres e criadoras do homem. [...] A semelhança entre 
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arte e o trabalho, que tem suas raízes na comum natureza criadora de 
ambos, não deve nos levar a desfazer a linha divisória que os separa. Os 
produtos do trabalho satisfazem determinada necessidade humana e valem, 
antes de mais nada, por sua capacidade de satisfazê-la [...] (VÁZQUES, 
2011, p. 61). 

 

O homem transfere-se para arte, quando já não lhe é mais suficiente 

produzir o objeto útil – e sua função prática – pelo trabalho, mas busca a produzir o 

objeto útil-belo e o belo – superando o princípio da utilidade unilateral em vista de 

uma utilidade universal humana, que é a sua própria condição de ser materialmente 

no mundo [o vínculo entre arte e trabalho enquanto princípio originário do processo 

criativo] (NUNES, 2004). 

A arte enquanto criação unicamente humana faz emergir a capacidade 

estética humana, tanto enquanto experiência como quanto atitude. “[...] a arte é a 

expressão do homem em face não apenas da necessidade física, imediata, 

instintiva, mas também em face de necessidades humanas que possuem um caráter 

prático unilateral” (VÁZQUEZ, 2011, p.63). 

A arte é fruto da experiência estético-histórica do homem e se desenvolve a 

partir de suas necessidades históricas, consequentemente social e cultural. E não se 

configurando como uma necessidade natural do homem, a arte só é por ele 

produzida quando se encontra “[...] liberto das suas necessidades [...]” (MARX; 

ENGELS, 1980, p.51). 

A arte amplia as condições do homem, sejam elas subjetivas e/ou objetivas, 

provocando atitude estética e possibilitando a produção de conhecimentos que 

alteram as relações do homem com sua própria condição de indivíduo 

[subjetividade], com outro homem e com a natureza. A partir dessa reflexão, e de 

maneira estética, o homem expressa-se racional e historicamente – condições que o 

constitui em relação à conjuntura social e também à sua própria obra (GONTIJO, 

2007). 

Para além da condição utilitária do fazer humano, ele cria objetos 

socialmente elaborados, e faz acontecer um trabalho que assume-se como “[...] a 

condição necessária e fundamental do surgimento da arte, bem como da relação 

estética sensível do homem com seus produtos sociais” (NUNES, 2004, p. 30). 

Sendo o objeto algo elaborado pelo trabalho humano, esse comporta-se 

humanamente em relação ao ser feitor, ou seja, concorda diretamente com o que o 
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homem sente e pensa, bem como o que faz, pois “[...] a arte é indissoluvelmente 

ligada à sua objetividade e subjetividade [...]” (LUKÁCS, 1968, p.283).  

Contudo, faz-se importante a influência da subjetividade no processo de 

composição do objeto estético, uma vez que “[...] não pode existir um só momento 

da obra de arte – por mais que seja possível objetivá-la em si – que possa ser 

concebido independentemente do homem, da subjetividade humana [...]” (LUKÁCS, 

1968, p.192), sendo que afirma-se a inviabilidade da existe produção artística sem o 

feito humano – sem a sua experiência estética sensível e nem mesmo sem a 

possibilidade de uma atitude estética reflexiva sobre a sua produção mesma. 

E Lukács (1968, p.196) ainda elucida que a objetividade da criação do objeto 

artístico, 

 

[...] mesmo na mais intensa abstração da analise estética mais geral. A 
proposição ‘sem sujeito não há objeto’, que na teoria do conhecimento 
implicaria num equívoco idealismo, é um dos princípios fundamentais da 
estética na medida em que não pode existir nenhum objeto estético sem 
sujeito estético; o objeto (a obra de arte) é carregado de subjetividade em 
toda a sua estrutura, o seu conjunto implica a subjetividade como elemento 
do principio construtivo. 

 

Acordando Lukács e Marx, pode-se perceber que no segundo que sugere a 

dependência do objeto em relação ao sujeito, uma vez que objetividade e 

subjetividade constituem ambas atividades propriamente humanas. E conforme Marx 

e Engels (2004, p.110), 

 

[...] é apenas pela riqueza objetivamente desdobrada da essência humana 
que a riqueza da sensibilidade humana subjetiva, que [...] um olho para a 
beleza da forma, em suma as fruições humanas todas se tornam sentidos 
capazes, sentidos que se confirmam como forças essenciais humanas, em 
parte recém cultivados, em parte recém engendrados. Pois não só os cinco 
sentidos, mas também os assim chamados sentidos espirituais, os sentidos 
práticos (vontade, amor etc.), numa palavra o sentido humano, a 
humanidade dos sentidos, vem a ser primeiramente pela existência do seu 
objeto, pela natureza humanizada. A formação dos cinco sentidos é um 
trabalho de toda a história do mundo até aqui. 

 

A atividade sensível – enquanto passagem e vínculo da experiência estética 

à reflexividade da atitude estética – não se caracteriza como algo anestesiado, como 

um ser em-si fechado e pronto no mundo, mas um processo extasiado, dinâmico e 

histórico, a partir do qual é e participa do mundo envolvente, composto por relações 

humanas com as quais o conhecimento é também produzido.  
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O homem não é apenas um ser de contradições materiais, entre o homem e 

a natureza há sadiamente uma relação de reciprocidade, pois ele, por meio do 

trabalho, transforma a natureza por e é transformado por ela. Há entre o homem e a 

natureza uma cumplicidade da qual a arte, em suas posturas estéticas, dá 

testemunho. 

Essa relação entre homem e natureza tanto é que a segunda dotou o 

primeiro de necessidades estéticas, ou seja, de sensibilidade e sensações, a partir 

das quais pode-se acentuar a que o homem, também, ser social e histórico não 

pode ser subtraído da própria natureza. E essa questão só pode ser interpretada por 

uma perspectiva materialista da história (VYGOTSKY, 1991). 

 E, ao interpretar o homem materialista e historicamente exige-se, também, 

uma percepção sensível acerca desse mesmo homem como ser cada vez mais 

social e humano, uma vez que “[...] enquanto um ser genérico consciente, isto é, um 

ser que se relaciona com o gênero enquanto sua própria essência ou [se relaciona] 

consigo mesmo enquanto ser genérico” (MARX, ENGELS, 2004, p.85). É aqui que a 

atitude estética na arte – enquanto materialização da subjetividade – se configura 

como uma realidade humanamente histórica. 

Mas, não pode inferido à arte um caráter vinculado exclusivamente à 

subjetividade humana, por não se configurar como sua simples expressão, pois 

deve-se abordar o objeto artístico como a objetividade daquilo que é subjetivo, sem 

que o objeto artístico seja reduzido e/ou determinado pela subjetividade (VÁZQUEZ, 

1986). 

Assim, a obra de arte como totalidade de conteúdo e forma, também gera 

atitudes estéticas reflexivas e juízos reflexionantes acerca do homem enquanto ser 

de totalidade social e coletiva, bem como sobre suas percepções interpretações 

sobre o contexto material e histórico no qual está inserido. 

A arte pode ser considerada uma síntese ente a objetividade do trabalho 

humano, a sensibilidade estética e a consciência social, o que dela uma 

representação – mais uma vez enquanto atitude estética reflexiva – da 

inteligibilidade bem como do pensamento racional. Pois por meio do ato criativo, 

e/ou criação artística, organiza o pensamento humano, e também possibilita à 

consciência produzir o que não é material, ou seja, o conhecimento, a partir do qual 

o homem também se constrói social e historicamente. 
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A arte é a condição necessária da existência, e o ponto convergente entre o 

individual e o social, nela encontram-se a capacidade de abstração, de criação e de 

imaginação – que desvelam para o próprio homem a sua percepção de mundo 

enquanto possibilidade de novo olhar, o que reflete a capacidade própria do homem 

de associação, de vivência das próprias experiências, bem como a apreensão das 

ideias.  

Todo aporte teórico que se apresentou até aqui fez-se de grande 

importância e necessidade para a compreensão da influência das teoria estéticas 

sobre o pensamento adorniano acerca da estética e sua relação coma a formação 

de professores. Reflexão que se apresenta a seguir, com a preocupação do aceno 

de uma educação estética na formação de professores sob a perspectiva da teoria 

estética reflexiva e crítica e da dialética negativa do pensador frankfurtiano Theodor 

Adorno.   
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CAPÍTULO II 
 

A EDUCAÇÃO ESTÉTICA E A FORMAÇÃO DE PROFESSORES 
 

Este capítulo propõe o entendimento acercado envolvimento do acadêmico 

em formação docente com a experiência estética e a atitude estética reflexiva, no 

Curso de Licenciatura em Artes Visuais, da Universidade Estadual de Ponta 

Grossa/PR. 

Para tal reflexão propôs-se que um estudo sobre a estética e a arte a partir 

do pensamento estético de Theodor Adorno, para quem a arte apresenta uma 

racionalidade própria, uma vez que se constitui como uma experiência estética 

orientada para o conhecimento de todo aquele que entra em contato com ela. 

 

Se a arte fosse pura intuição, ela limitar-se-ia à mera empiria, da qual, 
segundo Adorno, ela procura desviar-se. O mimetismo da arte só sobrevive 
pela sua antítese, pelo momento racional. É por isso que ‘A arte é a intuição 
de algo não-intuitivo, é semelhante ao conceito sem conceito. ’ A arte se 
opõe ao conceito; mas, para isso, necessita dele (LOUREIRO, 2007). 

 

A arte impulsiona ao conhecimento da realidade, uma vez que dessa última 

que a primeira apreende os elementos necessários para tomar forma, elementos 

esses particulares da própria sociedade, para que possa ser transformada, por meio 

da racionalidade e criticidade pela arte transmitida. Por isso, a arte remete para o 

universal, aqui percebido como a coletividade que, no entanto, não sacrifica, e 

tampouco reprime o particular em detrimento de uma ordem dominadora. 

Adorno ressalta que a arte oferece ao pensamento e à construção do 

conhecimento subsídios que se respeitam à intenção de entender os fatos 

fenomenicamente demonstrável. Assim, a arte leva o conhecimento e a educação a 

ambicionar o ideal – aquilo que faz a mediação entre a condição histórica de horror e 

uma filosofia na qual seja resguardado um lugar para a esperança. 

 

Central nas antinomias atuais é o fato de que a arte deve e pretende ser 
utopia, e tanto mais decididamente quanto a relação real das funções 
impede a utopia; e que ela, porém, para não trair a utopia pela aparência e 
pela consolação, não tem o direito de ser utopia (ADORNO, 2002, p. 45). 

 

A arte possui uma relação com a verdade, da mesma forma que a educação 

e a filosofia: “A filosofia e a arte convergem no seu conteúdo de verdade: a verdade 
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da obra de arte que se desdobra progressivamente é apenas a do conceito 

filosófico” (ADORNO, 2014). 

“A arte conhecimento recebe todo seu material e suas formas da realidade, 

especialmente do meio social, para, assim transformá-lo [...]” (ADORNO, 2001. p. 

13), a partir de uma racionalidade crítica sobre os fatos. O artista produz sua obra de 

arte a partir dos fatos percebidos, visa a gerar em seus apreciadores um sentimento 

de superação por meio de uma racionalização crítica. 

A arte se liberta do aprisionamento causado pela Indústria Cultural, e tem a 

capacidade de levar o indivíduo à uma auto-transcendência (ADORNO, 2001), para 

que, igualmente, se liberte das ideologias impostas do individualismo exacerbado 

em vista do esclarecimento – não o do idealismo kantiano – para o senso crítico 

afastando-se do sentimento de apatia. 

 

A arte, que não é mais possível se não for reflexiva, deve renunciar por si 
mesma à alegria. A afirmativa que depois de Auschwitz não é mais possível 
escrever poesia, não deve ser cegamente interpretada, mas com sua 
certeza depois que Auschwitz se tornou possível e que permanece possível 
no futuro previsível, a alegria despreocupada da arte não é mais concebível 
(ADORNO, 2001. p. 16). 

 

Então, a alegria própria da arte não pode ser entendida como uma alegria 

despreocupada, mas sim como uma alegria contextualizada que leve à reflexão. 

 

2.1 EM BUSCA DE UMA CONSTRUÇÃO DE REVISÃO DE LITERATURA – UM 
ESTUDO DO CONHECIMENTO 

 

Ao portal Capes e aos portais das instituições nas quais as teses e 

dissertações, a sequir apresentadas,  foram defendidas, realizou-se buscas de 

informações acerca de produções científicas (teses e dissertações) sobre o tema da 

pesquisa, no período de 2005 a 2018. Essa delimitação de analisar teses e 

dissertações se justifica por serem desenvolvidos problemas de pesquisa em sua 

totalidade. Já em relação ao período ser de 2005 a 2018 justifica-se devido a 

apresentação de pesquisas que voltaram seus objetivos à discussão da estética na 

formação de professores, o que se não apresentou em pesquisas de anos 

anteriores. As buscas aconteceram por meio dos descritores e expressão: a 

experiência estética espontânea e a atitude estética, verificou-se a existência de 

pesquisas produzidas a respeito de uma ou de outra perspectiva, ou seja, para com 
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a experiência estética ou para com a atitude estética; sendo muitas vezes abordadas 

como sinônimas, e não como momentos diferentes e/ou complementares àquele que 

se dispõe ao envolvimento com as artes, principalmente, ao que se refere a 

acadêmicos inseridos na formação docente. 

 

Quando se consideram os fenômenos estéticos [...], acontece comumente 
de a discussão começar por apontar, dentre os objetos estudados, aqueles 
que possuem ou não caráter artístico. [...]. No entanto, novos estudos e 
perspectivas têm buscado uma atualização da problemática da estética, a 
qual se vale acertadamente da análise de fenômenos artísticos típicos de 
nossa época [...]. É para esse panorama contemporâneo que se voltam os 
artigos publicados. Por um lado, se confrontam com a presença cotidiana 
dos objetos da vida em comum, de modo a refletir sobre a natureza da 
experiência, estética ou não, que promovem (GUIMARÃES; LEAL; 
MENDONCA, 2006, p. 8-9). 

 

Porém, as pesquisas encontradas colaboraram para a apercepção30 do que 

já fora elaborado acerca dessa temática. E, a organização dessa busca envolve a 

apreensão do campo próprio das artes visuais, suas perspectivas teórico-práticas, 

para possibilitar um novo olhar sobre o entendimento da experiência estética 

espontânea e sua disposição à atitude estética reflexiva. 

Quanto à experiência estética, pesquisas produzidas apresentam um estudo 

que permite o mapeamento e a compreensão do que já foi produzido 

                                                
30

A consciência das próprias percepções. Diz Leibniz: ‘A percepção da luz ou da cor, por exemplo, de 
que temos aperceção é composta por muitas pequenas percepções de que não temos Apercepção. 
[...]. A apercepção é própria do homem porquanto suas percepções são acompanhadas pela 
‘potência de refletir’. Todavia, quando ele é reduzido ao estado de letargia, a reflexão e a aperceção. 
cessam. Wolff definiu a apercepção como a atividade pela qual percebemo-nos a nós mesmos como 
sujeitos percipientes e, assim, nos distinguimos da coisa percebida. Para Kant, a Apercepção 
empírica, que deve ser distinguida da apercepção pura. Com a primeira, ‘acompanho com a 
consciência cada uma das representações’; com a segunda, ‘componho-as todas, uma com a outra, e 
sou consciente da sua síntese’. A apercepção pura ou ‘transcendental’ é o ‘eu penso’, que ‘deve 
poder acompanhar todas as minhas representações, pois de outro modo seria preciso imaginar em 
mim alguma coisa que não pudesse ser pensada, o que significa que a representação seria 
impossível ou, ao menos para mim, não existiria absolutamente’. A característica fundamental da 
apercepção pura é a objetividade, ela é o fundamento da constituição unitária dos objetos e das 
relações que estes têm entre si. De fato, a unidade de um objeto singular e dos objetos entre si não é 
constituída pela relação subjetiva entre as representações, isto é, pela relação que as representações 
encontram na apercepção empírica (ou consciência intuitiva), mas pela relação objetiva cuja 
possibilidade é a apercepção pura ou consciência discursiva (reflexiva). Com efeito, com base na 
apercepção empírica só se poderia dizer: ‘Cada vez que levanto um corpo, sinto a impressão de 
peso’ e, assim, estabelecer uma relação puramente subjetiva, ainda que constante, entre o 
soerguimento de um corpo e a impressão de peso (isto é, entre duas representações). [...]. A 
apercepção pura é ‘o princípio da unidade sintética", que condiciona todas as outras sínteses, isto é, 
todos os outros conhecimentos, porque todo conhecimento é, segundo Kant, uma síntese entre um 
dado sensível e uma forma a priori. A aperceção é o princípio originário do conhecimento na medida 
em que é a condição do uso empírico das categorias. Kant insistiu no caráter puramente formal da 
aperceção pura, entendendo que ela não é uma realidade psicológica (ABBAGNANO, 1998, p. 71-
72). 



96 
 

cientificamente. Assim, apresentam-se nesse texto quanto à experiência estética 

algumas produções de autores como se segue. 

Com a tese intitulada A experiência estética na formação do docente da 

educação básica, Barcellos (2014), apresentou uma pesquisa que se propôs 

investigar sobre a importância da constituição estética na formação de professores, 

problematizando as relações entre educação e estética.  

O trabalho demonstrou o entendimento de que a formação estética contribui 

para o processo educativo, especificamente, na formação docente. Ainda, destacou 

a hipótese de que, ao mesmo tempo em que contribui para o processo formativo, ela 

não recebe a devida atenção nos cursos de formação de professores.  

Essa tese objetivou investigar o potencial formativo da estética; observar e 

analisar, a partir de levantamento empírico, os currículos e as manifestações de uma 

formação estética nos cursos de Licenciatura. Objetivos esses que foram 

fundamentados em pensadores da Escola de Frankfurt, bem como em alguns 

críticos contemporâneos que com eles dialogam.  

Sem intenção de perpassar todos os temas e obras dos autores, o trabalho 

ainda se propôs analisar como suas teorias podem contribuir para compreender o 

fato de a realidade educacional ser uma projeção tão distante da almejada por 

pensadores que viam na formação, em particular, na experiência estética, 

potencialidade para a autonomia crítica do homem. E, mais especificamente, se ela 

ocorre na formação dos futuros professores da educação básica tendo como 

parâmetros os cursos pesquisados. 

Esse é um trabalho científico, que até o momento mais se aproxima e 

dialoga com a presente proposta de pesquisa, tanto na definição do conceito de 

estética e experiência quanto nos referenciais que sustentam teoricamente a 

investigação. 

Ferreira (2014) realizou uma pesquisa que resultou em sua tese intitulada – 

Educação estética e prática docente: exercício de sensibilidade e formação. A 

pesquisa apresentou uma investigação desenvolvida a partir das experiências de um 

grupo de formação continuada, para o qual foram convidados professores de 

Educação Básica que manifestassem interesse em participar de atividades em 

Educação Estética. Nessa destacou a preocupação em analisar o impacto das 

experiências estéticas vivenciadas pelos participantes – ponto de aproximação e 

contribuição – a partir das situações cotidianas e das reflexões ocasionadas pela 
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própria prática profissional, colocadas em relação às propostas desenvolvidas nos 

encontros de formação.  

O trabalho aponta a produção e a avaliação dos dados referentes às 

percepções dos docentes diante das experiências que participam. Para tanto, foram 

elaboradas diversas estratégias de criação e fruição em Arte, que foram 

contempladas no processo formativo das docentes, contribuindo também para o 

estabelecimento de diálogo e a ampliação de seu repertório cultural.  

A pesquisadora contou com um referencial teórico pautado na perspectiva 

Histórico-Cultural, articulando com essa, pressupostos e contribuições da Filosofia 

da Educação, bem como de autores que abordam temas referentes à Formação 

Docente, Reflexividade31 e Educação Estética.  

O trabalho objetivou estabelecer o entrelaçamento entre os conceitos de 

Formação Docente, Reflexividade e Educação Estética e as experiências vividas nos 

grupos de formação. Para tal foram analisados especificamente os aspectos 

referentes aos conhecimentos sensíveis, às construções narrativas, à experiência 

artística e aos processos reflexivos suscitados, elementos ressaltados pelos 

professores como potencialmente formativos.  

O trabalho foi finalizado com as lições perceptíveis a partir do recorte 

proposto, e sinalizando ser indispensável o exercício formativo de sensibilização que 

permitirá ao professor perceber sua potencialidade de atuação cotidiana, produzindo 

contextos que propiciem a criação e a formação sensível dos alunos. 

Palhano (2014), com a dissertação de mestrado intitulada: Os Sentidos da 

Teoria Estética na Licenciatura em Artes Visuais, buscou a compreensão dos 

sentidos atribuídos à teoria estética por licenciandos concluintes dos cursos de 

graduação em Artes Visuais.  

A pesquisa, de caráter qualitativo com enfoque fenomenológico, apresentou 

uma fundamentação teórica sobre o conceito de estética a partir dos escritos de 

Platão, e aborda a teoria estética sob o pensamento de Immanuel Kant e Martin 

Heidegger. Salientou também que o conceito de estética é legitimado pelo contato 

com as Artes Visuais, pela via da educação dos sentidos, conforme estudos em 

Duarte Junior.  

                                                
31 O Conceito, ou termo, de reflexividade pode ser entendido como racionalização da 
ação (GIDDENS, 1996). 
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O trabalho pretendeu, também, analisar a inserção da estética nas Diretrizes 

Curriculares Nacionais que regem os Cursos de Licenciaturas em Artes Visuais. 

Bem com propôs uma discussão acerca da teoria estética nos cursos de 

Licenciatura em Artes Visuais a partir de entrevistas semi-estruturadas com 

licenciandos da 8ª fase de duas instituições de Santa Catarina, bem como se analisa 

o projeto do curso das duas instituições.  

A pesquisadora observou durante seu trabalho que o uso comum da palavra 

estética indicava um discurso sobre o embelezamento do corpo, distanciando do 

conceito da estética.  

As Diretrizes Curriculares Nacionais para os cursos de Licenciatura em Artes 

Visuais prevêem a formação estética, ao passo que, a análise da matriz dos cursos 

pesquisados, mostrou que há pouco espaço para esta formação. Isso também se 

confirma na fala dos entrevistados, pois mesmo diante da estética enquanto 

disciplina ou interação desta com outras áreas do conhecimento nos cursos de Artes 

Visuais, encontraram-se dificuldades de compreensão dos sentidos de estética na 

educação do ser humano. Desta forma, os dados apontam que o distanciamento da 

teoria estética na formação inicial do professor de Artes Visuais pode significar a 

predominância da instrumentalização da Arte, em detrimento da educação dos 

sentidos. 

O trabalho de Palhano (2014) se aproxima da presente pesquisa ao verificar 

a formação estética em Cursos de Licenciatura em Filosofia. Em que, num primeiro 

momento, pode sugerir como algo dado e um certo distanciamento, seja do conceito 

de estética – de modo teórico – bem como o distanciamento da experiência estética 

espontânea dos acadêmicos. 

A experiência estética na educação da infância: uma crítica no contexto 

da indústria cultural, tema de tese de pesquisa de Oliveira (2012) chamou a 

atenção para a necessidade de investigação sobre a experiência estética na 

educação da infância a partir de uma crítica no contexto da Indústria Cultural. Esse 

trabalho contribui e se aproxima da presente proposta de pesquisa ao problematizar 

o papel da arte e da estética na educação. Bem como ao elencar e questionar sobre 

os elementos que podem ser desenvolvidos na educação com vistas à uma 

experiência estética na educação infantil. Para isso, buscou-se como 

fundamentação a Teoria Crítica da Escola de Frankfurt, e apresentou a seguinte 

questionamento: como a indústria cultural representa o campo da arte e como ela se 
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infiltra nos planejamentos destinados à educação? E ainda, em quais sentidos a 

educação pode avançar com a construção de uma linguagem estética? O indivíduo 

é capaz de participar de uma proposta de construção de uma leitura mais rica de 

imagens e de experiências estéticas? Como a beleza pode favorecer reformulações 

qualitativas no desenvolvimento de um trabalho com a arte responsável, 

comprometido ou coerente com uma concepção de estética livre das amarras da 

indústria cultura?  

Essa pesquisa ao discutir sobre as concepções da Teoria Crítica que 

motivaram a busca por resposta acerca da experiência estética, com especial alusão 

às categorias da antiarte e da dialética negativa de Adorno, como também o 

conceito de experiência de Benjamin, colabora para com a reflexão acerca da 

experiência estética espontânea à atitude estética; ainda que a passagem da 

primeira à segunda não constitua objeto central da proposta de Oliveira (2012).  

Também, foram desenvolvidos, por Oliveira (2012), os desdobramentos que 

o consumo de mercadorias culturais gera no ensino de arte na educação. As 

contribuições de diferentes autores, na pesquisa de Oliveira (2012), dialogaram com 

o seu objeto de pesquisa com os referenciais de Marcuse, Pucci, Loponte, Nogueira, 

bem como autores da área da arte. As acepções de Alicia Entel sobre a beleza 

gótica, nos tempos contemporâneos, mostraram-se como a essência da experiência 

estética viva de Adorno na educação. A pesquisa apresentou uma tentativa de 

aproximar o leitor de uma percepção que o levasse a se aventurar a propor um 

pensamento poético sobre a experiência estética na infância, sugerindo um debruçar 

sobre imagens goticamente belas, que mudam o referencial de um pensar linear.   

Lago (2011) defendeu sua tese intitulada Experiência estética e formação: 

articulação a partir de Hans-Georg Gadamer. Nessa, propunha um entendimento 

sobre a constituição do pensamento de Gadamer como uma alternativa plausível 

aos desafios contemporâneos à formação. Assim sendo, a tese abordou a 

articulação entre estética e formação a partir de Hans-Georg Gadamer, 

considerando a experiência estética no encontro do homem com a obra de arte e no 

encontro entre os homens. E é nesse aspecto que essa tese contribui e se aproxima 

da presente proposta deste trabalho: investigar acerca da experiência estética, e a 

inovação está com a proposta da passagem dessa experiência estética à atitude 

estética reflexiva na formação docente.  Numa perspectiva epistemológica-crítica da 

arte na formação de professores. 
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Os argumentos, levantados por Lago (2011), foram tecidos a partir do 

horizonte da Hermenêutica Filosófica. Para tal, foi realizado um resgate do conceito 

de estética clássica, abordando Platão e Aristóteles, a estética moderna, destacando 

Kant, Schiller, Hegel.  

Também foram apresentadas as argumentações de Gadamer sobre a 

dimensão ontológica da obra de arte, o que lhe permitiu superar os limites da 

distinção estética, e apresentar a percepção como articulação e a experiência 

estética como ontológica.  

Conforme Lago (2011), esse percurso possibilitou maior entendimento do 

processo formativo, na medida em que demonstrou que, quem experiência a arte, 

coloca-se em jogo, é desafiado a ser outro, porque a obra de arte como ser-aí, a seu 

modo, diz algo a cada um. Assim, a experiência estética da arte, marcada por uma 

pluralidade de experiências, constitui-se em importantes momentos autoformativos, 

na medida em que pode gerar tanto abertura como coroamento de processos, 

demarcando identidades. E isso pode ser percebido tanto na experiência do homem 

com a obra de arte quanto na experiência entre os homens, diferentes modos de 

ser.  

Lago (2011) destacou, ainda, que ao conceber a experiência estética como 

experiência ontológica, Gadamer não só reconfigurou o pensamento filosófico, mas 

também conferiu novo lugar à estética. Portanto, sua pesquisa constitui-se em uma 

resposta plausível aos desafios contemporâneos, especificamente, à formação 

marcada pelo empobrecimento da experiência objetiva com a arte. 

Bittencourt (2008) em sua tese traz como problema de pesquisa investigar a 

relação entre Arte e Educação: um estudo sobre o caráter formativo da arte na 

Escola de Música e Belas Artes do Paraná. 

Esse trabalho de pesquisa, que teve a Teoria Crítica como fundamentação 

teórica, buscou analisar a formação que professores da Escola de Música e Belas 

Artes do Paraná oferecem aos seus acadêmicos. Intentou examinar quais 

referenciais teóricos, políticos, sociais e educacionais que permeiam a formação 

docente.  

Ao problematizar a formação docente oferecida pela Escola de Música e 

Belas – EMBAP do Paraná, encontra-se a contribuição para a presente pesquisa ao 

destacar a dimensão educativa que os professores, da referida instituição, atribuem 

à arte. Ao questionar sobre potencial educativo da arte, e se esse serve para 
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expressar e contribuir para com as reflexões acerca da sociedade; bem como se os 

professores creditam uma função educativa à arte na formação de futuros 

educadores; esses questionamentos contribuem com a reflexão da pesquisa ao 

perguntar sobre o que possibilitaria a consciência crítica – uma atitude estética – 

capaz de conduzir ao entendimento das contradições presentes na sociedade que 

interferem na formação indivíduo. 

Nesse trabalho foram analisadas as ementas das disciplinas, métodos de 

ensino e entrevistas com professores que mostraram a formação de docentes, bem 

como que processo oferecido pela instituição corresponde às expectativas de 

formação dos acadêmicos, em relação ao que remete aos novos profissionais 

artistas e professores. Foi analisado que os conteúdos programáticos são 

trabalhados de forma crítica, e que os professores atribuem uma forma educativa à 

arte. 

Amorim (2007) destacou ao defender sua dissertação intitulada Por uma 

Educação Estética – um enfoque na formação universitária de professores, que 

a questão que se coloca refere-se à possibilidade de uma educação estética32 na 

universidade, visando uma educação para o sensível33. Pretendeu, nesse trabalho, 

também, demonstrar que se faz necessária a busca por uma formação docente por 

meio da arte, por entender que a percepção sensível deve ser desautomatizada, 

bem como que a arte convida ao acadêmico a reorganizar o mundo, experimentando 

novas versões de si.  

As contribuições e diálogo dessa pesquisa para com a proposta que se 

apresenta estão ao problematizar que, proporcionar experiências estéticas por meio 

da arte, em cursos universitários, poderia ser um meio a partir do qual seria possível 

despertar o sensível nos futuros docentes.  

Destacou, ainda, que a intenção da pesquisa se voltava para a análise de 

como a arte pode educar, bem como vislumbrar possibilidades de uma educação 

estética para formação universitária de professores, entendendo que a experiência 

estética pode promover (re) arranjos subjetivos no universitário, instigando-o a 

                                                
32

Educação estética refere-se à atitude do sujeito perante o mundo, o estabelecimento de uma 
relação sensível, de beleza, de harmonia com o mundo - relação que está se ampliando para outros 
campos que não somente o da arte-educação (DUARTE JÚNIOR, 2001).  
33Uma educação voltada aos sentidos, ao sensível, à dimensão estética do homem [...] (DUARTE 
JÚNIOR, 2001).  
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pensar-se e a constituir-se enquanto sujeito autônomo e emancipado em sua própria 

prática, não se conformando ao consumismo de modos-de-ser pré-construídos. 

Capra (2007) realizou uma pesquisa que gerou sua dissertação - Ensino de 

artes visuais: experiência estética e prática docente – na qual buscou aliar às 

discussões contemporâneas da arte/educação ao entendimento do professor como 

produto e produtor de significados por meio de sua experiência estética. Destacou a 

proposta de compreensão de como o professor articula as suas experiências 

estéticas com a docência em artes visuais. 

O trabalho, conforme a pesquisadora, fundamentou-se teoricamente na 

reflexão sobre os pensamentos modernos e pós-modernos na arte, na educação e 

no ensino de arte, considerando ainda os conceitos de experiência e de experiência 

estética. Demonstrou que o ensino contemporâneo de artes visuais constitui-se, de 

forma heterogênea, tanto de aspectos da pós-modernidade como da modernidade, 

assinalando que a experiência estética docente tem potencial para atuar 

positivamente na construção do conhecimento artístico na escola em consonância 

com a complexidade do mundo atual. 

Chinellato (2007) realizou uma pesquisa de dissertação intitulada Por uma 

razão estética: um elo entre o inteligível e o sensível. E nessa objetivou destacar 

e defender a experiência estética, entendida como uma forma específica de 

intencionalidade, na qual o inteligível e o sensível se harmonizam para a 

composição do fenômeno estético como fundamento de uma racionalidade estética. 

Nessa pesquisa foi problematizada a complexa trama entre refletido e 

irrefletido a qual repousa a contribuição da experiência estética na constituição 

dessa razão.  

Destacou, ainda, o pesquisador que por meio da experiência estética a 

parcela da dimensão irrefletida que é irredutível à conceitualização tradicional 

encontra a possibilidade de ser conscientizada. Assim, buscou vincular à experiência 

estética a própria possibilidade de consciência dos dilemas existenciais aos quais o 

homem é constantemente exposto em sua vida.  

A intenção também se preocupou em apontar o que se nomeia razão 

estética como um possível caminho para a superação de certa irracionalidade 

resultante do processo moderno de racionalização  

  Pellizzari (2006), chamou a atenção em sua pesquisa de dissertação, Uma 

experiência estética envolvendo a turma do 2º ano de Licenciatura em Artes 
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Visuais da Universidade Estadual de Ponta Grossa (PR), no ano de 2004, e 

problematizou a partir de uma questão central: uma prática de familiarização e 

produção com arte contemporânea poderia interferir nas concepções e práticas 

desses alunos quanto à arte e ensino de arte?  

  Mais alguns questionamentos problematizadores nortearam o trabalho, por 

exemplo: como se processou o contato com a arte e em especial com a 

contemporânea? Quais os processos estéticos pelos quais passaram? Haveria 

mudança de concepção e prática tendo em vista uma intervenção docente? Essas 

questões conduziram as reflexões ocorridas durante a pesquisa, que objetivaram 

levantar conceitos e práticas que permanecem e que mudam. Nesta pesquisa-ação 

como estratégia metodológica objetivou destacar a prática de uma experiência 

estética a partir da qual pode-se deduzir as possibilidades educativas na formação 

de professores de artes visuais. 

Diante do exposto acima, vale ressaltar, a dificuldade em encontrar trabalhos 

que desenvolveram ou desenvolvem pesquisas acerca da passagem da experiência 

estética à atitude estética reflexiva. 

  As buscas demonstraram, de certo modo, a consideração das expressões 

de experiência estética espontânea e atitude estética como sinônimas, de modo que 

ora experiência e ora atitude apareciam com significados similares. 

  Foram, então, expostos nessa intenção de um estudo do conhecimento, 

alguns dos muitos trabalhos encontrados, seja a busca realizada com os termos 

experiência estética, seja com os termos de atitude estética. Isso revela, 

modestamente, o caráter inédito da pesquisa, isto é, a intenção da passagem da 

espontaneidade estética do acadêmico do Curso de Licenciatura em Artes Visuais, 

para uma atitude estética reflexiva, que possibilite a autonomia e emancipação a 

partir de uma racionalidade estética crítica, ou seja, que possibilite uma reflexão 

para a educação enquanto ciência da sensibilidade. 

  Esse mapeamento possível não se limita e nem se finda aqui, embora foram 

estes os trabalhos encontrados e selecionados nesse contexto da pesquisa. 

 Porém, ainda que as pesquisas cujas temáticas explicitamente não 

investigam a passagem da experiência estética à atitude estética na formação de 

professores em Artes Visuais, tais pesquisas ao discutirem acerca da formação 

estética de professores e, algumas especificamente envolvendo como objeto a área 

de Artes Visuais, seja na educação básica e/ou também na formação de 
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professores, foram contribuições significativas para a definição do objeto e do 

problema de pesquisa. 

 

2.2 A EXPERIÊNCIA ESTÉTICA E A ATITUDE ESTÉTICA NA FORMAÇÃO DE 
PROFESSORES 

 

Para pensar a Estética, no campo da educação e consequentemente na 

formação docente, é preciso recorrer à antropologia e buscar responder ou delinear 

o que é o homem contemporâneo, e como a sua formação tem acontecido e 

também discutir como se relacionar com o mundo, com o outro e consigo mesmo. 

Buscando entender as influências que o homem sofre e tem sofrido em suas mais 

diversas relações, Amorim e Castanho (2008, p. 1172), ao analisar esses aspectos 

enfatizaram que: 

 

O homem contemporâneo deve ser (e, obedientemente, tem sido) este 
indivíduo assujeitado: individualista em seus projetos, a fim de inserir-se na 
esfera competitiva; individual entre seus pares, frequentemente marcado 
pelo isolamento de seu trabalho e de suas funções monólogas. 

 

Assim, conforme o acima exposto, com uma vida solitária marcada pelo 

individualismo e com a intenção de se projetar ao mundo do capital, o homem é 

descaracterizado como sujeito, ou seja, assujeitado pelo sistema, que o inibe em 

relação à sua percepção do mundo à sua volta. Essa reflexão nos conduz ao 

entendimento de que o homem acaba movido pelas condições que determina como 

ele deve se comportar – tudo isso tendo a mídia como o instrumento veiculador da 

padronização dos indivíduos, de modo que a “[...] sociedade programada, em que os 

modos de se vestir, se comportar, se alimentar, etc. são ‘ensinados’ pela mídia, 

aliada a grandes corporações industriais” (AMORIM; CASTANHO, 2008, p. 1172). 

Uma sociedade que se apresenta como engessada e inautêntica quanto ao que se 

refere na construção de sujeitos que a compõe – que afeta necessariamente a 

educação como formação humana. 

Considerando o exposto, pode-se verificar a crise na formação humana, a 

sensibilidade que lhe é própria, as relações entre os indivíduos sociais – a partir do 

mútuo reconhecimento – e, ainda, a própria intenção de uma razão autônoma e 

emancipada ainda afetados pela instrumentalização do conhecimento, uma vez que 
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essa se desvela como resultado de um pseudo-esclarecimento – e nesse a 

promessa da emancipação, da felicidade, da liberdade e do progresso.  

O contexto atual vivenciado pela sociedade está afetado e impregnado pelas 

barbáries e o descumprimento para com a alteridade, para com as experiências 

estéticas, para com a formação crítica e a educação emancipadora. Por isso, aqui 

volta-se para a relevância que envolve a preparação dos sujeitos para o mundo do 

trabalho vinculado à uma pseudo-formação cultural e/ou semiformação – essa 

entendida por Adorno (2010, p. 25) como “[...] o espírito conquistado pelo fetiche da 

mercadoria [...]”, o que descaracteriza a cultura não permitindo-a contribuir 

efetivamente para a formação dos indivíduos e sim ‘formando-os’ para a ideologia 

pregada pela Indústria Cultural. 

Essa situação desvela uma perspectiva de vida massificada, a partir da qual 

as relações de dominação – econômica ou cultural – que tem alcançado o contexto 

escolar, e igualmente a formação de professores para o ensino de artes – que vem 

percebendo a diminuição dos seus espaços em vista de uma educação tecnificada. 

Assim sendo, necessário se faz voltar a atenção para uma formação e uma 

educação que não promova e/ou garanta o exercício da autonomia para a 

emancipação. Pode-se verificar com Adorno (1995) a necessidade de um cuidado 

para com o caráter duplo da educação, pois, do mesmo modo que pode provocar o 

esclarecimento e o não assujeitamento do indivíduo, pode também se configurar 

como instrumento ideológico para a conformidade social. Desse modo, torna-se  

 

[...] necessário romper com a educação enquanto mera apropriação de 
instrumental técnico e receituário para a eficiência, insistindo no 
aprendizado aberto à elaboração da história e ao contato com o outro não 
idêntico, o diferente (ADORNO, 1995, p. 27).  

 

Adorno (2008) ao refletir sobre esse contexto de resistências confere à 

estética um caráter próprio do acesso à emancipação, ao considerar que a arte pode 

sim estar vinculada àquilo que não lhe é natural, e de perceber o não idêntico 

(ADORNO, 2008), bem como de contrapor a reificação e a conformidade social. 

Numa entrevista de 1966, Educação – para quê? Adorno (1995) apontou os 

malefícios da declinação humana em relação à experiência formativa. Destacou que 

a inabilidade é decorrente de uma pressão própria do mundo objetivado que insiste 
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na acomodação dos indivíduos à sua afirmação.  Adorno ainda reitera que a crítica a 

esse movimento constitui uma das mais importantes empreitadas da educação. 

Diante do exposto, levanta-se a discussão acerca dos desafios na formação 

de professores de Artes Visuais frente à experiência estética e à atitude estética, 

bem como as percepções e as inquietações. 

Em relação à uma formação estética em detrimento de uma sociedade 

administrada, Adorno e Horkheimer (2010), na obra Dialética do Esclarecimento, 

fizeram emergir um debate sobre o conceito de esclarecimento na sociedade atual; 

e, reportando-nos à mitologia grega como uma comparação ao que vive o homem 

moderno.  

O homem ao buscar pela libertação da sensibilidade e das crenças deixou-

se conduzir por uma promessa de esclarecimento que trazia consigo os ideais de 

emancipação e uma racionalidade devotada ao progresso e à autonomia. Para 

Adorno e Horkheimer (2010, p. 41) “[...] a maldição do progresso irrefreável é a 

irrefreável regressão”. Assim, para a consolidação da identidade de uma sociedade, 

já não era mais suficiente que estivesse mais regulada pelo mito, crenças e nem no 

senso comum, e foi, assim, que se imprimiu um caráter de igualdade de identidade 

entre os indivíduos.  

E, foi com essa postura, que a sociedade esclarecida orientou-se para uma 

forma de dominação social, bem como para a rigidez dos tabus e ainda para a 

imposição estereotipada dos comportamentos e da arte por meio da Indústria 

Cultural – que se responsabilizou pela ordem massificante do esclarecimento e pela 

manipulação (ADORNO; HORKHEIMER, 2010). 

No texto intitulado Teoria da Semiformação, Adorno (2010) discorre sobre a 

impossibilidade que essa pseudo-cultura propagada pela indústria Cultural tem de 

contribuir para a formação dos indivíduos, impondo sobre eles a semiformação – 

considerada por Adorno um dos fundamentos da sociedade atual.  

Adorno (1995), em Educação e Emancipação, continuou a definir que como 

uma sociedade administrada, a sociedade atual está repleta de elementos 

afirmativos e reificados para a objetivação e instrumentalização da própria 

humanidade. Esse modelo de sociedade apresenta planos bem elaborados tanto 

para a esfera política quanto econômica, cultural e educacional – que por uma 

objetivação visa o projeto de massa amorfa. Nesse sentido, o projeto da 

modernidade converteu a razão esclarecida em uma razão instrumentalizada e 
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objetivada, que por sua vez conduziu a humanidade à insensibilidade e, 

consequentemente, à barbárie e à banalização do outro, provocando a reificação da 

própria vida (ADORNO, 1995).   

Diante da crise da proposta pela (de) formação cultural advinda da indústria 

Cultural, destaca-se o impasse acerca do entendimento do conceito de formação, 

que para ele “[...] devia ser aquela que dissesse respeito – de uma maneira pura 

como seu próprio espírito – ao indivíduo livre e radicado em sua própria consciência” 

(ADORNO, 1996, p. 11). Portanto, como tornar possível a negar o embrutecimento e 

o estado disforme do processo semiformativo imposto pela sociedade administrada? 

Conforme Adorno (2008), os recursos para essa negação constituem pela estética – 

via obras de arte –, por possibilitar aos indivíduos uma abertura de olhos, e que 

esses estejam sustentados por uma razão interpretativa a partidas experiências 

vivenciárias voltados para a sociedade como uma antítese ao obscurecimento 

daquele esclarecimento promovido pela razão instrumentalizada. 

A partir dessa reflexão que Adorno vislumbra na negação a dialética e a 

dimensão estética como alternativa formativa capaz de conduzir o indivíduo à 

emancipação e à contestação da coisificação da sociedade administrada. 

A arte, enquanto experiência estética, potencializa o indivíduo à uma 

releitura da realidade, contrapondo-se àquela realidade massificada.  

Aqui percebe-se a arte autêntica, como aquela que é livre e que potencializa a 

liberdade para a transformação social (ADORNO, 2008). Porém, torna-se necessária 

a atenção voltada para os feitos da arte reificada – Indústria Cultural fez da arte mais 

uma coisa de mercado. Pois, 

 

[...] nas mercadorias culturais consome-se o seu ser-para-outro abstrato, 
sem que elas sejam verdadeiramente para os outros; na medida em que 
lhes estão ao serviço, enganam-nos. A antiga afinidade de contemplador-
contemplado é invertida (ADORNO, 2008, p. 35). 

 

A coisificação da arte pela indústria cultural possibilitou, como já exposto, a 

transformação da arte em coisa-mercadoria dando à ela um caráter alienante pela 

imitação da realidade. A partir disso torna-se urgente, então, redescobrir a 

característica própria da arte que é a sua criticidade, como fator de contraposição e 

resistência à ordem social estabelecida. Assim, mesmo sendo fruto do seu contexto 

sócio-histórico, a arte deve possibilitar a sua transformação. Percebe-se aqui que a 
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experiência estética, pelo seu potencial de despertar a reflexão constitui-se como 

uma importante forma de racionalidade. Nesse sentido, desperta igualmente o 

caráter autônomo e libertador conhecimento livre da dominação social e da exercida 

pela Indústria Cultural sobre os indivíduos. Por isso, uma educação que permite, por 

meio da arte, a vivência de experiências estéticas, torna-se cada vez mais 

necessária em detrimento à uma aprendizagem tecnificada e à semiformação. 

Somente os sujeitos emancipados em sua própria consciência voltam-se 

para uma formação séria. Assim, torna-se necessário que acadêmicos em formação 

docente, e àqueles já licenciados, busquem por uma educação enquanto processo 

de libertação, que se constitua como uma sentinela que zela pela segurança do 

indivíduo, para que não seja subjugado aos mecanismos do pseudo-esclarecimento; 

para que sustentados por uma atitude estética reflexiva e crítica possam colaborar 

efetivamente com os processos formativos. Desse modo, a arte precisa ser balizada 

numa perspectiva crítica de modo a não se deixar envolver por qualquer tipo de 

manipulação, pois se transformada em ideologia não possibilitará a autoconsciência 

crítica (ADORNO, 2008). 

Há, assim, a necessidade de uma atenção voltada àquelas situações que 

propiciam “[...] o desenvolvimento de uma educação semiformativa, utilizando-se da 

escola, mais uma vez, para favorecer os interesses dos grupos hegemônicos da 

sociedade” (PUCCI, 2007, p. 7). Pode-se aqui pensar no empenho e no 

desenvolvimento de uma formação para uma racionalidade crítica e uma atitude 

estética do sensível dos discentes – acadêmicos na formação de professores em 

Artes Visuais. Precisa-se, então, assumir uma força de resistência frente à 

conjuntura social da cultura degenerada, pois “[...] o semiculto transforma, como que 

por encanto, tudo que é mediato em imediato, o que inclui até o que mais distante é” 

(ADORNO, 1996, p. 407).  

Adorno desenvolve, no livro Teoria Estética, uma reflexão sobre a relação 

entre arte e identidade estética e sociedade “[...] a identidade estética deve defender 

o não idêntico que a compulsão à identidade oprime na realidade” (ADORNO, 2008, 

p. 16). Pode-se entender com essa afirmação de Adorno que a arte, pela sua 

capacidade crítica não promove imediato como interesse, pois esse desvela-se 

como semiformação e, consequentemente como um despreparo estético. 

Reconhece-se, então, o caráter de verdade, crítico, não conformado próprios de 

uma obra de arte – que exige mediação e crítica (ADORNO, 2008). 
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Intentou-se elaborar, até aqui, uma reflexão fundamenta na estética a partir 

da perspectiva de Adorno. Busca-se uma oportunidade de um novo olhar que possa 

enxergar para além da conformidade e da uniformização desumanizadoras que tem 

assaltado violentamente, e provocado sérios desafios, na formação de professores – 

e para esta pesquisa especificamente o de Artes Visuais.  

Acredita-se que perspectiva estética pode contribuir para o resgate da arte – 

tanto na experiência estética quanto na atitude estética - como “[...] antítese social 

da sociedade” (ADORNO, 2008, p. 21).  

O sentido da educação, bem como da formação de professores em Artes 

Visuais, numa sociedade lesada, pode constantemente gerar situações 

instrumentalizantes, por isso, só uma educação para a autorreflexão faz sentido 

(PUCCI, 2001). Essa é também a tarefa da arte, enquanto formação estética, na 

formação de professores. 

Para tal, apresenta-se no capítulo seguinte a apresentação da 

fundamentação epistemo-metodológica da pesquisa, como um caminho possível 

para uma melhor compreensão da arte, da estética, da experiência estética, da 

atitude estética reflexiva na formação de professores em um Curso de Licenciatura 

em Artes Visuais. 
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CAPÍTULO III 
 

METODOLOGIA DA PESQUISA: O CAMINHO PERCORRIDO NA 
COMPREENSÃO DA ARTE, DA EXPERIENCIA ESTÉTICA EDA ATITUDE 
ESTÉTICA NA FORMAÇÃO DE PROFESSORES DE ARTES VISUAIS, NO 

CURSO DE LICENCIATURA EM ARTES VISUAIS DA UEPG/PR 
 

Construir uma investigação na área de Educação, para a formação docente 

em Artes Visuais exige pressupostos metodológicos que proponham responder, com 

maior profundidade, a elaboração de uma pesquisa coerente com a proposta que se 

dispõe à compreensão da passagem entre experiência estética espontânea e a 

atitude estética reflexiva. Assim, pretende-se com essa passagem a partir de 

aspectos teórico-metodológicos apresentar pelo método da dialética negativa, com 

base em Adorno, sob a perspectiva da Teoria Crítica, a passagem da experiência 

estética espontânea para a atitude estética reflexiva. 

Para tanto, apresentou-se como objetivo maior [geral] a análise da 

experiência estética espontânea e a atitude estética reflexiva crítica, e suas 

implicações no pensamento cognitivo para além da técnica na formação de 

professores no Curso de Licenciatura em Artes Visuais/UEPG. 

Fundamentou-se no campo epistemológico da Teoria Crítica e com a 

abordagem da Dialética Negativa de Theodor Adorno (2009). A compreensão da 

Teoria Crítica ‘depende’ de sua contextualização, ou seja, do meio sócio-histórico-

cultural que influenciou o surgimento desse movimento. Assim, a Escola de Frankfurt 

tem como em primeiro momento estudos e discussões sobre e das filosofias de 

Kant, Hegel e Marx, entre outros. Essa escola surgiu como Instituto de Pesquisa 

Social em 1923, e teve como primeira referência e fundador o jovem Félix Weil. Filho 

de um negociador de grãos da Argentina – de situação abastada que fora utilizada 

para financiar a criação do Instituto. O primeiro diretor do grupo, Carl Grünberg, 

historiador marxista, começou as atividades no Instituto com publicações de caráter 

políticas nomeadas como Arquivos Grünberg. Em 1931, Grünberg foi substituído por 

Max Horkheimer, até então editor de seus periódicos, na diretoria do Instituto. 

Alinhada à mudança de diretor estava também uma mudança na linha de 

publicações, antes voltadas para economia, agora seguiriam uma vertente mais 

filosófica (MATOS, 1993). 

De acordo com Matos (1993) Horkheimer enfrentou grandes desafios 

durante sua gestão, o primeiro foi estruturar e organizar o Instituto para obter o 
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status de Escola, apresentando a corrente da Teoria Crítica da Sociedade como 

linha de pesquisa e discussão do Instituto. O outro enfrentamento foi a vivência e a 

experienciação da ascensão nazista. Com o crescimento do ideal nazista no país, a 

sede do Instituto foi transferida para Genebra em 193334, pois a maior parte do 

financiamento para estudos eram oriundos de colaboradores judeus35. A partir desse 

episódio o Instituto passa a ter sedes rotativas devido a perseguição nazista e, 

apenas em 1935, o Instituto muda-se para Nova Iorque, filiando-se à Universidade 

de Columbia, até o retorno de alguns dos frankfurtianos para a Alemanha – após a 

queda do nazismo, a partir de 1950. 

Inserido nesse contexto tumultuado que Horkheimer, em parceria com 

Adorno, observaram as relações de capitalismo, consumo e cultura emergentes, 

concebendo e propondo o conceito de Indústria Cultural – termo utilizado para 

redefinir o antigo termo cultura de massa, a forma de capitalização do 

entretenimento, juntamente com uma forte crítica à comunicação em massa para fins 

de manipulação comercial, ideológica, formativa e política, principalmente pela 

ideologia nazista na Alemanha. Em 1950, alguns membros do Instituto de Pesquisa 

Social ao retornarem à Alemanha propuseram a reabertura do Instituto no país, pois 

fazia-se necessário, mesmo com o pessimismo e pós-guerra, reerguer o 

pensamento filosófico. (MATOS, 1993). 

O Instituto nunca se vinculou a um partido político, isso fez com que 

ganhasse ainda credibilidade nas mais diversas áreas das pesquisas sociais, não só 

na Alemanha, mas em toda a Europa. Não obstante a peculiaridade de pesquisa do 

Instituto, seus colaboradores não o tornaram um centro de textos dogmáticos ou 

ortodoxos. A intenção não era fazer do Instituto um movimento revolucionário, mas 

sim ajudar a construir indivíduos emancipados. 

A Teoria Crítica fundamenta-se como uma tentativa de esclarecer os 

reflexos políticos, econômicos e sociais no período pós-guerra, sobretudo durante e 

após ascensão nazista na Alemanha. Utilizou-se de diversos campos de 

conhecimento como o da Filosofia, Antropologia, Sociologia, Artes e até mesmo da 

Psicologia para compreender um aspecto autocrítico tendo como principal 

preocupação a emancipação da razão, a fim de buscar aliar a teoria e a prática do 

                                                
34

 Ano da posse de Hitler. 
35 A maioria dos membros que compunham o movimento da Escola de Frankfurt eram filhos de 
judeus alemães que apresentavam condição econômica favorável ao financiamento dos estudos e 
pesquisas que elaboravam e divulgavam. 
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conceito. O método dialético fora adotado pela Teoria Crítica, não apenas na 

interpretação, mas como uma reflexão acerca de uma totalidade. 

A Teoria Crítica contraria, em primeiro momento, a abordagem positivista 

tradicional [pela qual o conhecimento é utilizado apenas como razão instrumental]. 

Na Teoria Tradicional, a investigação centraliza-se nos aspectos gerais e não nas 

particularidades, descartando os processos individuais do sujeito (MATOS, 1993). 

Para os frankfurtianos a Teoria Tradicional não compreendia a sociedade e 

suas necessidades. A sua metodologia não abrangia um caráter crítico, pois 

concentrava-se na generalização, na normatização, na manipulação e não na 

orientação para emancipação do sujeito, pois o analisava apenas como objeto.  

 

A teoria, em sentido tradicional, cartesiano, como a que se encontra em 
vigor em todas as ciências especializadas, organiza a experiência à base da 
formulação de questões que surgem em conexão com a reprodução da vida 
dentro da sociedade atual. Os sistemas das disciplinas contêm os 
conhecimentos de tal forma que, sob circunstâncias dadas, são aplicáveis 
ao maior número possível de ocasiões. A gênese social dos problemas, as 
situações reais nas quais a ciência é empregada e os fins perseguidos em 
sua aplicação, são por ela mesma consideradas exteriores. A teoria crítica 
da sociedade, ao contrário, tem como objeto os homens como produtores 
de todas as suas formas históricas de vida (HORKHEIMER, 1983, p. 163). 

 

A Teoria Crítica propunha a compreensão das pluralidades dos tormentos da 

vida moderna, a contextualização dos fenômenos e as relações sociais existentes, 

pensar o novo homem do século XX, tornando-se assim também conhecida como 

Teoria da Sociedade. Ela visa reintegrar o sujeito ao conhecimento e não apenas à 

sua objetivação estatística. 

  Theodor Adorno e Max Horkheimer propuseram um sombrio diagnóstico 

cultural do Ocidente: “[...] a redução da razão humana a pensamentos puramente 

instrumentais, a transformação da cultura em mercadoria sob a forma da indústria 

cultural, e a submissão dos interesses humanos a prioridades econômicas” 

(JUNIOR; LIRIO, 2006, p.3). 

Visto que tudo aquilo produzido pela Indústria Cultural ganhou caráter de 

homogeneidade, Adorno critica como exemplo, em sua obra Dialética do 

Esclarecimento, os prédios dos centros urbanos, visando a demonstrar a hegemonia 

do sistema sobre o indivíduo. 

 

Os decorativos prédios administrativos e os centros de exposição industriais 
mal se distinguem nos países autoritários e nos demais países. Os edifícios 
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monumentais e luminosos que se elevam por toda a parte são os sinais 
exteriores do engenhoso planejamento das corporações internacionais, para 
o qual já se precipitava a livre-iniciativa dos empresários, cujos monumentos 
são os sombrios prédios residenciais e comerciais de nossas desoladoras 
cidades (ADORNO, 2010, p. 99).  

 

Esta semelhança fazia com que todo conteúdo transmitido pelos meios de 

comunicação viesse ruminado, sem que os indivíduos tivessem o trabalho de 

raciocinar, acostumando suas mentes a um tipo de preguiça intelectual tornando-os 

passivos em relação ao que se lhe é transmitido.  

A Indústria Cultural possui a capacidade de destruir as singularidades 

sensíveis e remanejá-las, condicionando os sentidos daqueles que por ela são 

afetados, antes até que a percepção do verossímil ocorra. Desta forma, a Indústria 

Cultural nada possui de inocente, visto que age diretamente no desenvolvimento 

psíquico dos indivíduos e não lhes permite vislumbrar o que realmente é a verdade 

por trás de suas máscaras. 

O sujeito, ao ser condicionado pela Indústria Cultural, passa somente a ver 

as características comuns, universais, homogêneas em relação a tudo que lhe é 

apresentado de novo pelos meios de comunicação de massa; desse modo, este [o 

sujeito] crê que tudo que se lhe apresenta é correto e verdadeiro, quando na 

realidade o que se lhe mostra não passa de uma miragem. 

Para que essa passividade pudesse se tornar fato, o sistema usava os 

meios de comunicação de massa para tornar os indivíduos alienados e sem o 

mínimo de criticidade. Para que possa chegar ao seu fim, o sistema, que é a 

sociedade tecnológica contemporânea, usa da Indústria Cultural, formada 

essencialmente pelos veículos de mídia, por meio dos quais ela impõe suas 

ideologias e seus valores, mas esses não apresentam heterogenia: são 

inexpressivos, não estimulam a criatividade. 

Vários fatores influíram para a rápida expansão da Indústria Cultural. Um 

deles, e talvez o que melhor esquematize a transição para o monopólio cultural, foi a 

passagem do telefone ao rádio; descreve Adorno (2010, p. 100): 

 

A passagem do telefone para o rádio separou claramente os papéis. Liberal, 
o telefone permitia que os participantes ainda empenhassem o papel de 
sujeito. Democrático, o rádio transforma-os a todos igualmente ouvintes, 
para entregá-los autoritariamente aos programas, iguais uns aos outros, das 
diferentes estações.  
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Além de ditar valores, a Indústria Cultural leva, também, a um consumismo 

sem precedentes históricos, o chamado capitalismo selvagem. Para que este 

consumismo possa manter-se, os indivíduos são induzidos, também, a um trabalho 

alienante; Horkheimer trata do assunto na sua dimensão materialista. Segundo ele, 

existe um sofrimento do homem no trabalho alienado (MATOS, 1993, p. 25); este 

trabalho alienado conduz, por sua vez, a um estado de passividade em relação aos 

fatos transcorridos no meio deste indivíduo, induzindo-o assim a um individualismo 

fugaz, baseado em ideias implantadas, conduzindo ao que Adorno (2010) chamou 

massificação. O trabalho alienado não possibilita ao homem a realização de um 

trabalho livre: quando o homem está no trabalho, sente-se fora de si. Não se afirma 

nele; nega-se.  

Está sujeito à vontade da máquina que opera, em outras palavras, o 

trabalhador é mandado pela máquina, desta forma sua razão se torna inútil e ele se 

torna somente mais um instrumento do processo de produção. Não realiza uma livre 

atividade física e intelectual, mas martiriza seu corpo e arruína seu espírito. Alienus 

significa aquilo que nos é alheio, estranho. O trabalho alienado significa que o 

homem não controla suas relações com a ‘primeira natureza’, tampouco com a 

natureza já transformada (MATOS, 1993). 

As ideologias transmitidas pela Indústria Cultural são prontamente aceitas 

pelas massas: aí está contida a mímesis da Indústria Cultural, que possui seu 

alicerce principal na redução da relação mimética ao sentido restrito de cópia. 

 

A ideologia fica cindida entre a fotografia de uma vida estupidamente 
monótona e a mentira nua e crua sobre o seu sentido, que não chega a ser 
proferida, é verdade, mas, apenas sugerida, e inculcada nas pessoas. Para 
demonstrar a divindade do real, a indústria cultural limita-se a repeti-lo 
cinicamente. Uma prova fotológica como essa, na verdade, não é rigorosa, 
mas é avassaladora. Quem ainda duvida do poderio da monotonia não 
passa de um tolo (ADORNO, 2010). 

 

Porém, aqui cabe um questionamento importante: como as ideologias da 

Indústria Cultural se constituem se sustentam e se manifestam na dimensão do 

sujeito? Uma resposta para essa questão, de acordo com Ramos (2008), é a de que 

o indivíduo converte-se na ideologia, identifica-se com ela e se torna indivíduo por 

esse meio: pseudo-formação e pseudo-individuação. Desse modo, não se trata de 

uma compreensão pragmática pautada pela razão cínica, pela qual o indivíduo sabe 

da ideologia e a vive mesmo assim, assumidamente, como se diante da inverdade 
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que ela implica não houvesse mais o que fazer a não ser gozar, como for possível, 

de sua falsidade. Trata-se de compreender esse cinismo como a própria ideologia, 

ou seja, o problema da razão cínica não é saber que tudo é ideologia, mas achar 

que não há outra realidade possível, ver como a única forma de vivenciar a ideologia 

imposta. A razão cínica não é uma saída para a ideologia, apontando para um 

mundo pós-ideológico, mas é a expressão mais exemplar da ideologia 

contemporânea (RAMOS, 2008). 

Ainda que escancarada diante do público, a ideologia, muitas vezes, de tão 

escancarada aparece como inexistente: um indivíduo, por exemplo, que afirma de 

uma ideologia por trás de tudo, é imediatamente excluído e taxado como uma 

pessoa que busca uma ‘teoria da conspiração’ em tudo, é excluído de seu meio. 

Estes que o excluem estão plenos da ideologia da Indústria Cultural, ideologia esta 

que os cega para ver a realidade à qual estão sujeitos. 

 

Por nutrir-se da declaração do existente, a ideologia pode demonstrar-se 
em sua falsidade e expressar a dominação que, desse modo, não oculta, 
posto que sua inverdade vem do axioma de que as coisas não poderiam ser 
diferentes do que são. A sustentação desse axioma, de modo cínico, 
esclarecido, desesperado, alienado ou hedonista, compõe a adaptação 
conformista necessária à manutenção do status quo (RAMOS, 2008). 

 

Dessa forma, a domesticação do pensamento humano se dá em seu 

apogeu: “Suas funções atuais [das ideologias da Indústria Cultural] são atrair as 

massas em sua condição de consumidoras e adaptar e fixar o seu estado de 

consciência” (RAMOS, 2008). 

As ideologias da Indústria Cultural são baseadas em um discurso vago e 

descompromissado, o que não faz com que ela perca seu poder, pois isso é 

brutalmente mascarado e, uma vez ocultas, suas ideologias são aceitas como uma 

mercadoria bonita, porém com pouca utilidade. O que importa é implantar a 

ideologia. Mas esta sua ideologia cria necessidades a posteriori, que se forem 

refletidas percebe-se sua superficialidade. A diversão não passa de uma extensão 

do trabalho já efetuado pela pessoa nos moldes do capitalismo e do consumismo 

induzido por esse. Ela [a diversão] é buscada pelos que buscam fugir do sistema 

trabalhista, no qual a pessoa é vista apenas como objeto de seu trabalho, para que 

possa achar formas de suportá-lo e continuar trabalhando alienadamente e manter o 

sistema em funcionamento (ADORNO, 2010). 
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A partir disso, Adorno tem o indivíduo configurado aos moldes da Indústria 

Cultural, da mesma forma como Leibniz concebia o conceito de mônada: esta [a 

mônada] não faz nada se não estiver ligada e subjugada à vontade da mônada 

superior. Esta mônada superior, segundo Adorno, é a Indústria Cultural que faz o 

indivíduo buscar sua aprovação [da Indústria Cultural] para cada ato próprio, seus 

atos estão intrinsecamente ligados com a ideologia industrial (MORAES, 2006). 

Criam-se, assim, indivíduos solitários que, da mesma forma que as 

mônadas, têm consciência da existência dos outros, mas não estabelecem ação 

comunicativa: criam-se assim multidões de pessoas solitárias.  

 

Com isso [teoria das mônadas], o autor [Adorno] pretende mostrar duas 
características básicas da individualidade na sociedade administrada e do 
capitalismo tardio: primeiro, sua condição de ‘célula’ isolada do contato 
‘ativo’ [poderíamos dizer, consciente] com o meio social em que está 
envolvida, bem como com as demais ‘células’ que compõem este meio. 
Esta, não obstante seu isolamento cego traz em sua constituição a 
mediação social sob uma forma velada e, portanto, não reflexiva (MORAES, 
2006). 

 

De tanto que a ideologia da Indústria Cultural é transmitida e cristalizada na 

mente dos indivíduos, com o passar do tempo, ela começa a ser aceita como 

verdade, eis o seu grande triunfo. Importante se faz a observação de que na 

Indústria Cultural, à medida que essa ideologia é cristalizada, transforma-se numa 

espécie de fundamento de um sistema: os membros da sociedade não se dispõem a 

questionar os comportamentos impostos, pois crêem estarem seguindo seus 

próprios prazeres, e, em última instância, agindo livremente. Os membros são 

levados a desejar agir como a Indústria Cultural quer (JUNIOR; LIRIO, 2006). 

Assim, segundo Adorno (2010), o indivíduo deve ser visto como parte 

complementar de sua própria liquidação. No entanto, não pode ser o indivíduo o 

exato responsável por sua anulação. Pelo contrário, Adorno abandona essa 

possibilidade, atribuindo o declínio do indivíduo à uma ‘crítica reacionária da cultura’. 

Para ele, essa crítica seria pervertida pelo mesmo erro que levou o indivíduo a seu 

atual estado de falso individualismo que, isolando o indivíduo de seu meio, não 

promove sua emancipação, mas apenas faz dele o submisso e impotente 

representante da deformação social. 

 

Individualistas como Jaspers amaldiçoam o indivíduo por causa de sua 
vacuidade mecânica e de sua fraqueza neurótica, mas o sentido dessa 
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condenação é a ideia de que é preferível sacrificar o próprio indivíduo a 
criticar o principium individuationis social. Sua polêmica já é, enquanto 
meia-verdade, a inverdade inteira. A sociedade é descrita por eles como a 
convivência imediata de homens de cuja atitude o todo é conseqüência, e 
não como um sistema, que não só os encerra e deforma, mas penetra até 
aquela humanidade que um dia os determinava como indivíduos. Através 
dessa interpretação exclusivamente humana da situação como ela é, a crua 
realidade material, que conecta o ser humano à desumanidade, se vê aceita 
mesmo quando é denunciada (MORAES, 2006).  

 

Adorno (2010) diz que o sentido da reprovação a Jaspers é a ideia de que é 

preferível imolar o próprio indivíduo a censurar o princípio de individuação social. É 

esse o ponto capital da análise adorniana da relação entre indivíduo e sociedade. E 

segundo Adorno, os processos de individuação e socialização não podem ser 

separados, ambos estão entrelaçados desde o início.  

A individualidade é tida como uma propriedade transcendental do ser, visto 

que todo ser enquanto ser é indiviso em si, porém em relação com os outros seres; 

ainda que este se verifique de modo igual nos diversos seres. (SELVAGGI, 1988). 

Porém, a Indústria Cultural manipula a mentalidade dos indivíduos da sociedade 

pós-industrial para que se crie uma ideologia errada de indivíduo: uma ideologia de 

ser indiferente e separado dos outros que o rodeiam. 

Dessa forma, a Indústria Cultural, por meio da cultura de massa, age 

fomentando o anti-esclarecimento, pois, além de mascarar, não oferece elementos 

para que o sujeito, uma vez tomado pelo seu poder envolvente, se emancipe, ou 

seja, se torne esclarecido, percebendo a importância da sua relação com seu meio e 

sua objetivação em um individualismo que de nada lhe servirá (MORAES, 2006). 

Além de tudo, a Indústria Cultural também cria, nas mentes que por ela são 

afetadas uma busca incessante de objetos e necessidades, que na realidade são 

fúteis, mas divulgados como essenciais. 

 

O princípio impõe que todas as necessidades lhe sejam apresentadas [ao 
público] como podendo ser satisfeitas pela Indústria Cultural, mas, por outro 
lado, que essas necessidades sejam de antemão organizadas de tal sorte 
que ele se veja nelas unicamente como um eterno consumidor, como objeto 
da Indústria Cultural (ADORNO; HORKHEIMER, 2010, p. 117).  

 

A necessidade criada pela Indústria Cultural, ou conforme Adorno (2010), a 

necessidade social, seria a procura de uma identidade coletiva, por meio da qual o 

sujeito necessita consumir os produtos da Indústria Cultural para que, dessa forma 

possa se sentir parte de um todo. Porém, um todo que não passa de uma ilusão, 
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porque esta busca do coletivo não passa de uma tentativa de o indivíduo se sentir 

valorizado numa sociedade baseada aos moldes da própria Indústria Cultural, que 

quanto mais este cair em seu enlace mais se sentira diminuído enquanto indivíduo.  

Um fato que aumenta o nível de periculosidade dos meios de comunicação 

de massa sobre os indivíduos, é que estes estão sob o monopólio dos grandes 

industriais (ADORNO; HORKHEIMER, 2010, p. 100).  

E, na sociedade atual, é impossível um desligamento dos meios de 

comunicação de massa. Segundo Oliveira (2006), os meios de comunicação de 

massa são propriedades de algumas empresas, que possuem interesse em obter 

lucros e manter o sistema econômico vigente. Portanto, vendem-se filmes e seriados 

norte-americanos, músicas e novelas não como bens artísticos ou culturais, mas 

como produtos de consumo que, neste aspecto, em nada se diferenciariam de 

sapatos ou sabão em pó. Com isso, ao invés de contribuírem para formar cidadãos 

críticos, manteriam as pessoas alienadas da realidade. 

 

A onipotência e a onipresença do dinheiro transformam os agentes sociais 
em seres passivos, determinados pelo poder e pela lógica da circulação das 
mercadorias e do acúmulo do capital. O homem se converte em mero 
agente da lei do valor. Essa racionalização destrói a relação direta entre os 
indivíduos: o contato direto é o das mercadorias, mediado pelo homem 
(MATOS, 1993, p. 18). 

 

A ideologia principal transmitida pela Indústria Cultural, dessa forma, é a 

crença que o progresso da técnica e do maquinário levou o homem a uma evolução, 

quando na realidade, este se tornou escravo de suas próprias criações. Apesar de 

toda a evolução da técnica o alimento que a Indústria cultural dá às pessoas é a “[...] 

pedra da estereotipia” (ADORNO; HORKHEIMER, 2010, p. 123.). 

A Indústria Cultural impede a preferência da massa e usa o poder da técnica 

sobre o homem, que a ela mesma criou e dela se tornou escravo. Dessa maneira, a 

Indústria Cultural cria condições para a transmissão de suas ideologias e 

implantação de seu comércio, comércio este que se refere aos inexpressivos bens 

de cultura por ela transmitidos.  

Essa indústria dita os valores e ideologias que transformam os seres 

humanos em seres puramente instrumentais uns em relação aos outros. Pela cultura 

de massa, o homem é subordinado ao progresso da técnica que destrói, fragmenta-

o em sua subjetividade para dar lugar à razão instrumental, ou seja, a razão é 
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reduzida à instrumentalidade, para a Indústria Cultural, o consumidor não é nem rei 

nem sujeito, mas seu objeto.  

 

A objetificação do sujeito encontra sua maior força de expressão no 
progresso bem sucedido. Da técnica rudimentar do homem primitivo até a 
técnica industrial da modernidade o homem atingiu um nível de produção 
que o tornou capaz de ser eficiente em qualquer tentativa de se apossar da 
natureza (FARIMOM, 2004). 

 

Toda a configuração criada pelo próprio homem para possibilitar a 

dominação da natureza para seu melhor viver se transforma em instrumento de 

predomínio do próprio homem por parte de outros. No desenvolvimento das 

máquinas da dominação e do progresso do poder, transformando tudo segundo os 

interesses da estrutura social hegemônica e visando a um utilitarismo, os objetos 

são envolvidos por uma aura de sentido que impede que elas tenham sentido 

próprio. A razão instrumental vê apenas o que é disponível aos seus interesses, e 

não consegue manter uma relação verdadeira com o real, com a demonstração que 

ocorre também por via do outro, independente da consciência identificante.  

Esta é a crítica feita, especialmente por Horkheimer (2010), à razão no 

interior da sociedade. O movimento originário queria a potencialização do poder do 

homem sobre a natureza por meio dos instrumentos. No entanto, essa tentativa se 

vê frustrada ao perceber que a dominação não diminuiu com tal soberania do ser 

humano. 

Na relação com a natureza, cria-se uma nova estrutura, imposta a si mesma 

pela humanidade e que passa a se constituir uma segunda natureza, agora não sob 

a regência da necessidade natural, mas seguindo a determinação dada pela própria 

razão criadora. Esta segunda natureza é o mundo do capital, das relações de 

produção, da atividade do ser humano de, por meio do trabalho, modificar a própria 

paisagem natural.  

Este novo mundo, que é o mundo consumista e capitalista, converte-se em 

autonomia e os mecanismos de produção no seu interior passam a caracterizá-lo 

como sendo, a partir de sua organização de classes, de grupos consumidores, de 

valor produtivo, o mundo do capital e da sociedade regida pelas categorias de 

capital. Assim ocorre um estranhamento; este [novo mundo] não é mais o mundo 

humano, mas sim um mundo selvagem e tecnológico, cujo mecanismo que 

possibilita todas as relações tem como força propulsora o capital – este sim como o 
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grande telos; é assim que a compreensão de ser humano torna-se problemática, 

pois se o mecanismo que rege o curso das coisas é o capital, constituindo uma 

sociedade que se pode caracterizar como desumana, o indivíduo assume o papel de 

mera função mecânica – o absurdo desta situação, em que o poder do sistema 

sobre os homens cresce na mesma medida em que os subtrai [os homens] ao poder 

da natureza, denuncia como obsoleta a razão da sociedade racional.  

O meio criado a fim de possibilitar que o homem faça frente à natureza 

reverte-se em mecanismo de maior dominação ainda, pois o âmbito da cultura – que 

deve ser entendido como a produção humana e a transformação da natureza [tanto 

interna quanto externa] – assume a mesma característica que havia no mundo 

natural na perspectiva mítica: a compreensão de que as coisas acontecem 

independentes da vontade do ser humano, mas determinadas por uma força a ela 

exterior e superior (FARIMOM, 2004). 

Demonstra-se também a questão da técnica como forma de induzir àquele 

capitalismo selvagem já dito. 

 

O modo como hoje se cruzam o progresso e a regressão discerne-se no 
conceito das possibilidades técnicas. Os processos mecânicos de 
reprodução desenvolveram-se e estabeleceram-se independentemente 
daquilo que se reproduz. Passam por progressistas, e quem neles não 
participa, por reacionário e provinciano. Semelhante crença é fomentada 
com tanto maior empenho quando os super-aparelhos, logo que perdem 
utilidade, ameaçam converter-se num mau investimento. [...] O zelo 
fascinado com que se consome cada novo procedimento não só gera 
indiferença para com o transmitido, mas também favorece o refugo 
estacionário e a idiotia calculada (ADORNO, 2008, p. 110). 

 

Os indivíduos são vistos pela Indústria Cultural como empregados ou 

clientes, o que conduz a humanidade inteira a essa forma reducionista. A própria 

Indústria Cultural tem sua própria técnica, técnica esta que leva a uma 

padronização. Toda a técnica da Indústria Cultural somente destruiu o individual, 

massificou as pessoas e isso foi atribuído ao fator do progresso tecnológico 

(ADORNO; HORKHEIMER, 2010). 

O consumidor acaba por tornar-se a ideologia da indústria da diversão, de 

cujas instituições este já não consegue mais fugir. Tudo o que se lhe é oferecido 

torna-se necessidade, incluindo assim qualquer mercadoria, por mais inútil que ela 

seja. Tudo é percebido do ponto de vista da possibilidade de servir para outra coisa, 

por mais vaga que seja a percepção dessa coisa (ADORNO; HORKHEIMER, 2010).  
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Adorno (2009) compreende o universo transmitido pela Indústria Cultural de 

uma forma um tanto quanto platônica, vendo uma clara distinção entre o mundo das 

essências e o das aparências; porém não de uma forma metafísica, mas sim, 

material sob o ponto de vista da sociedade consumista. 

Para Adorno (2009), o mundo das aparências pouco difere do de Platão, 

pois ele compreende este mundo como o mundo criado e difundido pela Indústria 

Cultural, um mundo reificado, de aparências, não verdadeiro, ilusório. Por trás 

dessas aparências, está a realidade assombrosa que circunda a sociedade nos 

moldes da Indústria Cultural: os seres humanos, apesar do que venham a pensar, 

não são livres: eles têm formas restritivas de pensamento e ações impostas a eles 

pela sociedade na qual estão inseridos e pelas condições sociais existentes na 

produção capitalista; as pessoas vivem na prisão a céu aberto em que todo o mundo 

está se tornando. 

 

A essência não pode mais ser hipostasiada
36

 como um puro ser-em-si 
espiritual. A essência converte-se muito mais naquilo que é velado sob a 
fachada do imediato, sob os pretensos fatos, e que faz deles aquilo que eles 
são, a lei da fatalidade à qual a história obedeceu até o momento; e isso 
tanto é mais irresistivelmente quanto mais profundamente ela se oculta 
entre os fatos, a fim de se deixar desmentir por eles de maneira confortável 
(ADORNO, 2009, p. 144). 

 

Ao invés de se opor a essas condições, as pessoas simplesmente aceitam 

fato este que se deve muito ao modo como a Indústria Cultural manipula os meios 

de comunicação de massa para que estes tornem as pessoas que por eles são 

afetados em seres sem criticidade. Especialmente graças a isso, pode-se dizer que 

ninguém está livre e, muito menos, tem uma consciência liberada.  

Os meios de comunicação de massa adentram até mesmo no inconsciente 

daqueles que por ele são afetados, o que faz com que o resultado da alienação 

causada por estes seja potencializada e maximizada. Quando a doutrina do 

inconsciente reduz o indivíduo a um pequeno número de constantes e conflitos 

recorrentes, ele [o inconsciente] revela um desinteresse misantropo no ego 

concretamente desdobrado; e mesmo assim isso lembra o ego da incerteza de suas 

definições comparadas às do id e, portanto, de sua natureza tênue e efêmera 

(ADORNO, 2009).  

                                                
36 A essência precisa, para Adorno, ser desvelada, porém a Indústria Cultural vela a essência das 
coisas, as coisas ficam com uma dupla possibilidade interpretativa. 
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Para que essa lavagem cerebral feita pela Indústria Cultural tenha seu pleno 

êxito, até mesmo os programas infantis são afetados por esta e, por meio dos meios 

de comunicação de massa, transmitem suas ideologias às inocentes mentes infantis. 

Ao se eliminar o trágico, conjuntamente se elimina o indivíduo, como uma espécie 

de sadomasoquismo que é inculcado na mente das pessoas. 

A Indústria Cultural demonstra seu grande e, talvez maior, trunfo: fazer com 

que os indivíduos massificados sintam-se emancipados, ou melhor, pseudo-

emancipados, visto que os que por ela são afetados, não o percebem e, assim, se 

atrelam mais fortemente aos seus laços envolventes. 

 

Assim, a Indústria Cultural, o mais inflexível de todos os estilos, revela-se 
justamente como a meta do liberalismo, ao qual se censura a falta de estilo. 
Não somente as suas categorias e conteúdos são provenientes da esfera 
liberal, tanto do naturalismo domesticado quanto da opereta e da revista: as 
modernas companhias culturais são o lugar econômico onde ainda 
sobrevive, juntamente com os correspondentes tipos de empresários, uma 
parte da esfera de circulação já em processo de desagregação (ADORNO, 
2010, p. 108). 

 

Dessa forma, quem busca um não conciliar-se com o que se lhe é 

apresentado, é excluído do meio, visto que todos os outros estão se, se pode dizer, 

intrinsecamente ligados, atrelados e habituados com os objetos da Indústria Cultural, 

o vêem [este não conciliado] com indiferença e repulsa; tudo isso já maquinado pela 

matriz de todo este sistema: a Indústria Cultural. 

 

Sob o monopólio privado da cultura ‘a tirania deixa o corpo livre e vai direto 
à alma. O mestre não diz mais: você pensará como eu ou morrerá. Ele diz: 
você é livre de não pensar como eu: sua vida, seus bens, tudo você há de 
conservar, mas hoje em diante será um estrangeiro entre nós’. Quem não 
se conforma é punido com uma impotência econômica que se prolonga na 
impotência espiritual do individualista. Excluído da atividade industrial, ele 
terá sua insuficiência facilmente comprovada (ADORNO, 2010, p. 108). 

 

Assim, cai-se num paradoxo, pois: o ser humano intrinsecamente necessita 

de convívio social. Ainda que a ideologia da Indústria Cultural propague um 

individualismo ferrenho e excluído da sociedade, o indivíduo perde seu significado. 

Outro fato que vem intrínseco a este é que o conceito de estilo perde todo seu 

sentido, construído durante todo o período histórico. Todo conceito de estilo é 

convertido para os moldes da Indústria Cultural, e assim se transforma em mais um 

veículo de aceitação da mesma (ADORNO; HORKHEIMER, 2010). 
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Demonstra-se, assim, a poderosa forma de destruir as singularidades do 

indivíduo: a ameaça de um isolamento social por algo tão natural do ser que é a sua 

personalidade. 

A Indústria Cultural semeia o anti-esclarecimento. A semiformação 

transmitida pela mesma é verdadeira e falsa ao mesmo tempo. É verdadeira para 

uma sociedade constituída a partir de uma socialização domesticadora. É falsa, pois, 

ao proporcionar uma pseudo-formação, não viabiliza seu objetivo fundamental. 

Assim a Indústria Cultural é, apenas e tão somente, mais um instrumento de 

manutenção do poder e, portanto, da injustiça social. 

 

Dê às pessoas concursos que elas ganham lembrando-se das letras de 
canções mais populares, dos nomes das capitais ou do Estado que produz 
mais petróleo. É melhor entulhá-las de dados não combustíveis, entupi-las 
com tantas ‘informações’ que elas se sintam enfastiadas, mas muitíssimo 
‘brilhantes’. Aí elas acham que estão pensando, ficam com uma impressão 
de estar em movimento sem se mexer. E ficarão felizes porque os fatos 
dessa espécie não se modificam. Não lhes dê coisas escorregadias como 
filosofia ou sociologia para embrulhar as coisas. Esse é o caminho da 
melancolia (BRADBURY, s/d, p. 74, apud LOUREIRO, 2007). 

 

Adorno expõe um modo de transcender a alienação causada pela Indústria 

Cultural e, também, superar a barbárie, por esta tão camuflada. Adorno insiste no 

que chamou de educação após Auschwitz: “Após Auschwitz, é preciso elaborar o 

passado e criticar o presente prejudicado, evitando que este perdure e, assim, 

aquele se repita” (ADORNO, 1969, p. 4). Ainda que ele mesmo diga que a educação 

não é necessariamente um fator de emancipação; isso parece extremamente 

pessimista e negativista, porém é o oposto: cria a necessidade de um senso crítico 

permanente. Ora, os nazistas tinham uma boa educação, o que não evitou que estes 

fizessem tamanhas barbáries (ADORNO, 1969). 

Para Adorno (1969), também a educação autoritária é questionada, ela não 

pode ser um projeto utópico de transformação de toda a sociedade, mas sim a 

formação deve ser realizada de forma coletiva: 

 

Ele [Adorno] questiona a educação autoritária e pensa uma educação 
emancipatória, mas, ao não apresentar um projeto de transformação social 
global, deixa de lado uma compreensão da totalidade da sociedade 
repressiva e realiza um isolamento do processo educacional, atribuindo a 
ele um papel transformador que dificilmente pode realizar isoladamente 
(VIANA, 2011). 
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Dessa forma, fica manifesto que os autores [Adorno e Horkheimer] 

demonstram que um projeto social que emancipe o indivíduo da opressão a ele 

imposta pela Indústria Cultural requer uma educação do mesmo modo direcionada 

para fazer o homem se emancipar da massificação e das condições sociais de 

dominação.  

 

A solução daquilo que, hoje, se configura como crise educacional não é algo 
a ser tributado como de responsabilidade das disciplinas pedagógicas, que 
indubitavelmente se ocupam com ela, muito menos de uma sociologia 
especializada, a saber, uma sociologia da educação. Todos os sintomas da 
decadência da educação, percebidos nos mais diferentes lugares, também 
nos segmentos daqueles que foram muito bem escolarizados, não se 
esgotam nas evidências, de longa data, da insuficiência do sistema escolar 
e dos métodos de ensino. Reformas pedagógicas isoladas, como sempre 
têm ocorrido, não resolvem os problemas e, seus resultados têm, até 
mesmo, contribuído para a deterioração do ensino, uma vez que abrandam 
as exigências que devem ser feitas às pessoas em processo de 
escolarização. [...]. O que é realidade como educação, que se sedimentou, 
não apenas na Alemanha, é uma forma evidente, utilitarista e negativa de 
formação das pessoas, é resultado do processo social na sociedade 
concreta e é neste processo que deve ser entendida. Essa educação não 
passa de um falso processo de socialização que se transformou, em 
verdade, numa semi-formação, numa generalização do espírito de 
alienação (ADORNO, 2001).  

 

Adorno (2001) aponta que a educação – como formação humana – deve ser 

uma arma de resistência contra a eficácia da Indústria Cultural, visto que esta [a 

educação] deve formar uma consciência crítica e reflexiva, capaz de permitir aos 

indivíduos perceber as incoerências da vida social baseada no individualismo 

pregado pela Indústria Cultural e capacitar estes para o exercício de oposição da 

cultura verdadeiramente humana contra a cultura banalizada pela Indústria Cultural.  

Pode-se afirmar a grande iniciativa que Adorno exigia para a escola e para a 

educação, pois ele sempre mencionou a necessidade de formação de indivíduos 

dotados de amplo domínio de conhecimento e de atitudes sociais de respeito, de 

solidariedade e com compromisso para mudar o mundo danificado pelas relações 

sociais do capitalismo e do individualismo. 

Na perspectiva de uma educação crítica e capaz de fomentar o processo de 

resistência à dominação e à massificação, segundo Adorno, a categoria de 

experiência está fortemente ligada ao seu objetivo educacional. Ela é condição para 

se promover o desenvolvimento da subjetividade, da individualidade, condições que 

foram perdidas no processo social de dominação. Logo, a problemática, não está 
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voltada para os motivos que fazem da educação algo necessário, mas sim para 

onde se deve encaminhar a educação (ADORNO, 1969). 

Adorno (1969) compara a pergunta Educação para quê?ao conto infantil da 

centopeia que, quando questionada sobre como consegue mover suas pernas fica 

imóvel e incapaz de dar um passo sequer. Tal fato ocorre também com a educação: 

hoje se faz necessário o questionamento dos conceitos de educação e formação, 

pois, na atualidade ficaram um pouco turvos estes conceitos. A educação deve sair 

dos modelos ideais e levar as pessoas a um estado de emancipação, Aufklärung 

como afirmava Kant, pois uma sociedade realmente igualitária somente se dá se for 

composta por indivíduos emancipados. Segundo Adorno (1969), emancipados são 

aqueles que têm a capacidade de decisão consciente, racionalização crítica, 

independente de cada pessoa em particular e das ideologias transmitidas através da 

Indústria Cultural. 

Logo a emancipação, na perspectiva de Adorno, não se refere apenas ao 

indivíduo como ente isolado, mas fundamentalmente como um ser social. Ela é 

pressuposto da democracia e se funda na formação da vontade particular de cada 

um, tal como ocorre nas instituições representativas. É preciso supor, para evitar um 

resultado irracional, que cada um possa se servir de seu próprio entendimento.  

A emancipação é a formação para a autonomia e para a reflexividade, mas 

ela só pode ser bem sucedida se for um processo coletivo, já que na nossa 

sociedade a mudança individual não provoca necessariamente a mudança social, 

mas esta é precondição daquela. A educação contribui, portanto, para o processo de 

formação e emancipação, contribuindo para criar condições em que os indivíduos, 

socialmente, conquistem a autonomia. 

Porém, é muito difícil falar em indivíduo emancipado devido a dois fatores. 

As ideologias da Indústria Cultural estão muito profundamente inculcadas nas 

mentes das pessoas, convertendo-as a si mesmas na ideologia.  Ideologia esta de 

individualismo exacerbado. E, também, o fato que o conceito emancipação está 

ligado ao conceito de conscientização, mas este não pode ser estático, deve 

preparar as pessoas para um constante movimento de adaptação às tecnologias e 

aos outros fatores que circundam a racionalidade humana. 

E, Dialética Negativa é o título de uma das principais obras de Theodor 

Adorno, de 2009, porém esse conceito [dialética negativa] já é apresentado pelo 

filósofo frankfurtiano em outros textos também por ele elaborados. Essa perspectiva 
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dialética intenta provocar uma inversão dos modelos tradicionais da dialética 

iluminista e hegeliana. 

Pela dialética negativa, conforme Fontana (2009, p. 44), 

 

A teoria crítica assinala a necessidade de uma revisão no pensamento 
dialético, apresentando uma dialética aberta, que se nega a construir falsas 
sínteses. Ela busca, na tensão, a mola propulsora da reflexividade e o 
sentido último da filosofia. 

 

E Adorno (2009, p. 195-197) propõe uma dialética negativa que compreende 

 

[...] no pensamento o que ele não é e, com isso, mostra ao pensamento o 
que ele, de fato, deve ser [...] e no lugar do falso conceito, revela-se sua 
materialidade, é revelado, então, o primado do objeto, esse é o momento 
em que a dialética negativa se instala. 

 

Com essa reflexão, a dialética negativa não aparece de modo a representar 

em realidade a coisa tal como é, pois esse conceito como um não-idêntico da coisa 

mostra-se como uma “[...] alternativa de driblar a acomodação do conceito, 

promovendo sua incessante renovação” (FONTANA, 2009, p. 45). O que revela que 

ao negar o conceito, a Dialética Negativa de Adorno, traz como necessidade a 

constituição de uma racionalidade crítica e transformadora, que pudesse superar a 

instrumentalização da razão. 

Desse modo, considera-se que Adorno ao abordar uma Dialética Negativa 

como método, o faz apresentando-a como possibilidade de refletir a realidade social, 

e afirmou que, 

 

[...] como método para se pensar e agir sobre a consciência reificada 
contemporânea, reflexo onipresente da realidade social continuamente 
reproduzida pelo capitalismo tardio. Entender a negatividade como o 
momento propulsor da dialética, como o motor intrínseco da história [...]. 
Mas fazer da negatividade o qualitativo determinante da dialética não era 
frear o dinamismo do processo metodológico [...] Adorno discute esse tema 
no prólogo de seu livro homônimo: [...] ‘A intenção deste livro é liberar a 
dialética de sua natureza afirmativa, sem perder minimamente a precisão. 
Desentranhar (desdobrar/divulgar) seu paradoxal título é uma de suas 
intenções’ (PUCCI; OLIVEIRA; ZUIN, 1999, p. 76). 

 

Adorno (2009) ao defender a dialética negativa como método de 

investigação elencou dois momentos contrapostos presentes na sociedade – que 

compõem a função dessa dialética. O primeiro desses momentos consiste na 

opacidade e na ausência mesma de uma inteligibilidade e, por segundo momento, o 
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caráter dessa inteligibilidade enquanto caráter propriamente humano e, portanto, um 

dado como compreensível. Pois, conforme Adorno (1986, p. 39),  

 

[...] o conhecimento não deve ser interpretado por um viés pragmático, pois, 
a pretensão do conhecimento [...] não consiste no mero perceber, classificar 
e calcular, mas precisamente na negação determinante de cada dado 
imediato. 

 

Entendendo a dialética negativa como possibilidade de metodologia de 

pesquisa, pode-se afirmar que a construção do conhecimento ‘transcende’ a coleta e 

a análise de dados empíricos, essa construção reside no contínuo desenvolvimento 

da crítica sobre o objeto da pesquisa a ser conhecido e dos conceitos que o 

acompanham.  

A dialética, deve assim garantir, o confronto entre pensamento e a realidade; 

ainda criticando a proposta dialética hegeliana, quando afirma que não se pode 

prescindir da conceituação e da negatividade do pensamento – elemento [a 

negação] que sustenta, conforme Adorno (2009), a crítica. 

 A dialética negativa se apresenta como uma nova perspectiva materialista, 

de modo que o “[...] objeto só pode ser pensado por meio do sujeito; porém se 

mantém sempre frente a este como um outro” (ADORNO, 1986, p. 185). Assim 

sendo, quando se afirma a primazia do objeto, isso não quer, necessariamente, 

indicar uma apologia ao materialismo em oposição ao idealismo. Mas, a indica a 

condição própria para a persistência do que se apresenta como crítica [criticidade]. 

Desse modo, afirmar a prioridade do objeto não significa, simplesmente, defender o 

materialismo contra o idealismo. Antes disso, é condição para a persistência do 

pensamento crítico.  

O que se assenta na discussão adorniana é a questão fundamental que 

sustenta idealismos filosóficos. Porém, o que se quer não se trata da inversão de 

fatores, e também que a prioridade do objeto não elimina a função do sujeito – que 

com Adorno não se torna em puro sujeito transcendental minimizado às categorias 

lógicas tradicionais. A partir do exposto, o entendimento acerca do objeto também se 

modifica, pois passa a ser compreendido como que se manifesta na tensão entre a 

sua identidade [conceito] e o que o caracteriza como não-idêntico [conceito não 

consegue apreender, ou seja, o além-do-conceito] (PERIUS, 2008). 

Desse modo, concorda-se com Fontana (2009, p. 51) quando afirmou que, 
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[...] o materialismo da dialética negativa ressalta a importância do objeto e 
do sujeito em constante reflexão acerca do objeto. Evita a consideração de 
um conceito estagnado. Mas a consideração de mudança e transformação, 
onde a concepção da verdade, que antes estava em um sistema fechado, 
se apresenta agora em constante movimento, na reflexão da razão. 

 

Pelos motivos expostos acima que a dialética negativa não se configura 

como simples método, mas como o resultado da inadequação entre aquilo que o 

conceito é capaz apreender e o que lhe escapa no ato à compreensão. Então, o que 

a dialética negativa expõe é o trabalho que constitui a experiência individual em 

relação ao que se tenta identificá-la a falsos universais. A experiência de que se 

trata é um exercício do pensamento que apresenta sua possibilidade na medida da 

sua realização. 

Com Adorno (2009), na Dialética Negativa há a constituição da negatividade 

no processo dialético, pois não pode ser afirmada uma verdade absoluta se está 

constantemente sujeitada às mudanças. Isso é posto por Adorno, pois para ele nada 

está acabado, e o processo está em constante dinâmica para a compreensão do 

real. Por isso, a dialética não pode ser positiva, mas sim deve provocar e repensar 

negando [negativando] a síntese final (FONTANA, 2009). Aqui cabe a aplicação e a 

orientação da dialética negativa na arte e na educação, de modo dinâmico, e não 

estático e instrumental. 

Desse modo, ao se refletir sobre a formação de professores no Curso de 

Licenciatura em Artes Visuais da Universidade Estadual de Ponta Grossa 

(UEPG/PR), a partir da Dialética Negativa, exige tomar a negatividade [do conceito] 

diante das transformações do contexto em que se inserem, bem como experiência 

estética e da atitude estética reflexiva dos sujeitos-participantes da pesquisa – não 

tomando esses conceitos [de experiência estética e de atitude estética] com 

sinônimos estáticos, mas de modo a se configurar a compreensão de ambos.  

Nota-se aqui a contribuição da dialética negativa, no momento que a 

negação do conceito na compreensão do objeto está para além de uma síntese 

positiva, pois, de acordo com Adorno (2009), é a negação do conceito que possibilita 

o permanente e processual aperfeiçoamento da produção do conhecimento, bem 

como a reflexão e a análise da realidade social em constante transformação 

(FONTANA, 2009). 
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A dialética negativa como metodologia de pesquisa em educação indica dois 

aspectos metodológicos que a constituem, de um lado o duplo sentido do conceito e, 

de outro, a ideia de constelação. O primeiro, que é o duplo sentido do conceito, que 

intenta esclarecer que há dois pólos na apreensão da verdade de um objeto. 

Desses, o primeiro pólo demonstra a condição abstrata do conceito desse objeto. Na 

interpretação de Pucci (2012), o conceito não desvela a realidade do objeto e 

apregoa a necessidade do contato do sujeito com o objeto – como proposta de 

superação da condição abstrata do conceito. Desse modo, sem a expressão real 

das coisas pelos conceitos das coisas, mas somente as representam não em sua 

essência, uma vez que as coisas também mutáveis, de acordo com o contexto social 

e histórico em que elas estão inseridas.  

Contudo, a reflexão de Adorno (2009) sobre Dialética Negativa e a Teoria 

Crítica expressa que no atual contexto histórico, econômico, político e social, não se 

pode ficar sem as reflexões, principalmente quando se pensa no papel do professor 

e o sistema de avaliação das instituições educacionais, bem como nos 

planejamentos e nas avaliações externas, contexto este alienador em diversos 

aspectos, inclusive culturais e artísticos. Como uma teoria é composta por uma 

união de conjecturas ou de argumentos, que são utilizados para compreender 

fenômenos reais, a teoria crítica apresenta um conjunto de reflexões para a 

compreensão e descrição da realidade por detrás das presunções apresentadas 

pela sociedade capitalista e ideológica.  

A partir da perspectiva da Teoria Crítica, que esta pesquisa se apresenta 

como qualitativa. A Teoria Crítica propõe premissas que contribuem para a 

compreensão daquilo que ela [a Teoria Crítica] se apresenta como campo 

epistemológico de construção do conhecimento. Então, compreendendo a 

contribuição da Teoria Crítica para o desenvolvimento a pesquisa qualitativa com 

caráter crítico, entende-se também a Dialética Negativa como possibilitadora da 

análise do que se pretende investigar. 

Assim sendo, cabe a esse capítulo interpretar as vivências na passagem da 

experiência estética espontânea à atitude estética reflexiva na formação de 

professores da Licenciatura em Artes Visuais, e como esse processo constitui 

autonomia para a docência.  

Para a composição do capítulo originado desse objetivo buscou-se a análise 

das repostas a partir dos questionários respondidos por 13 (treze) dos 16 
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(dezesseis) acadêmicos do quarto ano de 2018, e de suas vivências, experiências, e 

atitudes estéticas nas apreciações e reflexões de sua própria obra de arte, enquanto 

necessidade na formação inicial de professores do Curso de Licenciatura em Artes 

Visuais, visando a sua atuação na formação humana futura, nos espaços 

institucionais. A análise dos questionários foi acompanhada da verificação do 

processo criador das obras de arte produzidas pelos acadêmicos, como 

possibilidade de experiência-vivência estética – seja essa em primeiro momento 

espontâneo-ingênua e, em segundo momento, como uma atitude estética reflexiva e 

autônoma. 

Nesse sentido, a pesquisa voltou-se à formação de professores – em Artes 

Visuais – no que concerne a concepção de estética e de como, a partir da 

perspectiva da dialética negativa, o acadêmico desenvolve o seu pensamento crítico 

na sua experiência e atitude diante da obra de arte, da história da arte e da obra de 

sua própria criação. 

A opção do campo epistemológico da Teoria Crítica, que se configura, para 

essa pesquisa, referência para se refletir os conceitos de arte – artes visuais –, 

estética, experiência estética e atitude estética, considerando que o homem é, 

necessariamente, um animal estético, isto é, sensível aos fenômenos, expressos na 

linguagem e na sua capacidade racional de simbolizar e significar o mundo e sua 

condição nele seja para com a arte e, bem como, com a percepção sensível e a 

dinâmica social do seu contexto. 

  Com base no exposto acima se destaca a importância da análise acerca da 

passagem da experiência estética espontânea à atitude estética reflexiva para a 

composição e expressão do conhecimento da arte na criação da obra de arte e 

nessa à formação humana como educação, para que o sujeito expectador e receptor 

da arte se liberte do espírito de alienação e impotência instituído na sociedade por 

meio da Indústria Cultural, num sistema capitalista opressor. 

  Sob esta perspectiva, pode-se verificar que a Indústria Cultural ocupou, e 

ainda ocupa um lugar de importante expressão na estética, na educação, na filosofia 

da arte e nos estudos de Theodor Adorno e Max Horkheimer, sobre a influência da 

arte no desenvolvimento da educação da sociedade. Essa Indústria Cultural, cuja 

concepção estética aliena o sujeito humano, pode ser entendida como um dos 

mecanismos de alienação no sistema capitalista e de abrandamento do ímpeto 
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revolucionário – isto é, o abrandamento do espírito de autonomia do sujeito e de sua 

capacidade estética.  

Se é possível propor e organizar uma hipótese à pesquisa, essa se 

apresenta ao que se refere aos resultados que se pretendem com entendimento da 

Educação em Artes Visuais a partir da constituição subjetiva da experiência estética 

como catarse (onde se verifica se houve ou não apreensão e conhecimento), bem 

como a atitude estética reflexiva da Arte como Ciência e Educativa – como Ciência 

do Sensível –, também na formação de futuros educadores das Artes Visuais.  

Para corresponder a metodologia que se propõe, necessário se fez uma 

definição acerca dos conceitos pelo campo epistemológico da Teoria Crítica 

articulados na forma e conteúdo aliados à estética, às artes visuais e à formação de 

professores em Artes Visuais, de modo que proporcionasse uma leitura crítica e 

dialética tanto da experiência estética espontânea quanto da atitude estética 

reflexiva. 

A opção pela busca de um suporte teórico na Teoria Crítica da Escola de 

Frankfurt para desenvolver a passagem da experiência estética espontânea à 

atitude estética reflexiva fez-se necessário como procedimento metodológico nessa 

proposta de pesquisa, pois como afirmou Pucci (2009), o aspecto materialista da 

dialética negativa ressalta, em importância, o objeto e o sujeito – que 

constantemente exerce uma atitude reflexiva sobre o objeto que se lhe apresenta. 

Portanto, ainda que, há mais de setenta anos essa teoria preserva sua habilidade de 

romper, bem como de contestar status quo, tanto no que se refere à educação 

quanto ao que se refere com o status quo das artes visuais. 

Um aspecto relevante dessa pesquisa é de modo exigente, o domínio da 

análise de seu conteúdo na interpretação das informações. Na pesquisa faz-se, 

então, presente e importante o aspecto interpretativo pela dialética negativa no que 

se refere à formação de professores em artes visuais e no que tange à estética das 

artes visuais e dos fenômenos estéticos na arte na formação de professores em 

Artes Visuais. E, trabalhar investigação na dialética negativa de Adorno, conduz-nos 

à efetuação de uma verificação do conteúdo da experiência estética, e de sua 

possível passagem à reflexividade da atitude estética dos acadêmicos diante da 

obra de arte, da história da arte e diante de uma obra de arte de sua própria criação 

pessoal, sob a perspectiva crítica da realidade contemporânea e negada diante do 

capitalismo.  
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Mas, de todos os aspectos esta pesquisa que emergem do movimento 

crítico, considera-se que a análise de conteúdo pela dialética crítica assume uma 

posição de importância em relação aos dados que se pretende analisar. Assim, 

nesse contexto, pode-se iniciar a discussão sobre a pesquisa qualitativa crítica, 

estabelecendo um vínculo à medida que se progride para as questões da relação 

entre a dialética crítica e a produção do conhecimento na obra de arte. 

Assim, a busca pela compreensão daquilo que se pretende como objeto de 

pesquisa e sua negação crítica, é um aspecto fundamental dela própria, pois sempre 

se intencionará uma tentativa de atribuir sentido à própria compreensão e negá-la 

dialeticamente. Também, considera-se que nenhuma interpretação pura, bem como 

nenhuma metodologia, nenhuma teoria social ou educacional, ou forma discursiva 

pode alegar uma posição privilegiada, possibilite uma produção de conhecimento 

autorizado.  

Desse modo, a interpretação crítica, a partir da análise de conteúdo sob a 

perspectiva do método da dialética negativa fundamentado na Teoria Crítica se 

desloca, em sentido de questionar e negar sobre a passagem da experiência 

estética espontânea à atitude estética reflexiva crítica, para o entendimento do 

objeto da pesquisa, já referido. 

Ao se partir dessas observações acerca da pesquisa qualitativa 

fundamentada como possibilidade de uma interpretação pelo campo epistemológico 

de pesquisa na perspectivada Teoria Crítica, pretende-se, igualmente, familiarizar-se 

com uma forma reflexivo-crítica de revelar o que se propõe com essa construção de 

conhecimento.  

De acordo com Gamboa (2007), a realidade para ser conhecida necessita 

ser analisada, interpretada e compreendida. E, a compreensão de um fenômeno se 

faz possível em relação à totalidade à qual esse pertence. Um fenômeno não pode 

ser compreendido isoladamente. 

Ainda, Gamboa (2007), ao citar Habermas, afirma que do ponto de vista 

gnosiológico, se refere ao sujeito que interpreta e se coloca em processo de 

conhecimento do objeto de pesquisa. Então, nessa pesquisa do objeto o que 

predomina é a subjetividade enquanto presença efetiva que interpreta o conteúdo do 

objeto – o que garantirá a passagem da percepção e experiência à compreensão da 

essência do fenômeno inserido em contexto de totalidade. 
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A pesquisa, metodologicamente, oferece uma clareza da passagem da 

experiência espontânea à atitude estética reflexiva para a educação em Artes 

Visuais, mais especificamente na formação inicial docente, como crítica social e/ou 

cultural – como emancipação intelectual e emancipação, uma ação emancipatória 

que envolve as habilidades em expor as contradições do mundo das aparências que 

a cultura dominante – Indústria Cultural – tem aceitado e apregoado à sociedade, 

consequentemente à educação.  

Para tanto, pode-se verificar que o caráter qualitativo da pesquisa, assim 

efetuada, é oriundo das experiências vivenciárias, percebidas e expressas, de modo 

que carregam em si mesmas o conteúdo e a forma da arte, na medida em que se 

autointerpreta, e que se autopoetisa37, fazendo-se acontecer pela linguagem artística 

expressa na obra de arte à interpretação na análise de conteúdo de sua experiência 

e atitude estética. 

Também, contribuíram para a definição dos conceitos de estética 

experiência estética, atitude estética, e a relação desses conceitos com a educação 

– enquanto ciência da sensibilidade para a realidade do mundo das Artes visuais, 

como: Arnold Hauser (Teorias da Arte); Harold Osborne (Estética e Teoria da Arte); 

Roberto Figurelli (Estética e Crítica). 

Ainda, para o desenvolvimento desta pesquisa analisou-se o conteúdo tanto 

da experiência estética quanto da atitude estética que apareceram nas narrativas do 

questionário semi-estruturado aplicado aos acadêmicos do quarto ano 

(sujeitos/colaboradores da pesquisa) do Curso de Licenciatura em Artes Visuais 

(UEPG). Esse questionário apresenta uma abordagem com questionamentos acerca 

da experiência estética e da atitude estética na formação de professores, isto é, 

questionamentos que geraram dados acerca da reflexão crítica, bem como da 

aprendizagem (trans)formativa.38  

Para Lakatos e Marconi (2007, p. 202): 

 

                                                
37

 Conforme Meira (2003, p. 27), enquanto se referir à dinâmica interativa da metamorfose do 
conhecimento. Pois, todo conhecer é fazer e todo fazer é conhecer.  
38 Que significa um processo que não se dá isoladamente, mas necessariamente na dialogicidade e 
na intersubjetividade; um processo que nunca se acaba; que está permanentemente em construção; 
um processo que inicia na formação inicial e se estende continuamente durante toda a trajetória 
docente, sobretudo pela rigorosa reflexão sobre si e sua prática. Por isso mesmo, podemos dizer que 
essa auto(trans)formação nunca se completa, porque somos seres inacabados; não nascemos 
prontos e pré-destinados a isso ou aquilo [...] (HENZ, 2015, p. 34). 
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A elaboração de um questionário requer a observância de normas precisas, 
a fim de aumentar sua eficácia e validade. Em sua organização, devem-se 
levar em conta os tipos, a ordem, os grupos de perguntas, a formulação das 
mesmas e também tudo aquilo que se sabe sobre percepção, estereótipos, 
mecanismos de defesa, liderança etc.  

 

De acordo com Lakatos e Marconi (2007) o questionário semi-estruturado 

pode ser entendido como uma ordenação de perguntas, que podem ser respondidas 

por escrito sem a presença do pesquisador. O questionário apresenta vantagens ao 

permitir o alcance de um maior número de pessoas; por ser mais econômico em 

relação ao tempo da pesquisa; à padronização das questões que possibilita uma 

interpretação mais uniforme do conteúdo respondido pelos respondentes – processo 

esse que pode facilitar a análise.  

Os questionamentos possibilitaram dados que surgiram das narrativas dos 

informantes. A principal intenção desse procedimento é a relação pesquisador-

informante para a concreta tessitura da pesquisa e sua processualidade. Assim, o 

instrumento para coleta de dados, na pesquisa qualitativa, tende a favorecer não só 

a descrição que se intenta esclarecer, mas também sua explicação e compreensão 

dessa experiência e atitude em totalidade, mantendo, ainda, a presença consciente 

e atuante do pesquisador no processo de coleta de informações (TRIVIÑOS, 1987).  

O que fora exposto acerca dos procedimentos metodológicos da pesquisa 

que se apresenta, impulsiona a perceber de que a arte oferece possibilidades à 

transformação de sentidos e significados que se pode experienciar e vivenciar 

esteticamente. Pode-se dizer com a metodologia para a pesquisa, que trabalhar com 

as artes visuais não é somente desafiar criticamente para uma análise da forma de 

criar e do conteúdo e muito menos uma ‘educação artística’; é sim, uma maneira de 

criar vidas que facilite a expansão das consciências para uma percepção de mundo 

e atitude estética reflexiva para os sujeitos e para o mundo, no que se refere, 

igualmente, à uma atitude artística/intelectual emancipatória, para que se possa 

vislumbrar uma sociedade, a partir da educação para a sensibilidade, mais 

emancipadora e emancipada – satisfazendo as buscas pelos sentidos e, ainda, 

estabelecendo contato e compartilhamento com outras culturas, na busca de uma 

arte mais autêntica, ou seja, a arte que crítica que contém em sua estrutura própria o 

antagonismo peculiar da sociedade – que não assume uma postura servil anulando 

a autonomia e intelectual do artista (ADORNO, 2001). 
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  Com a metodologia vislumbra-se a hipótese que se apresenta para a 

presente pesquisa, diz respeito aos resultados que se pretendem no entendimento 

da Educação em Artes Visuais a partir da constituição subjetiva da experiência 

estética como catarse39, bem como a atitude estética reflexiva como Ciência 

Educativa – como Ciência do Sensível – na formação de futuros professores das 

Artes Visuais. 

No entanto, ainda é muito oculto, visto que as informações veiculadas à 

massa estão nas mãos de um poder que visa a alienação popular. Desse modo, as 

massas ficam passivas aos acontecimentos transcorridos em seu meio, ou seja, ao 

matar o sentimento de revolta, torna as pessoas seres apáticos à própria realidade 

social e cultural. 

Neste contexto, está inserida a importância da metodologia para pesquisa 

sobre a experiência estética espontânea e a atitude estética para a expressão da 

arte e da educação dos sentidos – da experiência e da atitude. Sob esta 

metodologia de análise, pode-se verificar que a Indústria Cultural ocupou um lugar 

de importante expressão na filosofia e nos estudos de Theodor Adorno e Max 

Horkheimer, sobre a influência da arte no desenvolvimento estético/educacional da 

sociedade. Essa Indústria Cultural pode ser entendida como um dos mecanismos de 

alienação no sistema capitalista e de abrandamento do ímpeto revolucionário – que 

é também impulsionado pela capacidade do sujeito de uma atitude estética 

autêntica. 

Assim sendo, a partir do exposto em torno da problemática da tese, 

apresenta-se a relevância e originalidade da pesquisa, ao averiguar quais as 

possibilidades que a arte visual, enquanto educação estética tem a oferecer para 

uma reflexão crítica da realidade a partir da produção/criação artística para a 

                                                
39

 Indica em grego a purificação das paixões e interesses estranhos que se realiza de modo 
privilegiado na contemplação. [...] O vocábulo é aplicado por Platão à Filosofia enquanto purificação 
da alma relativamente ao corpo e, correlativamente, do verdadeiro saber ilusório dos sofistas. Só com 
Aristóteles, porém, se fala de catarse estética, o qual, opondo-se à condenação platônica da arte 
como ilusão sensível e desequilíbrio da alma, [...] e sobretudo do prazer específico da poesia trágica 
quanto encenação e imitação de uma ação seria. [...] a catarse fez o seu percurso no século XX, 
juntamente com a estética da empatia que em certo sentido pressupõe. Com severa crítica das 
vanguardas artísticas, habitualmente mais inclinadas ao distanciamento – por exemplo, exige que o 
espectador, em vez de mergulhar no mundo, o transforme – e, depois, da Teoria Crítica, que na 
identificação denuncia uma satisfação sucedânea imposta pelos interesses de domínio (ADORNO). 
Só recentemente foi novamente reconhecida à catarse uma função comunicativa essencial (ao lado 
da produtiva e receptiva) no âmbito da experiência estética: como ‘fruição de si na fruição do outro’, a 
catarse garantiria o distanciamento de si, e por isso a experiência estética libertadora de viver uma 
condição alternativa à habitual (GRIFFERO, 2009, p. 62-63). 
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emancipação humana, como uma saída da menoridade40 da cultura 

artística/intelectual, ou ainda como uma ousadia na busca do conhecimento 

(ADORNO, 2001).  

Para a efetividade da verificação da pesquisa acerca da experiência estética 

e da e atitude estética reflexiva e crítica na formação de professores em Artes 

Visuais, optou-se pela abordagem qualitativa com delineamento de pesquisa em 

estudo de caso institucional, que de acordo com Yin (2015), se configura como uma 

investigação empírica na intenção de apreender o objeto a ser investigado, para o 

seu entendimento a partir do seu contexto real, de modo especial quando os limites 

entre o objeto e o contexto não são claramente evidentes.  

O conhecimento que pode surgir por meio do estudo de caso difere-se do 

conhecimento advindo de outros delineamentos de pesquisas, por tornar a 

investigação ao aprofundamento do objeto da pesquisa: analisar a experiência 

estética e atitude estética da arte na formação de professores de Artes Visuais, e 

consequentemente, orientada para a interpretação do leitor e fundamentado em um 

conjunto de referências determinadas pelo pesquisador (ANDRÉ, 2005). 

Para caracterizar estudo de caso nesta pesquisa foram elencados 

questionamentos de acordo com a necessidade do próprio pesquisador: a) Como a 

experiência estética espontânea na formação docente auxilia a formação de 

professores em Artes Visuais? b) A atitude estética reflexiva contribui para a 

formação de professores? Por quê? 

Aqui, ao se tratar de uma pesquisa em Educação, verifica-se a relevância da 

abordagem e delineamento, por estar orientado ao contexto de formação de 

professores em Artes Visuais.  

 

O contato direto e prolongado do pesquisador com os eventos e situações 
investigadas possibilita descrever ações e comportamentos, captar 
significados, analisar interações, compreender e interpretar linguagens, 
estudar representações, sem desvinculá-los do contexto e das 
circunstâncias especiais em que se manifestam. Assim, permitem 
compreender não só como surgem e se desenvolvem esses fenômenos, 
mas também como evoluem num dado período de tempo (ANDRÉ, 2005). 

 

                                                
40

 De acordo com Kant (2008), o ato de não agir esclarecidamente ou de preferir a tutela de outro é 
uma. Essa postura revela um sujeito que apresenta uma falta de decisão e de coragem para dirigir a 
si mesmo independente de outro. Essa postura é retomada por Adorno em suas reflexões sobre 
autonomia e emancipação.  
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Necessário se faz observar cinco relevantes componentes: as questões do 

estudo de caso, as proposições, as unidades de análise, o nexo que une os dados 

às proposições e os critérios para a interpretação dos dados. Os três primeiros 

componentes levam à identificação dos dados que devem ser coletados e os dois 

últimos, à interpretação e análise dos dados coletados (YIN, 2015). Para a análise 

dos dados foi utilizada a análise de conteúdo de Bardin (2009). 

O primeiro componente em relação às questões do estudo de caso se refere 

ao problema de pesquisa. Para Gil (2002), a formulação do problema de pesquisa é 

resultado de um longo processo de reflexão e aprofundamento teórico, no 

esclarecimento do objeto. 

Para essa pesquisa em estudo acredita-se que a experiência estética 

espontânea e a atitude estética reflexiva tornam-se relevantes como objeto fundante 

na formação de professores em Artes Visuais, de modo que contribuam para a 

educação sensível e emancipadora. Isto porque a unidade de análise de um caso de 

estudo deve estar configurada à manifestação sensível e concreta de um fenômeno 

da vida real (YIN, 2015).  

O nexo [ou lógica] que vincula os dados às proposições indica 

antecipadamente as etapas de análise dos dados do estudo de caso (YIN, 2015). 

Para esta pesquisa decidiu-se pelo questionário como material de coleta de dados, 

destinado aos acadêmicos do Curso de Licenciatura em Artes Visuais [sujeitos-

participantes da pesquisa]. 

No que se refere aos critérios para a interpretação dos dados coletados por 

um estudo de caso, buscou-se apoio no referencial teórico que sustenta esta 

pesquisa, de modo a atribuir significado a esses dados. 

Para a análise dos dados a pesquisa foi subsidiada na análise de conteúdo 

de Bardin (2009), que tem como objetivo principal a análise crítica dos dados, seja 

documental (PPC e ementa da disciplina de Estética e Filosofia da Arte) e 

questionário. 

De acordo com Bardin (2009), a análise de conteúdo consiste em um 

conjunto de técnicas de análise de comunicações sistemáticas e objetivos de 

exposição de conteúdos dos dados a serem analisados. E ainda, segundo Bardin 

(2009), para a produção de inferências, em análise de conteúdo, não se pode 

considerar somente a produção de suposições subliminares sobre determinados 

dados [mensagens], porém, tornam-se fundamental essas inferências com 
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pressupostos teóricos de acordo com as mais diversas concepções de mundo e das 

situações concretas de seus produtores e/ou receptores com a sua realidade. Essas 

situações serão consideradas segundo o contexto sócio-histórico de sua produção e 

recepção das narrativas presentes no questionário respondido pelos futuros 

professores de artes visuais, balizadas pelo método dialético negativo de Adorno. 

Pode-se afirmar que a coerência na utilização da análise de conteúdo 

acontece de acordo com a conjetura de uma interpretação dos dados [mensagens e 

enunciados], partindo de uma pontual organização. E, conforme Bardin (2009), as 

fases da análise de conteúdo organizam-se a partir de três pólos, que podem ser 

apresentados para o processo de análise dos dados: [1] a pré-análise; [2] a 

exploração do material; [3] o tratamento dos resultados – a inferência e a 

interpretação.  

Assim sendo, fase que antecede a exploração dos dados coletados para a 

pesquisa sobre a passagem da experiência estética espontânea à atitude estética 

reflexiva na formação de professores em Artes Visuais, por meio de questionários 

respondidos, de análise de conteúdo da própria experiência estética e atitude 

estética dos sujeitos em relação ao seu pensar sobre uma obra de arte. 

As leituras imediatas dos dados coletados apresentaram a intenção de 

apreensão e organização de forma ainda não estruturada. Nessas leituras entra-se 

em contato com os documentos que foram analisados, conhecendo-os a partir do 

seu contexto, de modo que fluem suas impressões e orientações próprias. Os 

documentos foram: PPC do Curso de Licenciatura em Artes Visuais/UEPG, Ementa 

e Programa da Disciplina de Estética e Filosofia da Arte, Parecer da Comissão de 

Ética em Pesquisa (CEP). 

Para Bardin (2009), pode haver uma garantia que, durante a fase da análise, 

possa acontecer uma significa interação entre pesquisador e dados coletados. A 

partir dessa interação, surgiram impressões destacadas pelo contato com os 

sujeitos-participantes – de modo que esse processo contribua para a condução dos 

procedimentos. 

Desse modo, a análise pode ocorrer tendo uma amostra como ponto de 

partida, desde que o material a ser analisado permita essa condição. Assim, 

conforme Bardin (2009, p.123) afirmou, “[...] nem todo o material de análise é 

susceptível de dar lugar a uma amostragem, e, nesse caso, mais vale abstermo-nos 
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e reduzir o próprio universo (e, portanto, o alcance da análise) se este for demasiado 

importante”. 

A fase da exploração do material, constitui o segundo momento do método 

de Análise de Conteúdo, e, faz-se importante que, por meio de todo material 

coletado, o pesquisador assuma papel decisivo na seleção de cada unidade a ser 

analisada. 

Ao evidenciar as unidades de análise temáticas – e nessa pesquisa faz-se 

importante lembrar que volta-se à tese pesquisada e acerca da experiência estética 

e atitude estética reflexiva na formação de professores em Artes Visuais – por 

fragmento das informações, torna-se possível um trabalho dinâmico na intenção de 

aplicação de significados – mesmo ainda não concretos ou aparentes. 

A terceira fase se volta ao tratamento dos resultados que trata da inferência, 

análise e interpretação, como processo de categorização e subcategorização – que 

pode ser definido como “[...] uma operação de classificação de elementos 

constitutivos de um conjunto por diferenciação e, seguidamente, por reagrupamento 

segundo o gênero” (BARDIN, 2009, p.117). 

As categorias a serem utilizadas na análise do conteúdo podem ser 

apriorísticas – que se mostra quando o pesquisador possui experiências ou 

interesses prévios, de modo a categorizar predefinidamente o material coletado 

(BARDIN, 2009). As categorias podem, ainda, ser não-apriorísticas, ou seja, aquelas 

fundamentadas no aspecto sensível e observável no ato dos dados emergem do 

contexto próprio das respostas dos sujeitos-participantes, sem que haja uma 

intervenção direta, o que exige do pesquisador um intenso trabalho de retomada do 

material a ser analisado pela teoria epistemológica crítica que fundamenta a análise, 

para que os objetivos da pesquisa sejam atingidos. 

Esse tipo de categorização apresenta aspectos tanto favoráveis quanto 

contrários, que podem permitir ao pesquisador classificar as unidades da análise, 

conforme as categorias de preferência em relação ao objeto da pesquisa, as quais 

ainda podem também ser subcategorizadas – o que exige minucioso cuidado para 

que seja descartada qualquer possibilidade de tornar inflexíveis as categorias 

temáticas. 
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3.1 O PERFIL DOS SUJEITOS-PARTICIPANTES DA PESQUISA - O ACADÊMICO 
DO CURSO DE LICENCIATURA EM ARTES VISUAIS DA UEPG/PR 
 

Os sujeitos-participantes da pesquisa são caracterizados por 16 (dezesseis) 

acadêmicos do quarto ano (do ano letivo de 2018) do curso de Licenciatura em Artes 

Visuais da UEPG/PR.  

Um dado, apontado pelo próprio PPC/2015 do Curso de Licenciatura em 

Artes Visuais da UEPG/PR, chama a atenção nessa pesquisa quando o PPC revela 

que: 

 

Muitos dos acadêmicos que ingressam no curso, o fazem desejando estar 
num bacharelado e não numa licenciatura, o que marca profundamente, na 
maioria dos casos, a formação didático-pedagógica desses acadêmicos 
(UEPG, 2015, fl. 08). 

  

  Essa afirmação revela o perfil imediato de muitos dos acadêmicos, o que 

demonstra a não preocupação, com a sua formação enquanto futuro professor de 

Artes Visuais para além da técnica e da história da arte, mas sim como ‘artista’, ou 

seja, o produtor de arte, e não da vivência estética e nem da reflexividade da atitude 

estética do seu processo criador e do seu processo de docência. 

  A preocupação com a formação enquanto professor aparece quando esses 

acadêmicos se deparam com as propostas de estágio ofertadas pelo Curso a partir 

do terceiro ano, quando vislumbram a necessidade de estarem em sala de aula 

observando e aplicando o conhecimento adquirido dentro do espaço universitário em 

conformidade com o conteúdo oferecido pelo Curso e o seu devido diálogo 

[transposição didática] com o planejamento do (a) professor de Artes da instituição 

de ensino em que estiverem atuando como estagiários; considerando ainda a 

observância do conteúdo disposto nas Diretrizes Curriculares para o Ensino de Artes 

Visuais do Estado do Paraná. 

  O exposto acima desvela a necessidade da reflexão estética desde os 

primeiros anos do curso, uma vez que a disciplina de Estética e Filosofia da Arte 

aparece somente no primeiro semestre do quarto ano, conforme o PPC/2015, com 

carga horária igual a 34 horas semestrais – 02 hs/aulas semanais. Isso denota que o 

trabalho para o conhecimento estético para além da técnica e da História da Arte, 

faz-se necessário nessa formação docente à passagem da experiência estética 

espontânea – do que o acadêmico tem de conhecimento prévio para uma atitude 
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estética reflexiva e crítica do seu processo criador e formativo enquanto futuro 

professor de Artes Visuais. Pois, de acordo, também, como PPC/2015, 

 

Ao desenvolver o saber e o fazer artístico e estético, ao conhecer os 
processos éticos, históricos, sociais e comunicacionais das Artes Visuais e 
de seu ensino, o acadêmico da Licenciatura em Artes Visuais, poderá 
redimensionar seus conhecimentos e desenvolver uma prática pedagógica 
dirigida ao ensino das artes de forma crítica-reflexiva que se adeque aos 
nossos dias (UEPG, 2015, fl. 27). 

 

  No PPC/2015 acima referido menciona o desenvolvimento do saber e do 

fazer artístico e estético ao os processos éticos, históricos, sociais e 

comunicacionais das Artes Visuais e de seu ensino no redimensionamento dos 

conhecimentos do acadêmico sugerindo dimensionar a pratica pedagógica dirigida 

ao ensino das Artes Visuais na perspectiva crítico-reflexiva em coerência com o 

desenvolvimento do saber estético, o que exige nessa formação a experiência e a 

atitude estética com postura não positivista e sim reflexivo-crítica da própria 

formação. 

 

3.2 PROCEDIMENTOS PARA A ANÁLISE DOS DADOS 

 

  A análise dos dados constitui um dos importantes encaminhamentos da 

pesquisa para a efetivação da construção do conhecimento. 

 

Analisar os dados qualitativos significa ‘trabalhar’ todo o material obtido 
durante a pesquisa, ou seja, os relatos de observação, as transcrições de 
entrevista [questionário], as análises de documentos e as demais 
informações disponíveis (LÜDKE; ANDRÉ, 1986, p. 45). Grifo nosso. 

 
 

O acima exposto se configura em primeiro momento na organização de todo 

material que se desenvolve ao longo do processo. Após a intensificação da coleta 

total dos dados, se intensifica de modo que se possam identificar partes que, por 

sua vez, podem propiciar o evidenciamento das tendências e dos aspectos 

relevantes. 

A análise é realizada a partir dos pressupostos da fundamentação teórica da 

pesquisa e com o aporte da abordagem e do método utilizado, a fim de que os 

resultados obtidos e os conhecimentos adquiridos possam evidenciar os objetivos e 

ao problema da pesquisa de acordo com o seu objeto. 
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Assim, Lüdke e André (1986) fundamentados em Bogdane Biklen41 (1982) 

sugerem procedimentos para uma orientação da análise que se inicia com a 

estruturação adequada da coleta de dados, como: 

 

1) a delimitação progressiva do foco de estudo; 2) a formulação de questões 
analíticas; 3) o aprofundamento da revisão da literatura; 4) a testagem de 
ideias junto aos sujeitos; e 5) o uso extensivo de comentários, observações 
e especulações ao longo da coleta (LÜDKE; ANDRÉ, 1986, p. 46). 

 

Essa estrutura expressa a importância da condição processual da pesquisa, 

que não se volta exclusivamente para os resultados, mas igualmente para ao 

processo, de modo que seja justificado a partir das relações e interpretações 

significativas e coerentes dos dados. 

Sendo definidos os primeiros dados e, na sequência as demais informações, 

e clarificando as orientações teóricas da análise, realiza-se a primeira etapa da 

análise, ou seja, a construção de um conjunto de categorias descritivas, ainda 

teóricas iniciais, ou segundo conceitos emergentes, por meio de um atencioso 

processo de (re) leituras. Contudo, a categorização não esgota a análise, pois 

necessário se faz um delicado e reflexivo trabalho fundamento na teoria, de modo 

que a pesquisa coadunando com os dados a fim de que se as proposições estejam 

concatenadas, para que o conhecimento se caracterize como científico (LÜDKE; 

ANDRÉ, 1986).  

Para que os resultados tenham valor científico, apresentam-se como 

necessárias: 

 

A coerência, a consistência, a originalidade e a objetivação (não a 
objetividade), por um lado, constituindo os aspectos do critério interno da 
verdade, e, por outro, a intersubjetividade, o critério externo, [...] devem 
estar presentes no trabalho do pesquisador que pretende apresentar 
contribuições científicas às ciências humanas (TRIVIÑOS, 1987, p. 170). 

 

A análise se desenvolve durante o processo investigativo por meio da 

interrelação entre os fundamentos epistemológicos e os dados da pesquisa, 

aprofundando a análise conforme o aporte teórico adotado. 

Conforme a ética que envolve a pesquisa, a identidade dos sujeitos-

participantes será mantida em sigilo, e serão atribuídos codinomes – utilizando de 

                                                
41BOGDAN, R. e  BIKLEN, S. K.  Qualitative Research for Educacion. Boston, Allynand Bacon, 
1982. 
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pseudônimos. Porém, antes da análise dos dados coletados por meio do 

questionário respondido pelos treze acadêmicos do quarto ano do Curso de 

Licenciatura em Artes Visuais/UEPG, em que todos responderam participando da 

pesquisa, juntamente com o Termo de Consentimento Livre e Esclarecido assinado 

pelos sujeitos. Sendo esses sujeitos três do gênero masculino e dez do gênero 

feminino. Doze oriundos do Ensino Médio (com faixa etária de 20 a 30 anos)  e uma 

já com graduação em Licenciatura em Pedagogia (com 40 anos de idade). 

Sendo assim, a análise de conteúdo de Bardin (2009, p. 27), fez-se basilar 

para que essa análise se constituísse como “[...] um conjunto de técnicas de análise 

das comunicações [...]”, tendo como procedimentos: 

A pré-análise se deu a partir da organização do material analisado – 

constituído não só do conjunto documental, mas também do conteúdo das narrativas 

dos acadêmicos – com o objetivo de torná-lo operacional com a sistematização das 

ideias iniciais. E a organização dos dados aconteceu por meio de quatro etapas.  

A primeira etapa consistiu na leitura flutuante dos documentos que 

caracterizaram e sustentaram o referencial teórico e metodológico desta pesquisa, 

quanto o estabelecimento de contato com os documentos da coleta de dados, ou 

seja, do conteúdo das narrativas dos acadêmicos do quarto ano do Curso de 

Licenciatura em Artes Visuais da Universidade Estadual de Ponta Grossa/PR 

(UEPG) – momento em que se começa a conhecer o texto.  

A segunda etapa foi estruturada a partir da escolha dos documentos – a 

demarcação do que será analisado, ou seja, do material escolhido na análise dos 

documentos selecionados (PPC, Ementa da Disciplina de Estética e Filosofia da 

Arte, obras que sustentaram o referencial teórico e metodológico essa pesquisa). 

A terceira etapa foi organizada para a formulação da hipótese que diz 

respeito aos resultados que se pretendem no entendimento da Educação em Artes 

Visuais a partir da constituição da experiência estética como catarse e da atitude 

estética reflexiva como Ciência Educativa – como Ciência do Sensível – na 

formação de futuros professores das Artes Visuais. Nessa etapa também foram (re) 

organizados o percurso da análise de conteúdo de acordo com os objetivos já 

demarcados anteriormente para essa pesquisa.  

A quarta e última etapa voltou-se ao corpo documental – na perspectiva da 

experiência estética e da atitude estética reflexiva e crítica na formação de 

professores – que compõe a análise em sua totalidade (BARDIN, 2009).  
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A segunda fase – a exploração do material – consistiu na exploração do 

material com a definição de categorias, a saber: estética, experiência estética, 

atitude estética reflexiva e crítica estética na formação de professores. Também 

foram estabelecidas – unidade de significação do conteúdo a ser considerar como 

unidade base, em vista da categorização e da contagem frequencial – o conteúdo 

repetido em cada narrativa dos sujeitos-participantes da pesquisa (os acadêmicos 

do quarto ano de 2018 do Curso de Licenciatura em Artes Visuais da Universidade 

Estadual de Ponta Grossa/PR (UEPG).  

Esta fase se fez importante ao possibilitar o valor das interpretações e das 

inferências. E ainda se constituiu a partir da descrição analítica e voltada ao conjunto 

do material textual e narrativo coletado submetido a um estudo aprofundado. Assim, 

a categorização é necessária para compor esta fase. (BARDIN, 2009).  

 A terceira fase tratou dos resultados, inferências e interpretações. Ocorreu 

nesta fase a condensação e o destaque das informações para análise até às 

interpretações inferenciais – momento da análise reflexiva e crítica (BARDIN, 2009).  

A codificação, 

 

[...] corresponde à uma transformação – efetuada segundo regras precisas 
– dos dados brutos do texto, transformação esta que, por recorte, 
agregação e enumeração, permite atingir uma representação do conteúdo, 
ou da sua expressão (BARDIN, 2009, p.103).  

 

A categorização segue o processo de codificação, e consiste na 

classificação de elementos constitutivos de um conjunto, por diferenciação e por 

reagrupamento segundo o gênero. As categorias são classes que reúnem em 

grupos os elementos de modo genérico, esse agrupamento é efetuado em razão dos 

caracteres comuns dos elementos (BARDIN, 2009). 

Essas etapas elencadas envolveram diversos simbolismos e esses foram 

descodificados. Para tanto, o processo de análise exigiu do pesquisador a intenção 

de desvelar o conteúdo latente (TRIVIÑOS, 1987). A partir disso, deu-se o caráter 

crítico da pesquisa fundamentado pelo campo epistemológico da Teoria Crítica e 

mais especificamente da Dialética Negativa de Adorno. 

Triviños (1987) também elenca diferentes fases, utilizando-se da 

classificação de Bardin, e as denomina-as como pré-análise, descrição analítica e 

interpretação inferencial, e afirma que não é possível que o pesquisador detenha 
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sua atenção exclusivamente no conteúdo manifesto dos documentos, pois deve 

aprofundar sua análise, tratando de desvendar o conteúdo que os documentos 

possuem. 

Ainda que a análise de conteúdo respeite regras, ela não deve ser 

considerada e desenvolvida de modo exato e rígido. A proposta da análise de 

conteúdo de Bardin (2009) oscila entre dois pólos que envolvem a investigação 

científica, de um lado o rigor da objetividade e da cientificidade, de outro a riqueza 

da subjetividade, de modo que ambas estejam evidenciadas.  

Desse modo, a técnica teve o propósito de ultrapassar o senso comum do 

subjetivismo e atingir o rigor científico necessário. Assim sendo, tendo coletado os 

dados pretendidos, iniciaram-se as etapas do procedimento da análise de conteúdo 

conforme Bardin (2009). A análise dos dados e a categorização foram realizadas 

sob a perspectiva da Teoria Crítica a partir do método da dialética negativa aplicado 

a um caso institucional, na formação de professores do Curso de Licenciatura em 

Artes Visuais da Universidade Estadual de Ponta Grossa/PR (UEPG) com a turma 

do quarto ano/2018 do referido curso. 

Uma pesquisa qualitativa na perspectiva da Dialética Negativa de Adorno 

possibilitou que o objeto investigado fosse analisado em seu momento e situação, 

bem como permitiu um retorno às contribuições para a realidade do contexto em que 

aconteceu a pesquisa que, para avançar na consideração da existência da negação 

e repensar o objeto além do conceito sobre a experiência estética, a atitude estética 

e a formação de professores em Artes Visuais. 

Até aqui se deu a estruturação da metodologia escolhida para esse trabalho, 

que abre as devidas perspectivas para uma fundada análise dados a que se propõe, 

e que a seguir se apresenta. 
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CAPÍTULO IV  
 

AANÁLISE EINTERPRETAÇÃO DA EXPERIÊNCIA ESTÉTICA À ATITUDE 
ESTÉTICA REFLEXIVA CRÍTICA NA FORMAÇÃO INICIAL DE PROFESSORES 

DO CURSO DE LICENCIATURA EM ARTES VISUAIS DA UEPG/PR  
 

  Este capítulo está dedicado à análise, interpretação e discussão dos dados, 

bem como aos procedimentos de análise dos materiais. Porém, para que os 

resultados sejam apresentados, necessário se faz apresentar tanto o espaço de 

coleta dos dados – o Curso de Licenciatura em Artes Visuais da UEPG/PR – quanto 

caracterizar os sujeitos – acadêmicos do quarto ano – a quem foram aplicados os 

questionários, bem como acompanhados em seu processo de criação artística. Tal 

caracterização deve ser considerada a partir da historicidade e do movimento do 

objeto em sua totalidade, no campo da Teoria Crítica. 

  Os dados advindos dos questionários e das observações do processo 

criador dos acadêmicos procuram clarear processo formativo em Artes Visuais e a 

relação com a experiência estética e sua passagem para a atitude estética reflexiva 

ao logo da trajetória de vida acadêmica dos sujeitos, com a intenção de gerar uma 

compreensão do objeto dessa pesquisa vinculado ao contexto formativo. Essa 

postura tornou a investigação complexa tanto na interpretação quanto na análise dos 

dados coletados. 

  Para tanto, necessário se faz um conhecimento acerca do espaço e dos 

sujeitos que colaboraram para que essa pesquisa se tornasse possível e viável. 

Desse modo, apresenta-se a seguir o Curso de Licenciatura em Artes Visuais da 

Universidade Estadual de Ponta Grossa (UEPG) bem como o perfil dos sujeitos-

participantes da pesquisa, a saber, os acadêmicos do quarto ano – do ano letivo de 

2018 do Curso já referido 

 

4.1 O CURSO DE LICENCIATURA EM ARTES VISUAIS DA UEPG/PR 

 

O Curso de Licenciatura em Artes Visuais da Universidade Estadual de 

Ponta Grossa (UEPG/PR) foi criado a partir da proposta de um grupo de professores 

do Setor de Ciências Humanas, Letras e Artes, que entendendo a urgência 

contextual da educação objetivaram atender às necessidades da formação de 

profissionais em Artes Visuais. Assim sendo, o curso foi implantado em 2003, pela 
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Resolução UNIV nº 25 de 16 de setembro de 2002 e reconhecido pelo Decreto n º 

3595 de 14 de outubro de 2008. Porém, como o decorrer dos anos o curso passou 

por mudanças tanto em relação ao espaço físico quanto por revisões de projeto 

pedagógico e, ainda, quanto à perspectiva de reformulação no currículo.  

O Departamento de Artes foi criado pela Resolução Univ. nº 43 de 10 de 

dezembro de 2008, e em 2009, o Departamento é implantado, sob a chefia 

institucionaliza e oficializada, administrado Profa. Dra. Ana Luiza Ruschel Nunes e 

Chefe-Adjunto Prof. Ms. Nelson Silva Junior.  

Atualmente, o curso está sediado no Campus em Uvaranas da UEPG/PR – 

Ponta Grossa, com oferta de turno vespertino se estrutura sob a orientação da 

versão 2015 (aprovada em 2014) do Projeto Pedagógico do Curso (PPC).  

O PPC de 2008 é anterior à aprovação das Diretrizes Curriculares Nacionais 

do Curso de Graduação em Artes Visuais em 16 de janeiro de 2009, realizada a 

partir da resolução nº CNE/CES 1/2009 cuja formação de professores em Artes 

Visuais passou a exigir um perfil de um profissional capacitado para a produção, a 

pesquisa, a crítica e o ensino das Artes Visuais. (BRASIL, 2009).  

Desse modo, a Resolução nº CNE/CES 1/2009 norteia o PPC de 2015, 

enquanto a versão anterior de 2008, conta com a Proposta de Diretrizes Curriculares 

Nacionais da SESU/MEC, sistematizada pela comissão de Especialistas em Artes 

Visuais, na qual está embasado o Curso, ou seja, com o Parecer CNE/CES nº 

280/2007, aprovado em 6 de dezembro de 2007.  

O atual PPC - 2015 do Curso de Licenciatura em Artes Visuais da UEPG/PR 

é estruturado a partir da seguinte Legislação Básica.  

 

Formação do Professor  
- LDB nº 9394/1996 - Estabelece as diretrizes e bases da educação 
nacional.  
- Resolução CNE-CP n° 01 de 18 de fevereiro de 2002- Institui Diretrizes 
Curriculares Nacionais para a Formação de Professores da Educação 
Básica, em nível superior, curso de licenciatura, de graduação plena.  
- Resolução CNE-CP n° 02 de 19 de fevereiro de 2002 - Institui a duração e 
a carga horária dos cursos de licenciatura, de graduação plena, de 
formação de professores da Educação Básica em nível superior.  
Habilitação Específica de Artes Visuais  
- Parecer CNE/CES nº 280/2007, de 06 de dezembro de 2007 – Diretrizes 
Curriculares  
Nacionais do Curso de Graduação em Artes Visuais, Bacharelado e 
Licenciatura.  
- Resolução CNE/CES nº 1, de 16 de janeiro de 2009 - Aprova as Diretrizes 
Curriculares Nacionais do Curso de Graduação em Artes Visuais e dá 
outras providências.  
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Legislação Institucional  
- Resolução UNIV nº 01 de 4 de maio de 2012 – homologa a Portaria R. nº 
468 de 20 de dezembro de 2011, que aprovou as Normas Gerais para a 
Elaboração e Análise de Propostas de Novos Currículos e/ou Adequação 
Curricular dos Cursos Superiores de Graduação Presencial e a Distância da 
UEPG. 
- Resolução UNIV nº 45 de 18/12/2012 – altera o Art. 23 das Normas Gerais 
para Elaboração e Análise de Propostas de Novos currículos e/ou 
Adequação Curricular dos Cursos Superiores de Graduação Presencial e a 
distância da UEPG, homologadas pela Resolução UNIV. nº 1/2012 (UEPG, 
2008, p.4).  

 

Verifica-se certa ampliação das leis que orientam o currículo do Curso de 

Licenciatura em Artes Visuais da UEPG/PR, isso demonstra as deliberações 

políticas e regimentais mais recentes que intentam maior estruturação da área das 

Artes, do seu ensino e processos formativos.  

A proposta de criação do curso de Licenciatura em Artes Visuais se 

desenvolveu mediante o processo de elaboração das Diretrizes Curriculares 

Estaduais do Estado do Paraná - DCEs (PARANÁ, 2008), para todas e cada 

disciplina em particular, na qual a área de Arte, contou com sua própria diretriz 

balizada pelas LDBEN nº 9.394/1996 (BRASIL, 1996) se desvinculando dos PCNs 

(BRASIL, 1998).  

Aspecto relevante que deve ser digno de nota é a história de 16 anos do 

Curso de Licenciatura em Artes Visuais da UEPG/PR, que conta nos primeiros anos 

do curso, de 2003 a 2007, que algumas disciplinas foram executadas em parceria 

com o Curso de Licenciatura em Música, contando ainda com aulas de Teatro, 

Música, Dança e Artes Visuais para ambos os cursos. Importante expor que as aulas 

de Teatro e a Dança eram ministradas por professor de Educação Física, num 

primeiro momento, e, portanto, ou seja, sem formação específica na área de Arte. A 

preocupação aqui levantada é a perda da atenção e da orientação para a 

perspectiva tanto da experiência estética quanto da atitude estética reflexiva. 

Assim, a formação polivalente estava presente dentro do curso, mesmo 

sendo específico para as Artes Visuais, e com a mesma especificidade para Música, 

perdurando até a reestruturação do PPC que foi implantado em 2008, que alterou a 

grade curricular do curso, porém, ainda permanece em discussão, segundo 

menciona o PPC, com base em pesquisas referentes ao Curso de Licenciatura em 

Artes Visuais, 
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[...] a pesquisa realizada em 2011 aponta problemas e situações que vem 
sendo debatidas e trabalhadas no curso, desde a sua implantação em 2003, 
em especial, relacionadas à questão da polivalência e à relação entre teoria 
e prática. Esse debate instaurado no curso, referente à polivalência e à 
relação entre teoria e prática, continua em discussão, visando superar 
problemas como o da nomenclatura da disciplina de Arte, pois esta, muitas 
vezes, é entendida como uma atividade polivalente e não como uma área 
do conhecimento humano (UEPG, 2015, p. 10).  

 

As mudanças ocorridas no curso de Licenciatura em Artes Visuais, no 

decorrer dos seus anos, foram significativas. A estética presente no recente 

PPC/2015 indica caminhos para avanços curriculares e pedagógicos. Pois,  

 

[...] o ensino da arte deveria articular três campos conceituais: criação/ 
produção, a percepção/análise e o conhecimento da produção artístico-
estética da humanidade, compreendendo-a histórica e culturalmente 
(MARTINS et al, 1998, p. 13). 

 

Em se tratando de um curso de formação de professores lamenta-se que 

apenas em 2015 que levantou-se a preocupação com a necessidade de oferta, no 

currículo, da disciplina de Estética e Filosofia da Arte [Teoria Estética], que possa 

favorecer, em sua proposta de ensino da arte, a crítica da obra de arte como um 

pressuposto para o ensino da arte e, consequentemente, na formação de 

professores. Para conforme Adorno (2009), a reflexividade estética configura-se 

como a possibilidade de saída de uma concepção positivista e também de uma 

perspectiva da positividade da dialética hegeliana, para uma postura crítica e 

reflexiva, em vista de uma dialética negativa na formação de professores. 

A reestruturação do Curso de Licenciatura em Artes Visuais da UEPG/PR, 

também passou pela conquista de um espaço físico próprio e pela criação do 

Departamento de Artes em 2009, bem como pelo aumento e qualificação 

profissional do quadro de professores. 

A reelaboração que gerou o atual currículo expressa, em nota alguns 

avanços, porém ainda apresenta alguns impasses quanto ao campo teórico e no que 

respeita à reflexão crítica da estética, e mais na passagem da experiência estética à 

atitude estética reflexiva.  

Com o feito observado acima, aponta-se a falta de saberes e de 

conhecimentos estético-críticos específicos. A pesquisa elaborada pela Profa Dra. 

Sandra Borsoi (2016) acena a preocupação comum a formação balizada numa 
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carga horária de maior acento aos conhecimentos de fundamentação pedagógica 

em detrimento à formação específica. 

Percebe-se, de acordo com Borsoi (2016), a estruturação de um currículo 

embasado na perspectiva do materialismo histórico-crítico em seus fundamentos, 

sem a apresentação de um avanço tanto na forma quanto no conteúdo, pois o 

caráter pedagógico necessita estar incorporado no processo de ensino e 

aprendizagem nas disciplinas de formação específica, e não fragmentada. 

  O Curso de Licenciatura em Artes Visuais da UEPG/PR, a partir do 

PPC/2015, intenciona objetivar uma formação de um professor/pesquisador-artista. 

Assim, 

 

A proposta para o novo projeto para a Licenciatura em Artes Visuais da 
UEPG manteve a dimensão política e o papel social dos cursos formadores 
de docentes, bem como, a dimensão crítica do currículo que supõe levar em 
consideração outra visão de educação, de ensino, de aprendizagem, 
avaliação e, principalmente, de organização dos conteúdos e disciplinas no 
ambiente universitário. Essa organização curricular terá como fundamento a 
Teoria Curricular Crítica, que, apesar de muitas controvérsias, constitui-se 
na vertente de estudos e formulações curriculares mais ricas e 
questionadoras nesse campo desde o final da década de 1970 (UEPG, 
2015, fl. 20). 

  

Porém, ainda que o novo PPC/2015 prescreva a promoção de uma “[...] 

articulação orgânica de conteúdos interagindo nas diferentes áreas do conhecimento 

sejam elas o ensino, a produção artística e ou a reflexão crítica estética e filosófica 

[...]” (UEPG, 2015, fl. 20); essa prescrição conduz-se à uma ausência de efetividade 

da reflexão estético-crítica ao propor a disciplina de Estética e Filosofia da Arte com 

carga horária de 34 horas, no primeiro semestre do quarto ano (ano concluinte) do 

Curso de Licenciatura em Artes Visuais (UEPG, 2015). 

Nota-se que a disciplina de Estética e Filosofia da Arte foi disposta, no Curso 

de Licenciatura em Artes Visuais em um momento no qual os acadêmicos do quarto 

ano já passaram por Estágio Supervisionado no Ensino Infantil e Ensino 

Fundamental [séries iniciais e finais] e concomitante com a disciplina de o Estágio 

Supervisionado no Ensino Médio. Isso dá visibilidade há uma contradição que ainda 

não nega o que Adorno (2009) afirma acerca de uma ação mais pragmática em 

detrimento de uma ação estética-reflexiva-crítica. 

A disciplina de Estética e Filosofia da Arte proposta pelo novo currículo “[...] 

aprofundará os conhecimentos de Fundamentos de Educação” (UEPG, 2015, fl. 21), 



151 
 

o que não revela uma preocupação com a formação estética específica dos futuros 

professores de Artes Visuais – menos ainda com a experiência estética e sua 

passagem para a atitude estética reflexiva considerando um currículo que tem como 

campo epistemológico uma teoria histórico-crítica; preocupação essa que aparece 

descrita no terceiro parágrafo da folha 22 quando afirmado pelo PPC/2015 que: 

 

O futuro professor necessita de formação específica naquele que forma o 
professor de Artes Visuais. Não se trata de adaptação ou adequação de 
outras áreas de conhecimento ao que é próprio das Artes Visuais, mas 
verificar qual é o papel das Artes Visuais em seus diferentes 
espaços/tempos e demandas. Esta possibilidade articula a formação de um 
professor conhecedor em profundidade de sua área de conhecimento e, 
portanto, também conhecedor das possibilidades de transpor didática e 
metodologicamente o saber a ser ensinado. Nesse aspecto, o olhar do 
Estágio é um olhar preocupado com questões específicas da área, 
exigindo inclusive poética e experiência estética (UEPG, 2015, fl. 22). 
[grifo nosso]. 

 

 Conforme o expresso no PPC/2015 acima referido pode-se inferir que o 

Curso na formação do futuro professor de Artes Visuais apenas estabelece a relação 

da área de conhecimento e das possibilidades didático-metodológicas inclusive à 

poética e à experiência estética sem mencionar os fundamentos epistemológicos de 

uma teoria mais pragmática e estruturalista, o que contraria a abordagem de Adorno 

(2009) da dialética negativa na perspectiva crítica.  

Ainda que as Diretrizes Curriculares Nacionais do Curso de Graduação em 

Artes Visuais (Pareceres ou Resoluções CNE/CES nº 280/2007 e CNE/CES nº 

1/2009) defina entre as competências e habilidades: “[...] estimular criações visuais e 

sua divulgação como manifestação do potencial artístico, objetivando o 

aprimoramento da sensibilidade estética dos diversos atores sociais [...]” (BRASIL, 

2007, p.4-5); essa proposição não parece ainda ter se efetivado no Curso de 

Licenciatura em Artes Visuais da UEPG/PR, uma vez que se versa e explora-se a 

formação balizada no estudo da História da Arte e da técnica de produção artística, 

sem inserir a experiência e a atitude estética reflexiva e crítica na práxis.  

Tendo descrito as características do Curso de Licenciatura de Artes Visuais 

da UEPG, bem como a presença da disciplina de Estética e Filosofia da Arte no 

novo currículo disponibilizado a partir do ano de 2015, faz-se também necessária a 

apresentação do perfil dos sujeitos-participantes que colaboraram para a efetivação 

dessa pesquisa. 
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4.2 A ANÁLISE, A INTERPRETAÇÃO E A DISCUSSÃO DOS DADOS 
 

Vale ressaltar que, também compõem a análise, observações esporádicas 

não sistemáticas do processo criador dos mesmos acadêmicos do quarto ano/2018 

do Curso de Licenciatura em Artes Visuais da Universidade Estadual de Ponta 

Grossa. Essas observações realizadas durante o ano contribuíram para a verificação 

do processo de formação do futuro professor de Artes Visuais, considerando a 

experiência estética e a atitude estética reflexiva crítica da construção formativa 

durante a pesquisa. 

Pelo exposto foram estabelecidas as seguintes categorias: estética, 

experiência estética, atitude estética reflexiva e estética na formação de professores. 

 Para preservar a identidade dos sujeitos optou-se por identificá-los a partir 

de letras e números (A1 até A13), significando acadêmico 1 e assim por diante, para 

melhor entendimento do conteúdo e da tese apresentada nesta pesquisa. 

 O questionário foi organizado em dois momentos entre questões abertas e 

fechadas, sendo dessas questões a primeira (fechada – objetiva) destinada ao 

acordo ou não em colaborar com a pesquisa, e, como já mencionado treze 

acadêmicos aceitaram e concordaram em responder ao questionário, participando 

da pesquisa, o que corresponde a 100% dos treze acadêmicos que deram retorno. 

Em primeiro momento para identificar a experiência e a atitude estética 

solicitou-se aos acadêmicos a descrição de sua produção artística, entendendo que 

nessa descrição os acadêmicos revelariam um conceito de experiência estética e de 

uma atitude estética. Destaca-se aqui a aprendizagem da técnica aliada ao 

conhecimento como fundante para a formação de um futuro professor de artes 

Visuais.  

Porém, foi possível demonstrar que dez dos treze acadêmicos, por não 

responderem e, portanto, deixarem em branco tanto a descrição de uma obra quanto 

a imagem, ainda não vinculam o fazer artístico ou a análise como parte integrante de 

sua formação de professor ao longo do curso. Entretanto, desses três do total de 

acadêmicos participantes descreveram narrativas de uma de suas obras e 

apresentaram suas imagens.  

Dessas descrições das obras de arte pode-se verificar, conforme resposta, 

um plano de expressão espontaneísta em sua forma, cuja narrativa descrita 

contempla um conceito de experiência estética ingênua, que conforme Adorno 
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(2010) pode ser considerada um conceito de experiência estética tecnificada e 

inautêntica, ou seja, desprovida de reflexividade, de um aprofundamento reflexivo 

entre forma e conteúdo. 

A última questão (Deixe seu comentário sobre o questionário. Ele 

proporcionou uma reflexão acerca da educação estética na sua formação no 

Curso de Licenciatura em Artes Visuais?), que contou com 12 (doze) respostas 

dos 13 (treze) acadêmicos, solicitou um breve comentário sobre a sua contribuição – 

ou não – para a formação estética-reflexiva do acadêmico em um curso de formação 

de professores. Para tal questionamento foram apresentados 3 (três) sim – sem 

nenhum complemento ou reflexão apresentados. Porém, os acadêmicos A1, A2, A3, 

A6, A8, A10, A12 apresentaram uma reflexão que denotou uma revisita ao processo 

formativo durante os 4 (quatro) anos do Curso de Licenciatura em Artes Visuais. 

Demonstraram ainda que as questões problematizadas fizeram precisar uma 

reflexão acerca do processo formativo. 

 

“O questionário fez pensar na produção artística durante os quatro anos de 
curso e como essa produção interferiu na formação enquanto artista e 
enquanto profissional da educação” (A8).  

 

E ainda que: 

 

“Esse questionário fez perceber e refletir sobre o crescimento intelectual e 
sensível que o curso proporcionou e que as reflexões estéticas são 
fundamentais nesse processo, e mais fundamentais ainda no processo de 
ensino da arte” (A10).  

 

Outra manifestação fez-se notar quando o acadêmico afirmou que o 

questionário contribuiu  

 

“Sim, nunca tinha parado para pensar o quanto a estética pode influenciar a 
futura carreira de educador”. (A 12). 

 

Até aqui nota-se uma percepção acerca da estética enquanto processo 

formativo – na formação de professores de Artes Visuais – e não simplesmente 

como elemento composicional de uma determinada obra de arte e/ou elemento de 

um contato primário de impulso para a produção artística. Desse modo, a partir 

dessas reflexões e, 
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Nessas perspectivas, a estética se mostra não apenas ultrapassada como 
datada. Não é uma necessidade da arte deixar que a estética prescreva 
normas lá onde ela se encontra atingida, mas sim de formar na estética a 
força da reflexão que ela por si só dificilmente pode realizar. (ADORNO, 
2018, p. 97). 

  

Assim, pode-se considerar que as respostas que corresponderam ao que 

fora questionado e/ou sugerido assinalaram uma preocupação com a formação 

estética durante o curso, formação essa que só aparece minimamente com 34 (trinta 

e quatro horas semestrais, especificamente com a disciplina de Estética e Filosofia 

da Arte no primeiro semestre do quarto ano do Curso – o que será destacado no 

decorrer dessa análise, interpretação e discussão em outros dados apresentados 

em respostas. 

A partir desse momento a análise dedica-se à categorização sendo a 

primeira categoria a estética – e para essa foram elencadas as perguntas 3 (três), 4 

quatro e 14 (quatorze); a segunda categoria diz respeito à experiência estética, e 

para essa foram destacadas as perguntas 5 (cinco), 9 (nove) e 10 (dez); a terceira 

categoria se refere à atitude estética reflexiva a partir das perguntas 10 (dez) e 11 

(onze); a quarta e última categoria se respeita à estética na formação de professores 

em Artes Visuais, e para essa foram selecionadas as seguintes perguntas 6 (seis), 7 

(sete), 8 (oito), 12 (doze), 13 (treze) e 15 (quinze). 

  Ao elencar as categorias a serem interpretadas a partir dos dados 

analisados, intentou-se buscar os sentidos da estética, da experiência estética e da 

atitude estética também enquanto racionalidade pedagógica na formação de 

professores em Artes Visuais, a partir dos elementos da teoria crítico-estética de 

Theodor Adorno. Assim os dados apresentados para análise suscitaram pensar 

acerca da experiência formativa em um curso de licenciatura. Ainda, pensar uma 

educação estética para a reconstrução do processo estético-formativo do professor 

de Artes Visuais para além da técnica (que também é importante), como 

possibilidade de superação de uma pseudo-formação e da instrumentalidade do 

processo criador do professor de Artes Visuais e do seu ensino – o que incita  

repensar a estética enquanto um meio crítico da formação de professores de Artes 

Visuais e da arte na educação, enquanto reflexão legitima e como intercâmbio 

dialógico e emancipatório. 

Pois,  
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A desconfiança acadêmica contra a estética segunda no seu academicismo 
imanente. O motivo par ao desinteresse nas questões estéticas é, 
sobretudo, o medo cientifico institucionalizado diante do que é inseguro e 
polêmico não aquele diante do provincianismo, do risco de ficar para trás 
nos questionamentos, com relação aos assuntos de que eles tratam. A 
atitude panorâmica e contemplativa atribuída à estética pela ciência tornou-
se entrementes irreconciliável com arte avançada [...] que quase não tolera 
mais uma atitude contemplativa. Por isso, a estética hoje diverge daquilo de 
que ela trata, suspeita do espectador fruidor. [...]. O observador também 
deveria, em função de suas amarras subjetivas, refletir teoricamente [...] 
(ADORNO, 2018, p. 73).  

 

E infere-se que essa desconfiança acadêmica contra a estética que limita a 

formação do artista-professor e do professor-artista, que ao desconsiderar a 

passagem da experiência estética espontânea à uma atitude estética reflexiva na 

formação desse profissional e na sua atuação no ensino das Artes Visuais, 

instrumentalizando-o à técnica de produção artística; privando a obra de arte e do 

fazer artístico da sua criticidade emancipatória (ADORNO, 2018). 

E ainda, para Adorno (1996), a formação deveria ser aquela que respeitasse 

ao indivíduo e que possibilitasse que a sua liberdade estivesse radicada em sua 

própria consciência, pois a formação que se esquece dessa premissa acaba por 

provocar a semiformação desse indivíduo. 

 

4.2.1 Primeira Categoria de Análise – A Estética 

 

Da categoria estética apresenta-se a pergunta 3 (três) (fechada/objetiva), e 

nessa pode-se a divergência na conceituação do termo estética, o que revela certo 

desconhecimento dos acadêmicos, em quase totalidade, ainda que o questionário 

fora aplicado depois da disciplina de Estética e Filosofia da Arte – o que demonstra 

séria preocupação tanto com o conteúdo programático quanto com a carga horária à 

essa disciplina atribuída (34 horas durante os quatro anos do Curso de Licenciatura 

em Artes Visuais da Universidade Estadual de Ponta Grossa – UEPG). 
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GRÁFICO 1 - O que você entende por estética?  

 

Fonte: o autor 

 

A justificação da estética, conforme Adorno (2010), está no conteúdo de 

verdade que é próprio das obras de arte, que por sua vez exige uma resolução 

objetiva específica de cada obra. Essa resolução, que remete ao conteúdo de 

verdade da obra de arte, pode ser obtido por meio da atitude reflexiva sobre a 

sensibilidade. 

Ainda para Adorno (2010), a estética, em sua constituição identitária busca e 

deve defender o não-idêntico que a compulsão padronizadora oprime na realidade 

sensível e formativa do sujeito. “A estética é ao mesmo tempo o âmbito da reflexão 

sobre a arte e o âmbito da sensibilidade, do concreto e do material, e, portanto, o 

âmbito de uma problematização especificamente epistemológica” (PUCCI, 2008, p. 

102). 

Pode-se destacar aqui, conforme Adorno (2018, p. 71), que a estética 

parece ter sido tomada como uma “[...] alternativa fatal entre a universalidade trivial 

e juízos arbitrários, quase sempre advindos de representações convencionais.” 

A preocupação gerada ao analisar esse dado é que a estética, num curso de 

licenciatura em Artes Visuais não assuma um caráter absoleto como fundamento de 

que ela [a estética] nunca se volte para o concreto (ADORNO, 2018). Pois isso 

choca com as próprias Diretrizes Curriculares Nacionais do Curso de Graduação em 

23%

23%

54%

Uma reflexão filosófica.

Uma reflexão sobre a aparência enquanto beleza do sujeito e/ou do objeto.

Uma reflexão sobre a subjetividade.

Uma reflexão sobre a aparência do subjeito.

Uma reflexão sobre os padrões sociais acerca do belo

Uma reflexão sobre a sensibilidade
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Artes Visuais (Parecer CNE/CES nº 280/2007), quando prega a objetivação do “[...] 

aprimoramento da sensibilidade estética dos diversos atores sociais [...]” (BRASIL, 

2007, p. 4-5). 

Quando solicitados [os acadêmicos] para definir o que é um objeto artístico 

(pergunta 4 – fechada/objetiva), verificou-se a continuidade de uma diversidade de 

compreensão, sem uma conformidade e/ou objetividade no conhecimento e 

definição acerca do objeto artístico, como pode-se perceber quando indagados 

sobre a definição do que é um objeto artístico. 

 

GRÁFICO 2 - Defina o que é um objeto artístico. 

 

Fonte: o autor 

 

De acordo com as abordagens de Adorno (2010) acerca da definição de um 

objeto artístico destaca-se a diferenciação do objeto artístico em relação ao objeto 

não-artístico (aquele manipulado pela indústria cultural); ou seja, os objetos 

artísticos evidenciam um processo de racionalização e de intencionalidade reflexiva. 

O objeto artístico: 

15%

8%

31%15%

31%

Um fruto da subjetividade do artista

Um objeto capaz de despertar um sentimento em quem o interpreta.

Umobjeto capaz de modificar o sentimento em quem o interpreta, enquanto 
uma experiência estética.
Um objeto a partir do qual o artista expressa a sua intencionalidade.

Um objeto que é belo/agradável aos sentidos.

Um objeto que não apresenta outro fim senão ser ele mesmo "arte".
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[...] se revolta contra toda dependência do material previamente dado, 
fechado em relação à criação autônoma, que se reflete na classificação a 
arte em artes. Pois os materiais dispersos correspondem aos momentos de 
estímulos difusos dos sentidos (ADORNO, 2018, p. 29). 

 

Pode-se considerar, com Adorno (2010), que nenhuma obra de arte, bem 

como nenhum objeto artístico, nem mesmo os mais subjetivistas, esgotam-se na 

interioridade do sujeito – que também os constitui juntamente com o seu conteúdo.  

A diversificação e a dificuldade de uma definição mais homogênea o que 

venha a ser um objeto artístico demonstram a minimização das discussões acerca 

não só do conceito, mas também da vivência estética ao longo do processo de 

formação do professor de Artes Visuais, em detrimento da instrumentalização da 

técnica da produção artística. Isso ainda revela certa satisfação com a generalidade 

estética que gravita em torno daquilo que é diletante (ADORNO, 2010). 

Ainda faz parte da categoria estética, a pergunta 14 (quatorze –

fechada/objetiva), que intencionava rápida e espontaneamente colher informações 

acerca do entendimento sobre o conhecimento conceitual que a arte, em contexto 

de formação de professores, pode promover. 

 

GRÁFICO 3 - Você considera que a obra artística pode proporcionar conhecimento 
conceitual? 

 
Fonte: o autor 

 

Nota-se que os 13 (treze) acadêmicos responderam que a arte – obra 

artística – proporciona conhecimento conceitual. Porém, o gráfico que representa a 

percentagem da reposta “sim”, diretamente não corresponde ao que fora respondido 

100%

0%

Sim. Não. Talvez. Esporadicamente. Nunca.
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quando perguntados acerta da estética e do objeto artístico, devido à dificuldade e 

diversidade de definição desses. 

Para Adorno (2010) há um longo percurso histórico na formação cultural dos 

sujeitos sociais e na contraposição entre o pensamento dialético e o pensamento 

mimético, a partir das quais a imagem e o conceito se viram em momento de 

ruptura. Adorno ao se expressar acerca do conhecimento que é próprio da arte e o 

conhecimento conceitual que ela por promover afirmou que:  

 

O princípio peripatético de que apenas o semelhante conhece o 
semelhante, liquidado pela crescente racionalidade até se transformar num 
valor limite, distingue o conhecimento que é a arte e o conhecimento 
conceitual: o essencialmente mimético aguarda o comportamento mimético. 
Se as obras de arte nada imitam a não ser a si mesmas, só pode 
compreendê-las quem as imita (ADORNO, 2014, p.108). 

 

 Percebe-se que tanto na arte quanto filosofia há uma relação pacífica entre o 

pensamento e o objeto, o que legitima essa relação que preza tanto pela expressão 

quanto pela técnica; e ainda o que faz emergir para uma elaboração objetiva 

precisa, estética e/ou conceitual. 

 A arte faz bem à construção do pensamento e do conhecimento conceitual, 

pois o pensamento e o conhecimento conceitual tentam exprimir conceitualmente o 

não-conceitual e mimético. O conhecimento precisa da arte, ela o impulsiona no 

resgate de si mesmo enquanto sabedoria, sabor das coisas. Pelo estético, na obra 

artística, o pensamento busca pela sua verdade e encontra a possibilidade de 

expressão do inefável (ADORNO, 2009). 

 Na relação entre o conhecimento conceitual e a obra artística encontram-se 

os conhecimentos que desvelam o processo de formação do sujeito. E a partir do 

encontro entre conceitual e estético que se pode verificar o entendimento de que a 

obra artística e o conhecimento conceitual compõem um conhecimento reflexivo 

capaz de criticidade e reflexividade acerca das condições sociais, da formação 

cultural da pseudo-formação – que assalta a formação estética do professor de Artes 

Visuais. 

O conhecimento conceitual é substanciado ao desvelamento dos 

questionamentos acerca do conhecimento sensível – estético da realidade. Cada 

perspectiva da realidade sensível, seja ela estética e/ou conceitual, deve-se fidelizar 

ao objeto – e nesse caso vinculado à formação do professor de Artes Visuais –, 
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promovida pela objetividade possível bem como dos limites das condições objetivas 

e subjetivas (ADORNO, 2009). 

 Ainda, pode-se considerar a negatividade do conhecimento conceitual 

promovido pela arte, que conforme Adorno (2018), pode ser atingido em termos de 

conteúdo da própria arte. 

 

4.2.2 Segunda Categoria de Análise – A Experiência Estética 

 

 A segunda categoria elencada para a análise e interpretação de conteúdo 

fornecido pelos dados coletados a partir do questionário se refere à experiência 

estética. 

 A pergunta 5 (cinco) – fechada/objetiva – caracteriza o início da análise e 

interpretação. O gráfico gerado a partir das respostas apresenta uma diversificação 

de resposta, o que mais uma vez desvela-se a dificuldade de uma centralidade na 

objetividade de definição de estética e o que dela deriva, a saber: a experiência 

estética. 

 

GRÁFICO 4 - Como você define experiência estética? 

 
Fonte: o autor 

16%

15%

15%

15%

8%

31%

Um meio pelo qual o sujeito percebe a si mesmo e seu entorno.

Um meio de promoção de atividades (artísticas) que privilegiassem o processo reflexivo.

Uma atividade centrada na percepção sensível.

Uma possibilidade de compreensão de mundo a partir da perceção de cada sujeito.

Um meio pelo qual o sujeito desenvolve experiências artísticas trasnformadoras.
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 Como já afirmado, nota-se na diversificação das definições dos acadêmicos 

(as) a dificuldade que os mesmos apresentaram em conceituar a experiência 

estética, confundindo-a com a atitude estética reflexiva, ao mesmo tempo em que 

não conseguem identificá-la como elemento fundante de todo fazer artístico e 

docente. 

Adorno e Horkheimer (1986), no texto intitulado Dialética do Esclarecimento 

privilegiaram em sua reflexão a discussão acerca da experiência estética, como o 

elemento que revele a capacidade dada ao sujeito de escapar à lógica da 

racionalidade instrumental. Assim, em contexto de crítica e reflexividade que se 

pode compreender o modo pelo qual a experiência estética torna-se significativa a 

formação do sujeito e para a formação de professores. 

 Percebe-se que no percurso das narrativas sobre a experiência estética há 

certa confusão entre os acadêmicos sobre o conceito de estética, experiência 

estética e atitude estética reflexiva. Confusão a partir da qual considera-se a 

reflexividade da sensibilidade para com a obra de arte, a produção artística bem 

como da formação de professores. Essa confusão se dá na dificuldade e 

ingenuidade situadas na definição tanto dos conceitos de estética, experiência 

estética e atitude estética reflexiva, quanto da sua aplicação prática no processo de 

produção artística e também no processo de formação de professores. 

 A experiência estética se constitui como uma das possibilidades 

apresentadas ao sujeito em formação para encontrar abrigo dentro de uma 

sociedade que age e reage a partir de uma lógica de dominação e da técnica 

[instrumentalizada] (ADORNO, 1986). 

 Para Adorno (2010) a experiência estética despertada pela arte apresenta 

também a capacidade espontânea de atribuir à natureza reprimida um lugar sensível 

à percepção e fazer percebido o que fora minimizado pela razão instrumental. 

 A experiência estética contrapõe-se às sistematizações lógico-racionais das 

relações promovidas pela indústria cultural, na produção de uma semiformação a 

partir de pseudo produtos culturais. 

 

Uma experiência estética pré-artística do que é estético tem o seu elemento 
falso no fato de que ela se identifica e se contra identifica com as obras de 
arte como na vida empírica e, onde isso é possível, ainda em grau mais 
elevado, portanto exatamente por meio daquele posicionamento que o 
subjetivismo considera como órgão da experiência estética. [...] essa 
experiência estética carece e projeção, que é, entretanto, estética, 
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exatamente pelo primado apriorístico nela da subjetividade (ADORNO, 
2018, p. 111-112). 

 

 Pode-se entender que a experiência estética impõe um distanciamento na 

relação entre o observador e o objeto artístico, gerando no observador um 

entusiasmo e encanto diante do é observado; configurando a experiência estética 

“[...] o modo de conhecimento que não é a cognição de um objeto” (ADORNO, 2018, 

p.115). 

 Preocupa ainda que com a reformulação do PPC do Curso de Licenciatura, 

de 2015, contemplam ensino da arte que articula três campos básicos e conceituais: 

criação/ produção, a percepção/análise e o conhecimento da produção artístico-

estética, sendo esses três campos vivenciados e dados à experiência estética, de 

modo que pudesse impulsionar à uma atitude estética reflexiva durante o processo 

de formação de professores. 

Para a categoria de experiência estética ainda se deu (pergunta 9 (nove)), 

aberta/discursiva), o questionamento aos acadêmicos acerca da importância da 

experiência estética, na produção da obra de arte, para o desenvolvimento de uma 

atitude estética reflexiva na formação de professores em Artes Visuais. 

 Apesar do que já fora exposta quanto à análise da experiência estética, de 

modo que essa não fosse tomada como um subjetivismo e/ou um 

sentimentalismo/subjetivista, há narrativas que indicam a experiência como um 

prazer diante do que se desenvolve em relação à produção artística, confunde a 

essa com uma atitude crítica-reflexiva. Por exemplo, quando o acadêmico A2 

expressou sobre a experiência estética:  

 

Sem dúvida, quando há experiência estética, há paixão naquilo que fala. 
Quem não gosta de ouvir palavras apaixonadas? (A2). 

 

 Ainda há aquele que considera experiência estética como um fazer artístico. 

Por exemplo,  

 

Para mim, a experiência estética é a mais importante, pois sem a reflexão e 
transformação que a arte proporciona ao artista e ao espectador, a arte 
perderia o sentido. (A11). 

 

Aqui apresenta-se apenas a relação do autor com a obra de arte (enquanto 

processo do fazer artístico – a criação), entendendo a relação de co-criação artística 
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a partir da experiência estética do sujeito com a obra, bem como com as 

possibilidades de se continuar a criação artística por aquele que experiência o 

próprio processo criador. 

 Quanto às repostas foi possível vislumbrar expressões que se aproximavam 

ao que se esperava ao que se refere à importância da experiência, na produção da 

obra de arte para o desenvolvimento de uma atitude estética reflexiva na formação 

de professores em Artes Visuais.  

Ao considerar as repostas dos acadêmicos, a seguir, verifica-se uma a 

importância que atribuem à passagem da experiência estética à atitude estética 

reflexiva na sua formação de futuro professor de Artes Visuais. 

 

Sim, quando produzimos arte nos debatemos com questões estéticas a todo 
momento, entramos na angústia que cerca a idealização e a realidade, 
conseguimos compreender melhor o processo criativo do artista que 
estudamos e atingimos maior propriedade para ensinar nossos alunos. (A3).  
 
Sim. Como mencionado anteriormente, conseguirmos ser capazes de 
refletir perante uma obra nos ajudará a auxiliar os nossos futuros alunos a 
refletir. Além do mais, uma obra sem reflexão perde sua aura. (A7). 
 
Sim. Quanto mais conhecemos e desenvolvemos uma experiência estética 
a partir de diferentes obras de arte somos levados a exercer com mais 
frequência uma atitude estética reflexiva o que nos ajuda debater e fruir 
sobre as obras de arte com mais segurança quando estivermos na sala de 
aula. (A8). 
 
Como dito anteriormente, só se pode falar daquilo que se tem propriedade. 
Se um professor de química não pode ensinar o processo químico sem 
saber como ocorre de fato, o mesmo o professor de Artes não o deve. 
Devemos ter propriedade. E é apenas com base na experiência estética que 
poderemos através da arte buscar por uma educação mais sensibilizadora e 
humanizada. (A12). 

 

As narrativas acima citadas demonstram certa inquietação em relação a 

importância da experiência estética da obra de arte para o desenvolvimento de uma 

atitude estética reflexiva na formação de professores em Artes Visuais, corresponde 

em parte ao proposto pela reformulação do PPC (2015), em correspondência às 

exigências das Diretrizes Nacionais para o Curso de Licenciatura em Artes Visuais 

(2007 e 2009).  

 Para Adorno (2010), a experiência estética não se caracteriza apenas como 

uma emoção subjetivista, conforme as narrativas acima citadas (A3, A7, A12), mas 

encaminha o sujeito tanto a um processo quanto à uma atitude reflexiva, de 

conhecimento e de formação apresentada somente pelo A8 que traz uma concepção 
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que faz referência a desenvolver uma experiência estética a partir de diferentes 

obras arte a exercer com mais frequência uma atitude estética reflexiva que segundo 

o acadêmico contribui para debater e fruir com mais segurança quando estiver 

futuramente em sala de aula. 

Corrobora ainda Adorno quando afirmar que a experiência estética “[...] 

exige algo como autonegação do observador, no sentido de sua capacidade de 

abordar aquilo ou de se tornar consciente daquilo que os objetos estéticos dizem e 

silenciam a partir de si próprios” (ADORNO, 2018, 111-112). 

 Porém, a formação estética na formação de professores ainda se faz um 

tanto aligeirada, de modo a não permitir de forma mais zelosa, os aspectos relativos 

à educação dos sentidos, o que torna a formação de professores tênue para a sua 

atuação futura nas instituições educativas. 

 As demais respostas fornecidas pelos acadêmicos A1, A4, A5, A6, A9, A10 e 

A13 não corresponderam ao que fora perguntado, pois somente ofereceram “Sim”, 

sem nenhuma reflexão ou inferência ao proposto reflexivamente pela pergunta 

posta. Isso não oferece condições de análise e/ou interpretação, pois não oferecem 

subsídios suficientes para tal empreendimento. 

 Também compõe essa categoria, a lembrar: a experiência estética (a 

pergunta 10 (dez)), o questionamento acerca da consideração do acadêmico em 

formação docente, sobre a passagem da experiência estética espontânea à atitude 

estética reflexiva. 

 A partir das narrativas, apresentadas em sequência, destaca-se que foi 

possível verificar a aproximação do conteúdo 

Referente à condição primária da experiência estética espontânea, sem a 

demonstração de uma reflexividade em detrimento à atitude estética reflexiva, que, 

por sua vez, exige um trabalho crítico-reflexivo frente a processo de criação artística, 

à uma outra obra que não a própria, à apreciação, leitura e fruição diante de uma 

obra de arte e ao processo de formação docente. 

 Aqui amplia-se entendimento acerca da passagem da experiência estética 

espontânea à atitude estética reflexiva, uma vez que o ato de compreender torna-se 

essencial, não somente como um processo descritivo, ou como se num passe de 

mágica, tudo devesse ser reduzido à aparência do objeto artístico (ADORNO, 2018). 

O exposto nas narrativas conduz a apreensão de que “[...] a ideia do ato de 

compreender é a de que, através da experiência integral da obra de arte, penetra-se 
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no seu conteúdo como algo espiritual” (ADORNO, 2018, p. 113-114). Isso demonstra 

a preocupação com a perspectiva de uma experiência estética autêntica que tenha 

em vista uma autêntica atitude estética crítico-reflexiva para com o próprio processo 

de formação. 

A experiência estética carregada de significado urge ser entendida e 

assumida no processo de formação de professores em Artes Visuais, para que se 

supere a instrumentalização da técnica e a disseminação da barbárie na produção 

artística e promova a necessidade de refletir sobre a experiência formativa e estética 

do futuro professor, evitando assim a atrofia da imaginação e da espontaneidade 

tanto no processo criador quando na leitura da obra de arte. 

Seguem-se as narrativas dos acadêmicos que se apresentam como 

conteúdo da análise acima posta. Essas narrativas foram agrupadas de acordo com 

a aproximação do conteúdo. 

 

Sim. (A 1). 
 
A espontânea estaria ligada diretamente às nossas percepções, já a 
reflexiva é aquela que necessita ir além das percepções, há necessidade da 
mediação do professor ou de conhecimentos mais profundos sobre a obra 
para podermos ultrapassar o campo apenas do sensível e conversar com a 
produção em questão. (A 2). 
 
Considero uma relação difícil de se estabelecer. Porque a atitude estética 
reflexiva requer que desenvolvamos um senso maior de criticidade reflexiva 
e a experiência estética espontânea pode ser uma experiência desprovida 
de um senso maior de criticidade apenas apreciando a obra de arte. (A 8). 
 
Na minha opinião, a experiência estética espontânea é involuntária, ela 
parte de um insight, de uma sensação repentina ao deparar-se com uma 
obra de arte ou ao ter uma ideia de produção artística. Já a experiência 
estética reflexiva, parte de uma pré-disposição do artista ou espectador de 
refletir sobre os fatores que estão além do objeto artístico material e buscar 
entendê-los. (A 11). 
 
A experiência estética espontânea acredito ser algo mais imediato, a 
"primeira impressão" que temos sobre um objeto, mas isso dá origem a 
atividade estética reflexiva, sendo a primeira natural e a segundo um 
processo mental que demando certo esforço. (A 13). 
 
A primeira ocorre de maneira desinteressada diante da obra de arte já a 
segunda vem com embasamento e estudo. (A 4). 
 
Acho q a experiência estética espontânea ocorre em diversos momentos e 
com diversos objetos e não somente a arte, penso que está no nível do 
sentimento e do gosto. Já a atitude estética reflexiva envolve a atitude de 
olhar, perceber detalhes e buscar tecer sentidos no que se vê. (A 5). 
A espontânea seria a experiência na qual o indivíduo tem ao se deparar 
com uma obra em primeiro momento. A reflexiva o indivíduo tem ao analisar 
a obra, desta forma o levará a pensar nela. (A 7). 
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Acredito que uma experiência espontânea parte de um processo primário 
perceptivo, a partir desse processo surge a reflexão. (A 9). 
 
A primeira se relaciona com o primeiro contato com o objeto e o segundo é 
a reflexão após o 1º contato. (A 10). 
 
A experiência estética espontânea não precisa de estímulos no momento 
em que ocorre, já a atitude estética reflexiva necessita de estímulos e 
questionamentos. (A 12). 
 
A experiência estética espontânea se dá quando a uma obra de Arte nos 
atinge de modo mais profundo, é quando a obra que nos chama os olhos 
sem que consigamos explicar, por vezes chegando em experiências 
catárticas. A atitude estética reflexiva é uma atitude de abertura do 
expectador em busca da experiência estética, buscando analisar e 
reconhecer melhor a obra de arte enquanto tal. Mas é importante ressaltar 
que uma experiência estética espontânea não acontece quando o 
expectador não está aberto para tal e que dentro dela ele adquire postura 
reflexiva. (A 3). 
 
A espontânea é quando estamos 100% abertos a vivenciar uma obra, sem 
esperar nada dela. É como se apaixonar à primeira vista, não tem como 
controlar ou escolher. A reflexiva é quando estamos cheios de perguntas e 
esperamos que a obra nos passe algo, que vamos a descobrindo aos 
poucos, tentando chegarem uma resposta. (A 6). 

 

 Vale ressaltar que o PPC (2015) também prevê o desenvolvimento da 

experiência estética no processo de formação dos acadêmicos do Curso de 

Licenciatura em Artes Visuais da UEPG, porém essa é destacada e como aquele 

elemento a ser desenvolvido durante o Estágio Supervisionado, a saber, que “[...] 

nesse aspecto, o olhar do Estagio é um olhar preocupado com questões específicas 

da área, exigindo inclusive poética e experiência estética” (UEPG, 2015, fl. 22). 

 A experiência estética assume um aspecto que rompe com a passividade e 

impulsiona para uma atitude estética reflexiva, enquanto aquela que colabora tanto 

com a produção artística quanto com ações e modos de pensar. Assim, a 

experiência estética deve aguçar a percepção em vista de um esclarecimento crítico 

e reflexivo. Por isso, necessário se faz entender a importância da experiência para 

que se desperte uma atitude de uma educação estética reflexiva. Duarte Junior 

(1981) corrobora em seu pensamento quando em sua narrativa diz: “A primeira 

característica da experiência estética é que nela o homem apreende o mundo de 

maneira direta, total, sem a mediação (parcializante) de conceitos e símbolos” 

(DUARTE JR, 1981, p. 83). 

 E, conforme Adorno (2009), é a partir da dialética negativa, que acolhe e 

nega, que soluciona e fragmenta que a experiência estética pode com um 
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movimento dinâmico e ativo avivar a existência de uma atitude reflexiva. Nesse 

sentido, há necessidade da crítica e da reflexividade estética na formação de 

professores de acordo com a temática dessa pesquisa. 

 

4.2.3 Terceira Categoria de Análise – A Atitude Estética Reflexiva 

 

A pergunta 10, acima analisada sob a perspectiva categorial da experiência 

estética, também se insere na próxima e terceira categoria: a atitude estética 

reflexiva. Assim, em continuidade do processo de análise versa-se, a partir desse 

momento, sobre o aspecto estético-crítico-reflexivo, acenado pelos acadêmicos já 

mencionados, a saber, a atitude estética reflexiva como aquela atitude que:  

 
necessita ir além das percepções, há necessidade da mediação do 
professor ou de conhecimentos mais profundos sobre a obra para podermos 
ultrapassar o campo apenas do sensível e conversar com a produção em 
questão. (A 2). 

 
A reflexiva o indivíduo tem ao analisar a obra, desta forma o levará a pensar 
nela. (A 7). 

 
Porque a atitude estética reflexiva requer que desenvolvamos um senso 
maior de criticidade reflexiva (A 8). 

 
parte de uma pré-disposição do artista ou espectador de refletir sobre os 
fatores que estão além do objeto artístico material e buscar entendê-los. (A 
11). 

 
atitude estética reflexiva necessita de estímulos e questionamentos. (A 12). 

 
a atividade estética reflexiva, sendo a primeira natural e a segundo um 
processo mental que demando certo esforço. (A 13). 

 

 Os fragmentos selecionados acima demonstram o que prescreve o PPC 

(2015) ao destacar a necessidade de uma “[...] articulação orgânica de conteúdos 

interagindo nas diferentes áreas do conhecimento sejam elas o ensino, a produção 

artística e ou a reflexão crítica estética e filosófica” (UEPG, 2015, fl. 20). 

 A atitude estética reflexiva em “[...] sua reflexão segunda deve impulsionar 

para além de si mesma os estados de coisas com os quais aquela análise se choca 

e, assim, impelir o teor de verdade por meio de uma crítica enfática” (ADORNO, 

2018, p. 119).  

A atitude estética reflexiva assume, conforme Adorno (2009), uma 

característica que associa elementos formativos do esclarecimento, da ética, da 
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dialética negativa e da autonomia que indicam a elaboração de uma autêntica 

reflexividade tanto no processo criador quanto no processo formativo do professor 

de Artes Visuais. Essa atitude ainda desperta novos sentidos de uma crítica acerca 

da formação estética-sensível da obra de arte, em atos de criação crítica, estética e 

ética. 

A atividade reflexiva, que se constitui como a base da vivência estética, 

possui caráter próprio enquanto adquire funções variadas de acordo com os 

diferentes processos formativos. Vale salientar que essa atividade é marcada pela 

intencionalidade que comporta uma dimensão cognitiva, que está firmada na 

concepção reflexiva de mundo. Essa conduta cognitiva da atitude estética reflexiva é 

interessada e apresenta uma natureza apreciativa e valorativa. 

A próxima pergunta a integrar essa categoria [atitude estética reflexiva] é a 

número 11 (onze), a partir da qual se questionou acerca da transformação do 

acadêmico em formação no Curso de Licenciatura em Artes Visuais, e como esses 

consideraram as atitudes estéticas reflexivas proporcionadas pela experiência 

estética foi possível verificar que os acadêmicos respondentes – exceto os 

acadêmicos A1 e A6 que não forneceram conteúdo suficiente para análise quando 

responderam “Pessi” (A1) e “Creio que não entendi muito bem a essa pergunta” (A6) 

– acenaram o adensamento da atitude estética reflexiva que foi proporcionada à 

medida do andamento do Curso de Licenciatura em Artes Visuais, ainda que por 

vezes essa é confundida com a experiência estética. 

A atitude estética reflexiva a partir das experiências estéticas durante o 

percurso do curso, considerada por alguns como importante para o próprio 

entendimento da história da arte bem como o próprio campo da produção artística, 

como expresso nas seguintes respostas: 

 

Percebo que a maioria dos acadêmicos desenvolveram no curso de forma 
muito significativa sua sensibilidade com relação às experiências estéticas, 
considerando a compreensão que todos têm hoje das diferentes produções 
artísticas nos diferentes momentos da história, com respeito e grande 
admiração. (A2). 
 
Acho que ao longo do curso a atitude reflexiva é construída, a partir dos 
conhecimentos adquiridos e das experiências vividas. (A5). 
 
Considero muito importante para a nossa formação acadêmica enquanto 
professores de Arte mas também como produtores de Arte. (A8). 
 
Essenciais para um processo de sensibilização e contato efetivo com a arte 
e sua produção. (A12). 
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As atitudes estéticas reflexivas são de grande importância para 
entendermos tanto a história da arte, como a arte em sua 
contemporaneidade, podendo assim ter uma visão mais crítica em torno do 
universo artístico. (A13). 

  

Pode-se considerar aqui, a partir da reflexão de Adorno (2018, p. 124) que 

cada experiência estética “[...] depende de seu ambiente, de seu valor posicional, de 

seu lugar, no sentido literal e no figurado”, no caso apontado pelos acadêmicos, o 

próprio Curso de Licenciatura em Artes Visuais, para que se possa alcançar a 

hermética da atitude estética reflexiva que intenta “[...] curar a experiência estética 

das normas abstratas intemporais [...]” (ADORNO, 2010, p. 75). Para que se 

considere que “[...] apura imediatidade não é suficiente para a experiência estética. 

Além da espontaneidade,  necessita também da intencionalidade, da concentração 

da consciência; não se pode eliminar a contradição” (ADORNO, 2010, p. 86).  

 Vale ressaltar ainda que há os acadêmicos que consideraram importante a 

atitude estética reflexiva, promovida pelas experiências estéticas, para a sua futura 

atuação como professor de Artes Visuais, para que como “[...] futuros professores 

tenham uma luz quanto ao que eles próprios fazem, em vez de se manterem 

desprovidos de conceitos em relação a sua atividade” (ADORNO, 1995, p. 30). 

 

Só contribui, ao entrarmos no curso, muitos achamos a arte só aquela que é 
"bela" aos olhos. Com o tempo, vamos treinando nossa percepção e 
notando que vai muito mais além, envolve um processo de reflexão, tempo, 
sociedade, entre outras. Há um amadurecimento enquanto acadêmico. (A7). 
 
Considero muito importante para a nossa formação acadêmica enquanto 
professores de Arte, mas também como produtores de Arte. (A8). 
 
Acredito que as experiências estéticas obtidas no curso foram poucos 
exploradas no âmbito da poética e da própria estética. Um semestre de 
estética é pouco para uma questão tão importante em Artes Visuais. As 
reflexões foram poucas se considerarmos a quantidade de produção da 
turma. (A9) 
 
Considero de suma importância, porque as reflexões estéticas obtidas 
durante o curso me instigam e motivam a pesquisar, explorar e investigar 
possibilidades estéticas que possam tocar os meus futuros alunos e 
proporcionar a eles a riqueza intelectual e sensível que a arte possibilita e 
através dela formar alunos críticos que possam intervir de forma positiva no 
meio social. (A11). 

  

A resposta do acadêmico A3 destaca-se quando esse expressa que: 
 

Sempre tive uma certa atração e uma postura reflexiva à arte, mas hoje 
meu olhar foi transformado com relação a anos atrás. Se eu já entrei 
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gostando de Arte Contemporânea, mesmo sem entender o porquê, hoje eu 
sei o que me atrai. Sei o poder de transformação que a Arte tem em mim e 
sempre estou na ânsia de conhecê-la melhor. 

  

Ao assim responder o acadêmico mencionado faz emergir uma consciência 

que “[...] obedece ao encantamento que, de qualquer modo, só conduz à arte ao 

servir de mediação entre a arte e a empiria. [...] Essa qualidade é perceptível nos 

fenômenos dos quais se emancipou a experiência estética” (ADORNO, 2010, p. 99).  

Nota-se que “[...] a genuína experiência estética deve tornar-se filosofia ou, 

então não existe” (ADORNO, 2010, p. 152), ou seja, a experiência estética 

espontânea deve dar lugar à atitude estética reflexiva. 

 
4.2.4 Quarta Categoria de Análise – A Estética na Formação de Professores 
 

A quarta e última categoria a ser analisada e interpretada se refere à estética 

na formação de professores em Artes Visuais, categoria essa já, em certo modo, 

mencionadas na análise das categorias apresentadas anteriormente, uma vez que 

as todas as categorias correspondem à uma única preocupação, a saber: a 

passagem da experiência estética à atitude estética reflexiva na formação de 

professores do Curso de Licenciatura em Artes Visuais da Universidade Estadual de 

Ponta Grossa (UEPG). 

Para essa categoria foram selecionadas as narrativas dos acadêmicos para 

as questões 6 (seis), 7 (sete), 8 (oito), 12 (doze), 13 (treze) e 15 (quinze). Para a 

pergunta 6 (seis) levantou-se o seguinte questionamento: São desenvolvidas 

atividades estéticas no curso? Se sim, quais e como são realizadas? Se não, o 

que tem a considerar sobre?Para melhor análise e interpretação as narrativas dos 

acadêmicos foram agrupadas de acordo com o conteúdo manifestado. 

O primeiro conjunto de respostas os acadêmicos A2, A5 e A11 expressam 

indicando que atividades estéticas são desenvolvidas em todas as disciplinas, e que 

essas atividades, consequentemente, proporcionam experiências estéticas em 

momentos diferentes durante o curso. Assim afirmaram os acadêmicos: 

 

Sim. A maioria das disciplinas em algum momento enfocam situações que 
levam a experiências estéticas. Não apenas em saídas para visitas a 
espaços em que há produções artísticas, mas também em realizar 
produções a partir das experiências estética pessoais. Durante a própria 
análise de imagens e obras em estudos direcionados também é possível 
vivenciar atividades estéticas. (A2). 
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Sim, todas as disciplinas possibilitam reflexões estéticas, seja sobre obras 
ou sobre a nossa própria produção artística. (A5). 
 
Sim. Em todas as disciplinas de arte, tanto as práticas quanto teóricas, são 
abordadas questões que exigem do aluno uma reflexão para além do fator 
visível ou tangível da obra, uma reflexão a respeito do que aquela obra quer 
dizer, de que forma ela toca o artista e o espectador, quais transformações 
ela possibilita. (A11). 

 

Vale lembrar a diversidade de respostas apresentadas, no início dessa 

análise, à pergunta colocada “Como você define estética?” Ao expressarem que 

as disciplinas porporcionam atividades estéticas, os dados, acompanhados da 

compreensão crítica, ainda demonstraram certa interpretação subjetivista acerca do 

conceito de estética na formação de professores em Artes Visuais. Por isso, a 

necessidade de repensar e reelaborar a formação estética do professor de Artes 

Visuais, aliada à formação pedagógica bem como à organização do processo criador 

– que oferece tanto experiências estéticas quanto atitudes estéticas reflexivas. 

Corrobora Adorno (1995, p. 87) ao afirmar que “[...] aos futuros professores não 

caberia tanto converter-se a algo que lhes é estranho e indiferente, mas sim seguir 

as necessidades que se impõem no seu trabalho.” 

Pois, é também compromisso do futuro professor de artes visuais a difusão 

do conhecimento de modo que esse possa ampliar, no aluno, a consciência e a 

compreensão estética, no seu processo criador, como uma necessidade para a sua 

transformação. Como adverte Adorno (1995, p. 22) “[...] penso na necessidade de 

falar acerca do assunto porque o resultado depende ele próprio muitas vezes das 

situações com que me deparei e, de que nem sempre o candidato tem consciência”.  

Essa afirmação de Adorno (1995) expressa a preocupação também 

destacada por essa pesquisa, a formação estética, a passagem da experiência 

estética à atitude estética reflexiva na formação de professores em Artes Visuais. 

 O conteúdo apresentado pelos acadêmicos A3, A4, A6, A9, apontam que no 

Curso de Licenciatura em Artes Visuais desenvolverem sim atividades estéticas, 

porém essas estão vinculadas a aulas externas (de campo) ao espaço físico da 

Universidade como: visitas a museus, galerias, exposições, cinemas, cidades 

históricas. Essas atividades, conforme a manifestação dos acadêmicos, 

proporcionam momentos de experiências estéticas que melhor contribuem para a 

produção artística. 
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Sim, a partir da promoção de saídas de campo para museus, galerias, 
cinemas, cidades históricas... também a partir da reflexão e discussão 
profunda sobre obras de arte, bem como da produção artística. (A3). 
 
Sim, através de visitas em museus, da criação artística, através de relatos e 
experiências próprias que entram em discussão. (A4). 
 
Sim, são realizadas por meio de apreciação de obras de arte em museus e 
galerias, de reflexões sobre sua obra e quando produzimos nossa própria 
arte e "vivemos" essa produção, ou seja, quando se desligamos do mundo 
para criar. (A6). 
 
Acredito que as exposições e a produção artística devidamente direcionada 
podem resultar em atividades estéticas. (A9). 

  

 Verifica-se que a História da Arte, a Teoria Estética e Artística parece não 

estar presente como contribuição à experiência estética que, por sua vez, contribui 

para a produção artística bem como para a formação de professores.  

A reflexão indicada pelos acadêmicos, no parágrafo anterior mencionados, 

incita a consideração acerca da necessidade da complementação da formação 

cultural na formação de professores. Porém, importante se faz avaliar que a 

formação cultural não “[...] consiste em que qualquer concordância seja convertida 

em uma linguagem culta impositiva. A experiência mais simples [...], ensina a que 

ponto o conteúdo humano se realiza precisamente” (ADORNO, 1995, p.32-33). 

Ainda pode-se inferir na perspectiva assinalada pelos acadêmicos acerca 

das atividades estéticas proporcionadas e desenvolvidas pelo Curso de Licenciatura 

em Artes Visuais, a partir das aulas de campo, um elemento oculto: o da 

contemplação estética, como aspecto próprio da apreciação visual da arte 

acompanhado de uma consciência reflexiva enquanto estratégia intelectiva e 

formativa diante de uma obra de arte – advinda de uma experiência estética 

espontânea. 

O terceiro conjunto de narrativas dos acadêmicos A7, A8, A10, para a 

pergunta 6 (seis), refere-se disciplina de Estética e Filosofia da Arte, ofertada no 

Curso de Licenciatura em Artes Visuais da Universidade Estadual de Ponta Grossa 

(UEPG), com a reformulação do PPC (2015) do referido Curso de Licenciatura, com 

apenas 34 (trinta e quatro) horas distribuídas durante o primeiro semestre do quarto 

ano (ano concluinte). 

 

Sim, tivemos uma disciplina de estética, além de estarmos sempre em 
produção, desta forma sempre discutimos estética. (A7). 
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Sim. Na própria disciplina de Estética e Filosofia da Arte e de Poéticas 
Contemporâneas em Artes Visuais são desenvolvidas atividades estéticas. 
São desenvolvidas em conversas entre professor e alunos onde o professor 
desenvolve o conceito de estética e relaciona com as produções artísticas 
dos alunos e mostrando diferentes obras de arte despertando a nossa 
experiência estética. (A8). 
 
Sim. Existe uma disciplina que aborda, porém ela é curta. (A10). 

 

 Dessas narrativas pode ser destacada o acadêmico A8 que detalha um 

pouco mais o papel da disciplina de Estética e Filosofia da Arte no desenvolvimento 

de atividades estéticas, experiências estéticas e atitudes estéticas reflexivas ante o 

processo de formação docente dos acadêmicos bem com o processo criador da 

obra artística. 

 A disciplina de Estética e Filosofia da Arte exige o saber o conhecimento que 

a arte comunica por meio de si mesma e em si mesma enquanto um outro [sujeito] 

diante e na formação daqueles que com ela a ensinarão.  

 A reflexividade proporcionada pela disciplina de Estética e Filosofia da Arte 

intenta esclarecer a educação sensível do acadêmico em formação de professores 

em Artes Visuais “[...] como um processo formativo humano, como um processo pelo 

qual auxilia o homem a desenvolver sentidos significados que orientem a sua ação 

no mundo” (DUARTE JR, 1981, p. 15). 

 Pode-se destacar, aqui, que a consciência da reflexividade estética, 

proporcionada pela disciplina de Estética e Filosofia da Arte significa uma atitude 

equilibrada entre o sensível e o reflexível. À essa disciplina cabe a tarefa de suscitar 

significativas atitudes reflexivas acerca da formação estética para além da 

expectação e da técnica para futuros professores de Artes Visuais. 

 O quarto e último conjunto de respostas para a pergunta 6 (seis) é composto 

pelo conteúdo expresso pelos acadêmicos: 

 

Acredito que o processo de criação desenvolvido nas disciplinas práticas 
contribuem muito mas as visitas a museus e galerias são essenciais 
também. (A12). 
 
Sim, o curso conta com diversas disciplinas prática, onde é explorado 
nossas poéticas e também uma visão estética das produções. (A13). 

 

 Para esses acadêmicos as atividades estéticas são proporcionadas pelo 

Curso de Licenciatura em Artes Visuais, por meio das disciplinas chamadas práticas 

e/ou de produção. Percebe-se que se considera o processo de criação de uma obra 



174 
 

de arte como uma atividade estética a partir do processo de produção do objeto 

artístico. Porém, o risco a ser corrido nessa interpretação e que espera ser alertado 

por essa pesquisa é que não se reduza a aprendizagem e a formação estética 

somente ao processo de produção artística. 

 

Se se propusesse o primado da produção sobre a recepção como um 
processo vital da sociedade, também na arte e para a estética, então a 
crítica ao ingênuo e convencional subjetivismo estético está implícita. [...] 
deve-se pensar a arte de acordo com a regularidade da produção 
objetivamente em desenvolvimento (ADORNO, 2018, p. 139). 

  

 As produções bem como todo o processo criador da obra de arte constituem 

elementos compositores de atividades estéticas, mas esses não devem ser tomados 

como componentes fundamentais e fundantes de proposição formativa para a 

formação estética de professores de Artes Visuais. Pois o ato da criação artística 

pode, erroneamente, ser (des) orientado como uma prática automática da técnica 

pela técnica. 

 

[...] significar a capacidade para produzir novas ideias e objetos, sob o 
conceito de criatividade abrigam-se uma série de processos e fatores 
interatuastes e interdependentes. [...] e os processos criadores participam 
de um padrão comum, [...], que consiste na conexão de níveis de 
experiência ou sistemas de referência (DUARTE JR, 1981, p. 88-89). 

 

 Assim, o sujeito criante, enquanto imerso no pensamento criador, pensa a 

partir de níveis diferenciados de experiências e vivências, pois o pensamento criador 

nutre-se tanto das experiências não simbolizadas quanto dos significados e sentidos 

já reflexionados. 

 Também compõe essa categoria a questão7 (sete), e apresenta um 

processo de continuidade da pergunta anterior, e indaga sobre: Como essas 

atividades estéticas contribuem para o seu processo formativo? Por isso, o 

conteúdo manifestado nas narrativas completam o que fora analisado anteriormente, 

porém pode-se destacar particularidades na expressão dos respondentes. 

 As respostas dos acadêmicos A6, A7, A9, A13 aproximaram-se quando 

esses destacaram a contribuição das atividades estéticas para o processo formativo 

no Curso Licenciatura em Artes Visuais. 

 

Falamos no curso de sermos "artistas professores". Isso significa que 
podemos viver a arte e ensinar, com uma experiência diferenciada. Quando 
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temos experiências estéticas, nossa sensibilidade aumenta e quando 
formos ensinar isso para os alunos teremos mais chance de nos fazermos 
entendidos. (A6). 
 
Nós como futuros professores de arte, temos o dever de compreender a 
estética, uma vez que está relacionada a nossa área de produções visuais. 
Com isso podemos desenvolver nosso sensível, e desta forma desenvolver 
o sensível e a percepção dos alunos. (A7). 
 
A experiência e o convívio com atividades estéticas contribuem para a 
formação de um profissional sensível e perceptivo. (A9). 
 
Contribui com a criticidade e senso estético, para nós futuros professores de 
arte, é muito importante termos um senso estético e a capacidade de 
análise de uma obra. (A13). 

 

 A partir das outras respostas, dos acadêmicos A2, A3, A4, A5, A8, A10, A11 

e A12, a seguir pode-se destacar uma concepção primariamente internalizada de 

artista em detrimento de uma concepção secundarizada de professor.  

 

São totalmente indispensáveis, pois permitem compreender que ninguém 
nasce um artista, ele é fruto de suas experiências estéticas e seus estudos 
sobre a arte. (A2). 
 
Na formação de repertório artístico, se torna mais fácil ensinar Arte quando 
já houve contato com o material do qual estamos falando e conseguimos 
conversar sobre nossas experiências, do mesmo modo é mais tranquilo 
guiar uma atividade de produção artística quando conhecemos as angústias 
que cercam o momento de produção de arte. (A3). 
 
Conhecer arte para poder falar de arte é essencial. (A4). 
 
Elas possibilitam o contato com diversas obras e possibilidades do fazer 
artísticos, fazendo com que possamos exercitar a fruição de obras e a 
sensibilidade. (A5). 
 
Contribuem para desenvolver a nossa sensibilidade estética a partir das 
nossas próprias vivências. (A8). 
 
Ajudam através da reflexão acerca do que é produzido. (A10). 
 
As atividades estéticas possibilitam conhecer melhor a mim mesma, porque 
me fazem interrogar-me a respeito do que me motivou a produzir 
determinada obra, o que eu quero expressar com ela e porque quero 
expressar. Nem sempre tenho as respostas, mas essa reflexão me faz ir em 
busca delas. (A11). 
 
Não se pode falar sobre arte sem vivê-la, "prová-la", sem de fato entender o 
processo de se fazer arte. (A12). 

  

 A constatação do destaque à formação do artista em detrimento à formação 

do professor de Artes Visuais já fora salientada no texto reorganizado do PPC 

(2015) do Curso de Licenciatura em Artes Visuais da Universidade Estadual de 
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Ponta Grossa (UEPG), com a afirmação que “Muitos dos acadêmicos que ingressam 

no curso, o fazem desejando estar num bacharelado não numa licenciatura, o que 

marca profundamente, na maioria dos casos, a formação didático-pedagógica 

desses acadêmicos” (UEPG, 2015, fl. 08). 

Essa pesquisa projeta a intenção de que, conforme Adorno (2010, p. 52), 

“[...] o espírito do artista e os seus procedimentos técnicos estejam à altura desta 

objectividade.” Objetividade própria da formação do professor-artista e/ou do artista-

professor de Artes Visuais. 

 À pergunta 8 (oito) reservou aos acadêmicos a tarefa de descrever uma 

atividade que foi desenvolvida com a turma do Curso de Licenciatura em Artes 

Visuais da Universidade Estadual de Ponta Grossa (UEPG) e que considerassem 

uma atividade estética. E as narrativas foram agrupadas por aproximação em 3 

(três) grupos. 

O primeiro grupo dedicou-se à análise do conteúdo que novamente destaca 

como atividade estética as aulas de campo realizadas durante os quatro anos do 

Curso, como: visitas a museus, galerias de artes e exposições. 

 

Acredito que não haverá uma atividade que marcou a turma, pois todos já 
trazemos experiências estéticas que no decorrer do curso em determinadas 
atividades forma mais significativas para uns que para outros. 
Particularmente senti duas grandes emoções durante o curso quando visitei 
o Museu do MASP em São Paulo e vi pessoalmente obras que só conhecia 
nos livros. E cheguei a chorar ao encontrar com as esculturas de Aleijadinho 
em Congonhas MG. Não esperava que elas teriam um poder tão grande 
sobre mim. Acredito que foi o fato de que no curso minhas melhores 
experiências estéticas foram durante as aulas de escultura. Jamais imaginei 
que teria alguma afinidade comesse tipo de produção, sempre me percebi 
como pintora antes do curso. (A2). 
 
 
Visitas a museus e galerias, aquela que mais me marcou foi a visita ao 
instituto de Arte Contemporânea Inhotim, onde fiquei extasiada quando 
consegui ter contato com obras de artistas que eu vinha estudando, como 
Cildo Meirelles. (A3). 
 
Visitas a Bienal, reflexões sobre a obra dos colegas, quando temos que 
explicar nossas obras e nos colocar no lugar do outro. (A6). 

 

 Importante se faz assinalar que esses momentos de aprendizagem extra-

sala [de aula], ou seja, as visitas a museus, galerias exposições e outras contribuem 

para com o processo de formação estética do professor de Artes Visuais, contudo 

faz-se necessário a atenção reflexiva e a compreensão de que “A experiência 

artística só é autônoma quando se desembaraça do gosto da fruição. A via que aí 
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conduz passa pelo desinteresse” (ADORNO, 2010, p. 24), para que não seja 

finalizada no ato de conhecer desprovido de uma atitude estética reflexiva e crítica. 

 O segundo agrupamento de respostas por aproximação intenta a reflexão 

acerca das atividades estéticas descritas a partir da produção artística dos próprios 

acadêmicos, suas poéticas e ainda a apreciação também realizada pelos 

acadêmicos. 

 

Apreciação das produções semestrais frente a turma, onde cada aluno 
poderia falar e dar sua opinião sobre a produção do colega, e que era 
necessário falar sobre a própria produção. (A4). 
 
Produções a partir de poéticas pessoais. (A5). 
 
Foram realizadas diversas, podemos citar duas de exemplos distintos. A 
primeira relacionada a leitura de imagens, a segunda às produções 
realizadas durante todo o curso. (A7). 
 
A atividade onde tivemos que desenvolver uma atitude estética reflexiva 
acerca da nossa própria produção artística. (A8). 
 
A Exposição Instauração, realizada em 2018 pela turma pode encaixar em 
uma atividade estética, não pela exposição como um todo, mas com a 
experiência de produção que cada aluno teve individualmente. (A9). 
 
Foi feito reflexões acerca das produções artísticas. (A10). 
 
No primeiro ano, na disciplina de pintura, foi pintado 15 trabalhos, utilizando 
as variadas combinações cromáticas, baseadas em uma poética particular. 
(A13). 

 

 Ressalta-se aqui o valor do desenvolvimento da produção artística realizada 

pelos acadêmicos, bem como o processo de apreciação e leitura de imagens, como 

elementos formativos, primeiramente, do artista e, secundariamente do professor de 

Artes Visuais. Elementos esses importantes para a atuação desses futuros 

profissionais, uma vez que, conforme Osborne (1978, p. 189), 

 

Toda obra de arte necessita de observadores competentes para consumar a 
realização e para emergir das sombras obscuras da potencialidade. Onde 
não há tais observadores a obra permanece despercebida ou mal 
compreendida: em um sentido muito verdadeiro ela não se torna real. E isto 
não é inteiramente questão de gosto, temperamento e educação individuais; 
depende também de condições históricas, sociais e ambientais. 

 

 Torna-se importante assinalar que as qualidades estéticas reflexivas e 

formais devem ser discutidas de modo conveniente e elucidado para melhor 

contribuir para a produção artística e expressão das poéticas pessoais e, também, 
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para maior contemplação estéticas das obras de arte. Contemplação essa que exige 

tanto organização quanto apreensão – critérios esses próprios de uma atividade 

estética em atitude reflexiva. 

 O terceiro grupo de respostas para a pergunta 8 (oito) é composto pelo 

conteúdo expresso pelos acadêmicos A11 e A12, que revela a contribuição de 

disciplinas específicas do Curso de Licenciatura em Artes Visuais da Universidade 

Estadual de Ponta Grossa (UEPG) na elaboração e execução de atividades 

estéticas.  

Os acadêmicos mencionados destacaram a mediação dessas disciplinas no 

processo de uma análise reflexiva e crítica ante as obras de arte produzida pelos 

acadêmicos do próprio Curso. Isso desvela que “[...] através da reflexão e da 

decisão, parece expulsar da arte o momento do involuntário [...]” (ADORNO, 2010, p. 

37), que o processo criador, a apreciação e o exercício de leitura de imagens, não 

deveria se configurar como um processo involuntário simplista minimizado ao 

sentimentalismo subjetivista.  

 

A maioria das atividades desenvolvidas pela turma proporcionam uma 
experiência estética. Destacarei aqui, uma atividade proposta pelo professor 
P1

42
, que solicitou que cada aluno do quarto ano escolhesse uma das obras 

expostas pelo primeiro ano e fizesse um texto crítico. Para mim foi uma 
experiência muito diferente, pois estava acostumada a refletir sobre minhas 
próprias obras. Ao deparar-me com a obra escolhida tive que refletir muito 
sobre a forma que aquela obra me tocava, porque tocava, se aquela obra 
realmente queria dizer aquilo ou eu tive uma interpretação diferente do 
autor. (A11). 
 
As avaliações de pintura com a Profa P2

43
 poderíamos considerar uma 

dessas experiências uma vez que a avaliação ocorria com a apresentação 
de todos os trabalhos feitos ao longo do semestre onde através do olhar da 
professora nós íamos desvendando o processo de cada um podendo 
observar o amadurecimento criativo de cada aluno. (A12). 

  

 A mediação dos professores destacada pelos acadêmicos indica pensar que 

“O que há de mais subjetivo, aquilo que é dado imediatamente, subtrai-se à sua 

intervenção. [...] e que a consciência é ao mesmo tempo a mediação e tampouco 

pode saltar por sobre sua sombra [...]” (ADORNO, 2009, 41). Entenda-se essa 

consciência como o processo de mediação reflexiva promovida pelos professores – 

                                                
42Optou-se nessa pesquisa, por motivos éticos, preservar a sua identidade do professor, ainda que o 
acadêmico A11 a tivesse exposto. 
43 Optou-se nessa pesquisa, por motivos éticos, preservar a sua identidade do professor, ainda que o 
acadêmico A2 a tivesse exposto. 
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mediação essa considerada por Adorno aproximativa e não final enquanto 

passagem da experiência estética à atitude estética reflexiva. 

 Na continuidade da análise da categoria a estética na formação de 

professores coloca-se a pergunta 12 (doze), fechada/objetiva. 

 

GRÁFICO 5 - Você, enquanto acadêmico em formação no Curso de Licenciatura em 
Artes Visuais, dialoga com a sua própria obra de arte? 

 

Fonte: o autor 

 

Ao serem questionados, os acadêmicos, acerca do possível diálogo que ele 

pode estabelecer com a sua própria obra, escapa à simples proposta de apreciação 

e leitura de imagem da própria obra.  

Trata-se aqui de vivências experienciárias próprias da formação de 

professores de um Curso de Licenciatura em Artes Visuais. Por isso, o conteúdo de 

verdade que nasce do diálogo entre o artista e a sua obra, permite ao primeiro 

considerar o segundo como um outro sujeito-colaborador no seu processo formativo. 

 Assim, conforme Adorno (2010, p.149-150), 

 

A mais simples reflexão mostra que o conteúdo de verdade coincide muito 
pouco com a ideia subjectiva, com a intenção do artista. Existem obras de 
arte em que o artista produziu de modo puro e exacto o que queria, 
enquanto que o resultado se reduzia a simples signo do que ele pretendia 
dizer e, por conseguinte, empobrecimento sob a forma de alegoria 
codificada (ADORNO, 2010, p. 149-150). 

  

 De acordo com a reflexão acima colocada por Adorno (2010), a obra de arte 

pós produzida não pertence mais ao artista como sua extensão subjetiva. Assim, a 

92%

8%

Sim. Não. Nunca pensei nisso. Acho desnecessário.
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obra de arte tem a ensinar o artista a tornar-se professor de Artes Visuais, ao 

verificá-la não como simples objeto de sua intencionalidade, mas também como 

sujeito colaborador de sua aprendizagem para o seu ensino. Pois, “A diferença entre 

a verdade e a intenção nas obras de arte torna-se comensurável à consciência 

crítica, quando a intenção, por seu lado, se aplica à falsidade, quase sempre às 

verdades eternas, nas quais simplesmente se repete o mito” (ADORNO, 2010, p. 

150). 

Desse modo, dialogar com a própria obra de arte é permiti-la falar de sua 

própria verdade, “[...] eis porque as obras, além da mediação da interpretação e da 

crítica, se desdobram também pela salvação; esta visa a verdade da falsa 

consciência na aparição estética” (ADORNO, 2010, p. 151). 

E nenhuma atitude estética reflexiva sem envolvimento dialógico efetivo 

consegue proporcionar uma compreensão mais profunda da obra de arte. 

Necessário se faz envolver-se com a própria obra de arte também a partir do seu 

aspecto comunicativo, pois a produção artística emerge como sujeito, pois a partir 

do diálogo os comunicantes – no caso o artista e a obra de arte – assumem uma 

postura aberta para a interação entre os seus mundos.  

 

O que devíamos ensinar é a atitude dialógica para com a arte, a capacidade 
não apenas de ver o mundo significativo que transcende os meios 
expressivos, mas também de nos relacionarmos pessoalmente com este 
mundo, de nos abrirmos a ele e de nos enriquecermos com os significados 
aí descobertos (LEONTIEV, 200, p. 131). 

 

A partir do diálogo com sua obra o artista oportuniza a sua formação, uma 

vez que essa obra assume o caráter de desvelamento expressivo e comunicante do 

sentido pessoal do artista frente à sua realidade de professor de Artes Visuais. 

 Ainda para essa categoria, da estética na formação de professores, faz-se 

interpretar a pergunta 13 (treze), com o seguinte questionamento: Quando e como 

a sua produção artística contribui para a sua formação, enquanto futuro 

professor de Artes Visuais?Para essa pergunta foram obtidas 12 (doze) respostas, 

dos 16 (dezesseis) acadêmicos do quarto ano do Curso de Licenciatura em Artes 

Visuais da Universidade Estadual de Ponta Grossa (UEPG). Sendo que o 

acadêmico A1 não forneceu conteúdo suficiente para análise ao responder apenas 

“Sim”. 
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 O conteúdo fornecido pelos demais acadêmicos a ser analisado foi dividido 

em dois grupos por aproximação, sendo o primeiro grupo composto pelas respostas 

dos acadêmicos A2, A4, A5, A10, e o segundo grupo formado pelas respostas dos 

acadêmicos A3, A6, A7, A8, A9, A11, A12). 

 As respostas do primeiro grupo desvelaram o aspecto característico da 

formação do artista como o profissional das Artes Visuais. 

 

Totalmente. Ela me torna apto a falar sobre o que me realiza. Com 
fundamentação e consequentemente com maior empoderamento sobre sua 
importância para a vida do homem. (A2). 
 
Fazedor de arte discute e pensa a obra de um outro ponto de vista, mais 
pessoal. (A4). 
 
A experiência de produção nos faz compreender um outro lado da arte que 
não somente o de expectador, nos leva além no conhecimento das 
linguagens visuais e das técnicas assim como na fruição de obras de arte. 
(A5). 
 
Porque permite construir um conhecimento sobre si e o meio que o cerca. 
(A10). 

 

 O aspecto apresentado demonstra o lugar privilegiado da arte no processo 

formativo do artista em detrimento à formação do professor, considerando que por 

meio de sua materialidade, a arte, pode exprimir sensivelmente tanto o contexto 

quanto as concepções e a subjetividade do artista. 

 Porém vale ressaltar que “[...] nenhuma obra de arte, nem mesmo a mais 

subjetivista, esgota-se no sujeito que a constitui juntamente com o seu conteúdo” 

(ADORNO, 2018, p. 38). E ao não se esgotar no sujeito a arte, em seu processo de 

produção, contribui para com a formação do sujeito enquanto ele mesmo e sua 

formação enquanto professor. 

 

Enquanto que a linha de demarcação entre a arte e a empiria não deve ser 
ofuscada de nenhum modo, nem sequer pela heroicização do artista, as 
obras de arte possuem, no entanto, uma vida sui generis, que não se reduz 
simplesmente ao seu destino exterior. As obras fazem surgir 
constantemente novos estratos, envelhecem, resfriam, morrem. Afirmar que 
enquanto artefactos, produtos humanos, elas não vivem directamente como 
homens, é uma tautologia. Mas o acento posto sobre o momento do 
artefacto na arte concerne menos ao seu ser-produzido do que à sua 
própria natureza, indiferentemente da maneira como ela se faz. As obras 
são vivas enquanto falam (ADORNO, 2010, p. 15).  
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 O processo de criação artística, no Curso de Licenciatura em Artes Visuais 

assume um novo caráter, a saber, o de sensivelmente ensinar o que ensinar, 

enquanto as obras de arte ditam ao artista como elas querem se tornar vivas e 

serem vivenciadas. 

 O segundo grupo destacou a contribuição da sua produção artística para a 

formação de professores em Artes Visuais, ao assinalarem a sua preocupação com 

o amadurecimento de sua formação estética [ainda que essa não apareça explicita 

no conteúdo das respostas], com a atitude estética reflexiva no processo de ensinar 

em Artes Visuais, bem como com o processo de aprender Artes Visuais dos seus 

futuros alunos. 

 

Acredito no pilar professor-artista-pesquisador, pois sei que consigo 
aproximar meu aluno da Arte quando falo enquanto artista e sei que minha 
produção ganha força quando a ínsito na pesquisa acadêmica. Também 
consigo ver meu lado artista assumindo papel principal quando oriento as 
produções de meus alunos, pois consigo entendê-los, posso avaliar o 
desenvolvimento e empenho de cada um, independentemente da beleza do 
trabalho. (A3). 
 
Contribui em várias formas, na melhora da técnica e na sensibilidade. 
Sabemos que é difícil produzir e não cobramos tanto do aluno. (A6). 
 
Como mencionado anteriormente, há um amadurecimento enquanto 
acadêmico. Com o tempo de curso você exercita o seu olhar. Isso auxilia a 
ver mais, e com isso instigar o aluno a ver com o exercício deste olhar mais 
aguçado. (A7). 
 
Contribui porque ao passo que somos produtores de obras de arte 
passamos a desenvolver uma postura mais segura e com um senso 
reflexivo estético mais aguçado para falar sobre a Arte como futuros 
professores. (A8). 
 
A produção artista que venho desenvolvendo desde o segundo ano do 
curso proporciona reflexões em torno da utilização da cor, da geometria e 
da palavra, trazendo experiências pessoais sensíveis. Acredito que essa 
sensibilização da geometria auxilia na desconstrução de padrões dentro da 
sala de aula, proporcionando uma formação que considera questões 
subjetivas para além da objetividade em sala de aula. (A9). 
 
As dificuldades e curiosidades que tive nos processos criativos durante o 
curso contribuíram muito para minha formação, pois somente tenho uma 
experiência como artista é que posso ensinar meus futuros alunos a serem 
artistas, dessa forma tornei-me professora-artista. (A11). 
 
Tendo uma poética particular nos consolidamos não apenas como 
professor, mas como professor artista, tendo uma maior sensibilidade em 
relação aos futuros alunos. (A12). 

 

 Na perspectiva apresentada pelos acadêmicos “[...] envolve a consideração 

da educação como processo formativo do humano, como um processo pelo qual se 
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auxilia o homem a desenvolver sentidos e significados que orientem a sua ação no 

mundo” (DUARTE JR, 1981, p.15).  

Considera-se, no entanto que, a formação de professor-artista-pesquisador 

de Artes Visuais proposta pelo Curso de Licenciatura em Artes Visuais da 

Universidade Estadual de Ponta Grossa (UEPG), busca entrelaçar à docência e o 

fazer artístico, de modo a contribuir para a construção de uma nova noção de artista 

mais próxima do contexto docente. 

Visualiza o PPC (2015) do Curso de Licenciatura em Artes Visuais da 

Universidade Estadual de Ponta Grossa (UEPG): 

 

[...] a preocupação da formação do professor que vai trabalhar com a arte, 
campo abrangente e complexo, especialmente na atualidade. Ao se pensar 
nessa formação que contemple os aspectos relacionados à formação do 
professor, da formação do artista, o curso de Artes Visuais da UEPG 
apresenta a proposta de formar o professor/pesquisador-artista, que poderá 
atuar no ensino das Artes Visuais nos âmbitos formais então formais 
(UEPG, 2015, fl. 20). 

 

 A preocupação acima destacada faz considerar que na formação do 

docente, entenda-se pelo PPC do Curso “[...] que um docente de Artes Visuais deve 

receber formação artístico-visual para desenvolver trabalhos artísticos, [...] para 

atender seu papel de docente e de artista, formando assim o professor-pesquisador-

artista” (UEPG, 2015, fl. 26). 

 Assim, parece que a proposta do Curso de Licenciatura em Artes Visuais da 

Universidade Estadual de Ponta Grossa (UEPG) em formar o professor-artista-

pesquisador, buscando a constituição de um profissional mais completo. 

 Porém, aqui vale acenar que a disciplina de Estética e Filosofia da Arte, 

obrigatória conforme o PPC (2015) Curso de Licenciatura em Artes Visuais da 

Universidade Estadual de Ponta Grossa (UEPG) apresenta-se como um 

aprofundamento dos fundamentos da educação (UEPG, 2015), o que implicitamente 

desconsidera a disciplina Estética e a Filosofia da Arte como aspecto fundamental e 

fundante para a formação desse professor-artista e /ou artista professor. Indicando a 

disciplina somente para a formação pedagógica do futuro professor de Artes Visuais. 

 Por fim, dá-se nesse momento a análise e interpretação da última pergunta 

que compõe o conjunto da categoria estética na formação de professores. 
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GRÁFICO 6 - A formação estética pode despertar a sensibilidade, a percepção do 
mundo interior e exterior e, portanto, ela deve ser desprovida de interesses 
imediatos e finalidades utilitaristas. Por isso deve se voltar para o aperfeiçoamento 
dos sentidos durante o processo formativo, dando significado à experiência estética". 
Você concorda com essa afirmativa? 

 
Fonte: o autor 

  

Essa última pergunta e o conteúdo expresso graficamente a partir das 

respostas dos acadêmicos torna-se ilustrativo fechamento de toda análise e 

interpretação realizada até o momento. Porém, percebe-se expressivo considerar a 

formação estética dos futuros professores de Artes Visuais, vislumbrando o 

cumprimento do prescrito no PPC (2015) do Curso de Licenciatura em Artes Visuais 

da Universidade Estadual de Ponta Grossa (UEPG), que prescreve oferecimento de 

oportunidades, ao acadêmico em formação docente, vivências que lhe permitam 

desenvolvimento de competências e habilidades tanto didático-pedagógicas quanto 

estéticas, de modo a propiciar a passagem da experiência estética (enquanto 

sensibilidade) à atitude estética reflexiva (enquanto conhecimentos e cognições 

vinculados às perspectivas artísticas) (UEPG, 2015). 

 
  

92%
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Sim. Não.
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CONSIDERAÇÕES FINAIS  
 

 

Com os objetivos específicos da pesquisa alcançados, diante da 

problemática e objetivo geral da tese, buscou-se construir uma alternativa de se 

pensar a formação estética do professor de Artes Visuais do Curso de Licenciatura 

em Artes Visuais da Universidade Estadual de Ponta Grossa (UEPG). 

A partir do objeto dessa pesquisa que se configurou como: a experiência 

estética espontânea e a atitude estética reflexiva e crítica, de modo a sugerir uma 

formação de professores que superasse a formação técnica/instrumental, seja do 

ponto de vista da formação do artista e/ou da formação pedagógica do professor. 

Considerando que a formação estética vincula as vivências do professor de artes 

visuais. 

Foi possível perceber no decorrer da pesquisa que os acadêmicos do quarto 

ano (ano concluinte) – sujeitos participantes – apresentavam dificuldade e incertezas 

acerca dos conceitos de estética, experiência estética e atitude estética, dificuldade 

a partir da qual foi possível vislumbrar o déficit de discussões críticas e reflexivas 

entorno da formação estética dos futuros professores de Artes Visuais, que 

levantaram sempre hipóteses de similaridades entre os conceitos, excluindo as suas 

peculiaridades e significados próprios. Tal constatação denotou uma preocupação 

com a formação docente e estética desses acadêmicos, mesmo quando o PPC 

(2015) do Curso explicita que muitos candidatos ao Curso buscam um Curso de 

Bacharelado em Artes Visuais com a intenção de serem artistas e não professores. 

A constatação acima instigou à pesquisa buscar elementos que pudessem 

contribuir para a formação estética do futuro docente, para isso que se instalou o 

objetivo maior/geral da pesquisa, a partir do qual foi possível analisar a experiência 

estética e a atitude estética, para uma educação estética em Artes Visuais, na 

formação de professores no Curso de Licenciatura em Artes Visuais, como 

possibilidade de formação de uma racionalidade crítica da arte e da estética para a 

transformação da sociedade. 

Foi possível ainda corresponder aos objetivos específicos estabelecidos 

para essa pesquisa que se intentou para o primeiro uma retomar na história das 

teorias da estética e da arte sob a perspectiva da dialética negativa por meio de uma 

investigação de forma não linear dessas teorias, haja visto o conteúdo apresentado 
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no primeiro capítulo, que se intentou encaminhar uma abordagem histórico-reflexiva 

intencional, de modo que pudesse abrir possibilidades de entendimento ao que seria 

proposto nos capítulos seguintes, isto é, uma reflexividade estética-crítica da 

formação de professores em Artes Visuais, no Curso de Licenciatura em Ares 

Visuais da Universidade Estadual de Ponta Grossa (UEPG). 

Para o segundo objetivo a pesquisa buscou a compreensão dos conceitos e 

concepções de experiência estética e atitude estética reflexiva no que concerne à 

uma estética crítica para o desenvolvimento do pensamento reflexivo acerca das 

Artes Visuais e da formação de professores de Artes Visuais. 

Ao interpretar as vivências conceituais da experiência estética espontânea e 

da atitude estética reflexiva na formação de professores da Licenciatura em Artes 

Visuais, foi possível compreender a constituição da autonomia nessa formação. Foi, 

ainda, vislumbrado a partir da análise dos dados que o conteúdo das narrativas 

apresentava problemáticas e dificuldades dos sujeitos-participantes da pesquisa, em 

se relacionar com os conceitos, bem como com a vivência prática efetiva.  

Ainda que o Curso de Licenciatura em Artes Visuais da Universidade 

Estadual de Ponta Grossa (UEPG), a partir de 2015, prescreva uma disciplina 

específica de Estética e Filosofia da Arte, essa fica sob segundo plano sob um olhar 

orientado para a perspectiva pedagógica do Curso, sendo à ela destinadas somente 

34 (trinta e quatro) horas do primeiro semestre do quarto ano do Curso – tempo não 

suficiente para a contemplação de tudo o que essa área específica tem a contribuir 

para com a formação do professor-artista-pesquisador e do artista-professor. Isto 

reflete na futura atuação desses profissionais em contexto escolar e/ou mesmo em 

espaços não formais de educação, no caso: museus, galerias, exposições artísticas, 

espaços culturais. 

Na pesquisa, o processo do estudo de caso, para a construção de uma 

reflexão sobre a formação estética do professor de Artes Visuais, apresentou-se 

pelo método da dialética negativa de Adorno, que aborda a superação do 

positivismo e do estruturalismo pragmático. A pesquisa mostra uma contradição, 

pois tanto a maioria das concepções sobre a experiência estética como e a atitude 

estética estão arraigadas na perspectiva estruturalista pragmática moderna.  

Sobre a Educação e a formação de professores de Artes Visuais, inferimos a 

grande importância da discussão acerca do conhecimento próprio da Estética, para 

que ela supere o contexto conceitual da subjetividade e da aplicação de sentido e 



187 
 

significado à produção artística. Isso se dá em perspectiva de uma contribuição da 

experiência estética espontânea, mediada pelo conhecimento das Artes Visuais, 

para a atitude estética reflexiva e crítica em contexto, que exige uma metodologia 

que contribua efetivamente para a formação de professores em Artes Visuais, para a 

atuação no campo profissional. Uma formação estética mais significativa e crítica 

para a autonomia e emancipação social e educacional.  

Infere-se que na pesquisa em relação à Formação Docente continua a 

apoiar-se em métodos que visam uma valorização à técnica e da instrumentalização 

do indivíduo para o mundo do trabalho. Porém, inúmeras são as contribuições da 

estética para a construção de um conhecimento sobre o mundo, abrindo para o 

indivíduo novas e amplas possibilidades de aprendizagem mais ampla, cultural, 

artística, sociológica, filosófica, histórica, antropológica, política, econômica e outras 

instâncias. Assim, a formação estética configura-se numa importante formação 

cultural que vislumbra novas leituras do mundo – dentro do qual estão todas as 

possibilidades de Educação autônoma e emancipatória, na perspectiva crítica de 

Adorno. 

Por isso, acentua-se a necessidade de um amadurecimento crítico-reflexivo 

e de uma formação do conhecimento sobre Estética e Arte, para que a passagem da 

experiência estética espontânea à atitude estética reflexiva se torne cada vez mais 

importante ou convergente na Educação, intencionando proporcionar inúmeras 

experiências àquele que da estética usufrui. A Educação deve proporcionar a 

redução semiformação estética objetivando uma formação estética consciente, 

reflexiva e crítica da arte. 

O espaço acadêmico de um Curso de Licenciatura, e o caso aqui o Curso de 

Licenciatura em Artes Visuais, torna-se a instituição responsável pela formação 

estética-reflexiva-crítica dos futuros professores, de modo que esses possam 

oferecer à sociedade o saber, ampliando a educação do olhar e a sensibilidade para 

processos formativos de professor-artista-pesquisador, possibilitando conhecimentos 

e valores importantes para uma formação cultural e social em detrimento da 

instrumentação da arte, do professor, do artista, e da educação, favorecendo uma 

sociedade mais emancipada, mais autônoma e mais democrática, como corrobora 

Adorno.  

Por isso, pensar a formação estética do professor de Artes Visuais como um 

processo de amadurecimento e aprofundamento da compreensão da experiência 
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estética espontânea e da uma atitude estética reflexiva torna o que foi ou é a 

proposta como tema/tese para essa pesquisa relevante de ser investigado e 

acenado na Formação de Professores de Artes Visuais.  

A Estética na Educação e na Formação de Professores contribui para o 

reencontro entre sujeitos, ou seja, futuro professor-artista e sua obra de arte, num 

intenso processo formativo, onde a partir de um diálogo profícuo intentam a 

formação de outros sujeitos que com eles se contatarem em possibilidade de 

aprendizagem. Nesse diálogo, à o encontro da reflexividade com a perspectiva 

(trans) formativa proporcionada pela estética com os seus valores proporcionados 

tanto no fazer artístico quanto no fazer docente.  

O conhecimento estético compõe a formação do professor de maneira 

consciente, dando a esse a capacidade de se desenvolver, com competência 

reflexiva o ver/ o analisar/ o interpretar criticamente a sua atuação. 

A Estética não pode ser caracterizada como somente instrumento facilitador 

e/ou didático-pedagógica da formação do professor de Artes Visuais. A sua 

preocupação é um conhecimento específico que possibilita ao futuro professor, na 

exploração de seus conhecimentos estéticos formar o seu aluno, intencionando que 

esse último possa passar da experiência e leitura ingênuas à uma reflexão do seu 

processo criador e uma interpretação crítica, não ficando apenas no campo do 

entretenimento da produção artística.  

A educação estética na formação de professores poderá contribuir e 

capacitar, ainda mais, o futuro professor na atribuição de significados ao mundo, 

tornando-o mais crítico e reflexivo sobre suas escolhas, ideias e opiniões, evitando a 

manipulação social, educacional, política e histórica que por ventura o sistema 

educacional possa conduzir.  

Ao verificar o conhecimento dos sujeitos-participantes da pesquisa sobre 

estética, experiência estética e atitude estética reflexiva, foi possível traçar o 

caminho da proposição aplicada aos acadêmicos em formação docente do Curso de 

Licenciatura em Artes Visuais da Universidade Estadual de Ponta Grossa (UEPG). 

Percebeu-se, a partir do conteúdo exposto das narrativas dos acadêmicos ao 

questionário a eles aplicado, uma não indicação de significado ao que se propunha, 

ou seja, uma reflexão acerca da estética na formação de professores, uma vez que 

essa temática [a da estética] era considerada como algo inerente ao processo tanto 

de criação de uma obra de arte quanto da formação do artista e/ou professor, sem 
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uma atitude reflexiva e crítica sobre o conhecimento e a necessidade da formação 

estética. Percebeu-se tênue a atitude estética reflexiva, pois ainda se constatou uma 

predominante concepção da experiência estética do senso comum, de modo 

bastante instrumental e pragmático. 

Porém, foi notável que, na última pergunta em que os acadêmicos foram 

solicitados para tecer suas considerações acerca da contribuição da pesquisa para a 

sua formação, percebeu-se a manifestação positiva desses ao acenarem que as 

questões problematizadas possibilitaram a eles um retorno à própria formação de 

professores de artes visuais, o que ainda não haviam feito durante o curso. Ainda 

que nas mais diversificadas disciplinas, atividades e momentos específicos, tanto de 

produção, quanto de conhecimento teórico que a eles foi proporcionado, a atenção 

devida à necessidade da formação estética para uma educação estética, não havia 

sido abordada. 

Assim, consideraram ainda a importância da disciplina de Estética e Filosofia 

da Arte, destacando a necessidade de ampliação da carga horária dessa disciplina 

devido a sua efetiva contribuição na formação, não só do professor, do artista, do 

professor-artista, mas também na formação cultural e humana, salientando o grau 

da reflexividade proporcionada por essa disciplina frente ao compromisso com 

formação para a autonomia, para a emancipação e para a criticidade.  

Desse modo, os sujeitos-participantes [os acadêmicos do quarto ano (2018)] 

ficaram conhecedores, de modo significativo e com propriedade, do reconhecimento 

da formação estética e suas características próprias.  

A pesquisa também se propôs ao oferecimento da possibilidade da reflexão 

e interpretação crítica, com ênfase na contribuição na formação do professor como 

indivíduo crítico/ emancipado.  

A partir de todas as proposições apresentadas na tese, foram constatados 

momentos importantes de construção de conhecimentos. Como o acadêmico do 

Curso de Licenciatura em Artes Visuais da Universidade Estadual de Ponta Grossa 

(UEPG), em formação, pode pensar a convicção da formação estética, a partir da 

passagem da experiência estética espontânea à atitude estética reflexiva em suas 

práticas artística se pedagógicas?  

O professor deve ser preparado para aproveitar toda importância do 

conhecimento estético e sua perspectiva reflexiva e crítica, de tal modo que essa 

contribua para a formação social/crítica do seu aluno. Por isso, a necessidade de 
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que o professor em formação veja como imprescindível a passagem da experiência 

estética espontânea à uma atitude estética reflexiva.  

Na proposição da tese, de acordo com a pesquisa, os acadêmicos se 

mostraram acolhedores e mais conscientes sobre a necessidade da formação 

estética, pois analisaram e (re) interpretaram o seu processo formativo, conforme 

lhes fora proposto. 

Em suas perspectivas estéticas pode-se afirmar que buscaram superaras 

interpretações ingênuas, percebidas no início das proposições. Pode ser notado que 

foi exposto pelos acadêmicos as reinterpretações conscientes dentre as 

experiências de seu processo formativo, a partir dos conhecimentos apreendidos e 

apropriados, avaliando espontaneamente as questões reflexivas e críticas. 

Apresentaram, também uma visão de mundo, a qual revela pensamentos (trans) 

formativos, por meio de posturas pessoais sobre o meio em que estão inseridos, de 

forma criativa e crítica.  

Pode-se pontuar que, com os resultados alcançados, ainda há muito para se 

discutir de modo efetivo e reflexivo acerca da formação estética do professor de 

Artes Visuais, a qual deve objetivar antes mesmo da formação do professor, a 

formação humana, cultural, artística, educacional, social e crítica, e que apesar de 

ter sido assinalada a consciência, por parte dos acadêmicos, o vislumbre da 

necessidade de uma proximidade com a estética em sua formação. Necessário 

ainda se faz inserir maior carga horária na disciplina de Estética e Filosofia pela 

necessidade de maior tempo para a realização de acompanhamento mais próximo 

junto aos acadêmicos de seu processo criador de obra de arte, e como esse 

constitui esteticamente a sua formação, continuando assim, cada vez mais, o 

amadurecimento do olhar crítico do professor de Artes Visuais.  

Os resultados da pesquisa são direcionados aos acadêmicos em formação 

docente do Curso de Licenciatura em Artes Visuais da Universidade Estadual de 

Ponta Grossa (UEPG), bem como para discentes de outras licenciaturas, de modo a 

contribuir, com relevância no âmbito da formação de professores de Artes Visuais, 

no que se refere ao estudo e reflexão sobre a estética.  

Ao ser realizado um levantamento acerca das produções cientificas sobre a 

passagem da experiência estética espontânea à atitude estética reflexiva pode-se 

perceber o baixo índice das produções que tratam dessa passagem, sendo mais 

assinalado o tratamento dos conceitos como sinônimos e/ou a apresentação da 
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experiência estética como uma atitude estética reflexiva. Assim, buscou-se com essa 

pesquisa o fortalecimento da qualidade do ensino, da aprendizagem numa 

perspectiva estética da formação de professores. 

Pode-se inferir a urgente necessidade de tal discussão, uma vez que a 

pesquisa em seus objetivos teve como preocupação os fundamentos teóricos 

metodológicos, tendo como critério, os acadêmicos em processo de formação de 

professores em Artes Visuais. E para corresponder à linha de pesquisa ensino-

aprendizagem, a pesquisa propõe fazer emergir a urgência da elaboração de um 

conhecimento válido cientificamente ao que se refere à uma aposta ao que fora 

assinalado a partir das reflexões sobre a importância tanto da experiência estética 

quanto da atitude estética reflexiva na perspectiva crítica, formativa, democrática e 

emancipatória.  
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APÊNDICE A: QUESTIONÁRIO PARA ACADÊMICOS DO 4º ANO DE 2018 DO 
CURSO DE LICENCIATURA EM ARTES VISUAIS DA UNIVERSIDADE 

ESTADUAL DE PONTA GROSSA/PR 
 
Questionário: A EXPERIÊNCIA ESTÉTICA, A ATITUDE ESTÉTICA REFLEXIVA 
E A FORMAÇÃO DE PROFESSORES EM ARTES VISUAIS 
 
1. Você Concorda? 
A) ( ) Sim. B) ( )Não. 
 
2. De que turma você é: 
A. ( ) Primeiro ano (ano de ingresso) do Curso de Licenciatura em Artes Visuais 
(UEPG). 
B. ( ) Quarto ano (ano de conclusão) do Curso de Licenciatura em Artes Visuais 
(UEPG). 
 
3. O que você entende por estética? 
A. Uma reflexão filosófica. 
B. Uma reflexão sobre a aparência enquanto beleza do sujeito e/ou do objeto. 
C. Uma reflexão sobre a subjetividade. 
D. Uma reflexão sobre a aparência do sujeito. 
E. Uma reflexão sobre os padrões sociais acerca do belo. 
F. Uma reflexão sobre a sensibilidade. 
 
4. Defina o que é um objeto artístico. 
A. Um fruto da subjetividade do artista. 
B. Um objeto capaz de despertar um sentimento em quem o interpreta. 
C. Um objeto capaz de modificar o sentimento de quem o interpreta, enquanto uma 
experiência estética. 
D. Um objeto a partir do qual o artista expressa a sua intencionalidade. 
E. Um objeto que é belo/agradável aos sentidos. 
F. Um objeto que não apresenta outro fim senão ser ele mesmo "arte". 
 
5. Como você define experiência estética? 
A. Pode ser um meio pelo qual o sujeito percebe a si mesmo e seu entorno. 
B. Pode ser um meio promoção de atividades (artísticas) que privilegiassem o 
processo reflexivo. 
C. Pode ser uma atividade centrada na percepção sensível. 
D. Pode ser uma possibilidade de compreensão do mundo a partir da percepção de 
cada sujeito. 
E. Pode ser o meio pelo qual o sujeito desenvolve experiências artísticas 
transformadoras 
F. Pode ser o meio pelo qual o sujeito, por meio da arte, oportuniza o 
desenvolvimento de posturas reflexivas. 
 
6. São desenvolvidas atividades estéticas no curso? Se sim, quais e como são 
realizadas? Se não, o que tem a considerar sobre? 
___________________________________________________________________ 
___________________________________________________________________ 
___________________________________________________________________ 
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___________________________________________________________________ 
___________________________________________________________________ 
___________________________________________________________________ 
___________________________________________________________________ 
___________________________________________________________________ 
___________________________________________________________________ 
___________________________________________________________________ 
___________________________________________________________________ 
___________________________________________________________________ 
___________________________________________________________________ 
___________________________________________________________________ 
 
7. Como essas atividades estéticas contribuem para o seu processo 
formativo? 
___________________________________________________________________ 
___________________________________________________________________ 
___________________________________________________________________ 
___________________________________________________________________ 
___________________________________________________________________ 
___________________________________________________________________ 
___________________________________________________________________ 
___________________________________________________________________ 
___________________________________________________________________ 
___________________________________________________________________ 
___________________________________________________________________ 
___________________________________________________________________ 
___________________________________________________________________ 
___________________________________________________________________ 
 
8. Descreva uma atividade que foi desenvolvida com sua turma e que você 
considera como uma atividade estética. 
___________________________________________________________________ 
___________________________________________________________________ 
___________________________________________________________________ 
___________________________________________________________________ 
___________________________________________________________________ 
___________________________________________________________________ 
___________________________________________________________________ 
___________________________________________________________________ 
___________________________________________________________________ 
___________________________________________________________________ 
___________________________________________________________________ 
___________________________________________________________________ 
___________________________________________________________________ 
___________________________________________________________________ 
 
9. Você considera importante a experiência estética, por meio da arte, para o 
desenvolvimento de uma atitude estética reflexiva na formação de professores 
em Artes Visuais? 
___________________________________________________________________ 
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___________________________________________________________________ 
___________________________________________________________________ 
___________________________________________________________________ 
___________________________________________________________________ 
___________________________________________________________________ 
___________________________________________________________________ 
___________________________________________________________________ 
___________________________________________________________________ 
___________________________________________________________________ 
___________________________________________________________________ 
___________________________________________________________________ 
___________________________________________________________________ 
___________________________________________________________________ 
 
10. Como você considera a relação entre experiência estética e atitude 
reflexiva? 
___________________________________________________________________ 
___________________________________________________________________ 
___________________________________________________________________ 
___________________________________________________________________ 
___________________________________________________________________ 
___________________________________________________________________ 
___________________________________________________________________ 
___________________________________________________________________ 
___________________________________________________________________ 
___________________________________________________________________ 
___________________________________________________________________ 
___________________________________________________________________ 
___________________________________________________________________ 
___________________________________________________________________ 
 
11. Caracterizando o processo de transformação do acadêmico em formação 
no Curso de Licenciatura em Artes Visuais, como você considera as atitudes 
reflexivas proporcionadas pela experiência estética? 
___________________________________________________________________ 
___________________________________________________________________ 
___________________________________________________________________ 
___________________________________________________________________ 
___________________________________________________________________ 
___________________________________________________________________ 
___________________________________________________________________ 
___________________________________________________________________ 
___________________________________________________________________ 
___________________________________________________________________ 
___________________________________________________________________ 
___________________________________________________________________ 
___________________________________________________________________ 
___________________________________________________________________ 
 
12. Você, enquanto acadêmico em formação no Curso de Licenciatura em 
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Artes Visuais, dialoga com a sua própria obra de arte? 
A. ( ) Sim. B. ( ) Não. 
C. ( ) Nunca pensei nisso. D. ( ) Acho desnecessário. 
 
13. Quando e como a sua produção artística contribui para a sua formação 
(futuro professor de Artes Visuais)? 
___________________________________________________________________ 
___________________________________________________________________ 
___________________________________________________________________ 
___________________________________________________________________ 
___________________________________________________________________ 
___________________________________________________________________ 
___________________________________________________________________ 
___________________________________________________________________ 
___________________________________________________________________ 
___________________________________________________________________ 
___________________________________________________________________ 
___________________________________________________________________ 
___________________________________________________________________ 
___________________________________________________________________ 
 
14. Você considera que a obra artística pode proporcionar conhecimento 
conceitual? 
A. ( ) Sim. B. ( ) Não. C. ( ) Talvez. 
D. ( ) Esporadicamente. E. ( ) Nunca. 
 
15. "A formação estética pode despertar a sensibilidade, a percepção do 
mundo interior e exterior e, portanto, ela deve ser desprovida de interesses 
imediatos e de finalidades utilitaristas. Por isso, deve se voltar para o 
aperfeiçoamento os sentidos durante o processo formativo, dando significado 
à experiência estética". Você concorda com essa afirmativa? 
A. ( ) Sim. B. ( ) Não. 
 
16. Deixe seu comentário sobre o questionário. Ele proporcionou uma reflexão 
sobre a sua formação? 
___________________________________________________________________ 
___________________________________________________________________ 
___________________________________________________________________ 
___________________________________________________________________ 
___________________________________________________________________ 
___________________________________________________________________ 
___________________________________________________________________ 
___________________________________________________________________ 
___________________________________________________________________ 
___________________________________________________________________ 
___________________________________________________________________ 
___________________________________________________________________ 
___________________________________________________________________ 
___________________________________________________________________ 
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APÊNDICE B: MODELO DE TERMO DE CONSENTIMENTO LIVRE E 
ESCLARECIDO PARA ACADÊMICOS 4º ANO DE 2018 DO CURSO DE 

LICENCIATURA EM ARTES VISUAIS DA UNIVERSIDADE ESTADUAL DE 
PONTA GROSSA/PR  

Universidade Estadual de Ponta Grossa 
Pró-Reitoria de Pesquisa e Pós-Graduação 

COMISSÃO DE ÉTICA EM PESQUISA EM SERES HUMANOS 
Av.: Gen. Carlos Cavalcanti, 4748 CEP: 84030-900  Bloco M, Sala 100 

Campus Uvaranas Ponta Grossa Fone: (42) 3220.3108  - e-mail: seccoep@uegp.br 

  
TERMO DE CONSENTIMENTO LIVRE ESCLARECIDO 

 

PREZADO (A) ACADÊMICO (A) DO CURSO DE LICENCIATURA EM ARTES 

VISUAIS – UEPG/PR 

 

 Eu, DONIZETI PESSI, portadora do RG 13.158.802-0, doutorando na 
Universidade Estadual de Ponta Grossa, Programa de Pós–Graduação em 
Educação – PPGE/UEPG/PR, residente na Rua Antônia Buturi Necatschalon, Nº 
1522, Bairro Colônia Dona Luíza, Ponta Grossa-PR, estou desenvolvendo um 
estudo de pesquisa intitulado “A EXPERIÊNCIA ESTÉTICA, A ATITUDE ESTÉTICA 
REFLEXIVA E A FORMAÇÃO DE PROFESSORES EM ARTES VISUAIS”, da 
UEPG/PR”, com o objetivo geral de: analisar a experiência estética à atitude 
estética, para uma educação estética em Artes Visuais, na formação de professores 
no Curso de Licenciatura em Artes Visuais, como possibilidade de formação de uma 
racionalidade crítica da arte e estética para a transformação da sociedade. E  
objetivos específicos: Retomar na história as teorias da estética e da arte sob a 
perspectiva da dialética negativa por meio de uma investigação de forma não linear 
dessas teorias; Compreender os conceitos e concepções de experiência, 
experiência estética  e atitude estética reflexiva no que concerne à uma estética 
crítica para o desenvolvimento do pensamento cognitivo acerca das Artes Visuais na 
formação de professores; Interpretar a experiência estética espontânea e a atitude 
estética reflexiva na formação de professores da Licenciatura em Artes Visuais, e 
como esse processo constitui autonomia para a docência. 

Nesse trabalho de investigação tenho como orientadora a Prof.a Dra. ANA 

LUIZA RUSCHEL NUNES, professora do Programa de Pós-Graduação em 

Educação da Universidade Estadual de Ponta Grossa.  

 Você será solicitado a responder um questionário sobre a avaliação do 

ensino e aprendizagem no curso de Licenciatura em Artes Visuais da UEPG/PR. Seu 

nome e sua identidade serão mantidos em sigilo. Os dados coletados serão 

utilizados somente para fins desta pesquisa. 

 

Assinatura do participante da pesquisa 

Nome:______________________________________________________________ 

RG:________________________________________________________________ 

Endereço:___________________________________________________________ 

Fone:_______________________________________________________________ 
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Assinatura do pesquisador responsável 

DonizetiPessi 

 

Orientadora 

Prof.aDra. Ana Luiza Ruschel Nunes  
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Universidade Estadual de Ponta Grossa 
Pró-Reitoria de Pesquisa e Pós-Graduação 

COMISSÃO DE ÉTICA EM PESQUISA EM SERES HUMANOS 

Av.: Gen. Carlos Cavalcanti, 4748 CEP: 84030-900Bloco M, Sala 100 

Campus Uvaranas Ponta Grossa Fone: (42) 3220.3108- e-mail: seccoep@uegp.br 

 
Riscos e benefícios: não há existência de riscos, tendo em vista que a 

pesquisa não é de natureza experimental, mas de caráter heurístico. Não haverá 

exposição da identidade dos participantes no questionário. Quanto aos benefícios 

você estará colaborando para se refletir sobre os aspectos teórico-metodológicos da 

experiência estética e da atitude estética reflexiva na formação e professores no 

Curso de Licenciaturas em Artes Visuais da Universidade Estadual de Ponta 

Grossa/PR. 

Sua participação é voluntária e você tem o direito de não aceitar e se recusar 

a participar a qualquer momento, sem nenhuma restrição ou punição. Sua 

identidade será preservada em todas as informações publicadas e escritas. 

Informo que o (a) Sr. (a) tem garantia pleno de acesso e esclarecimento de 

possíveis dúvidas. Caso tenha alguma dúvida sobre a ética na pesquisa, entre em 

contato com o Comitê de Ética em Pesquisa (CEP) na Av. Carlos Cavalcanti, 4.748- 

BLOCO M - Sala 100 - Campus Universitário CEP: 84030-900 - Ponta Grossa-PR, e 

pelo telefone 42 3220-3108, horário de atendimento se segunda a sexta das 8h às 

12h.  

O (a) Sr. (a) tem o direito de ser mantido (a) informado (a) sobre os 

resultados da pesquisa, e caso seja solicitado darei todas as informações 

solicitadas.  

Eu me comprometo em utilizar esses documentos somente para 

aprofundamento de pesquisa e os resultados poderão ser veiculados através de 

artigos científicos em revistas especializadas e/ou encontros científicos e 

congressos.  

Abaixo está o termo de consentimento livre e esclarecido para ser assinado 

caso não tenha ficado dúvida. Agradeço desde já a atenção dispensada, qualquer 

dúvida sobre a pesquisa entre contato pelo e-mail: donizetipessi@hotmail.com ou 

pelo telefone (42)99982-4276. 

_________________________          ______________________________ 

Assinatura do participante da pesquisa Assinatura pesquisador responsável 

Nome:________________________             Ana Luiza Ruschel Nunes 

RG: __________________________                                ____________________ 

Fone:_________________________                                       DonizetiPessi 

Endereço:_________________________________________________________

        

   Ponta Grossa, _________de ____________________2018. 
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Universidade Estadual de Ponta Grossa 
Pró-Reitoria de Pesquisa e Pós-Graduação 

COMISSÃO DE ÉTICA EM PESQUISA EM SERES HUMANOS 

Av.: Gen. Carlos Cavalcanti, 4748 CEP: 84030-900Bloco M, Sala 100 

Campus Uvaranas Ponta Grossa Fone: (42) 3220.3108- e-mail: seccoep@uegp.br 

 

TERMO DE CONSENTIMENTO LIVRE E ESCLARECIMENTO 

 

Mediante os termos que li ou que foram lidos para mim, acredito estar 

plenamente informado e consciente quanto ao que descreve o estudo: “A 

EXPERIÊNCIA ESTÉTICA, A ATITUDE ESTÉTICA REFLEXIVA E A FORMAÇÃO 

DE PROFESSORES EM ARTES VISUAIS” no curso de Licenciatura em Artes 

Visuais da UEPG/PR. 

Comuniquei ao doutorando Donizeti Pessi e à Profa Drª Ana Luiza Ruschel 

Nunes, a minha decisão de participar dessa pesquisa, livre e voluntariamente. Ficou 

claramente expresso e entendido quais são os desígnios da pesquisa, os 

procedimentos a serem realizados, seus desconfortos e riscos, as garantias de 

confidencialidade e de esclarecimentos permanentes.  

E ainda, de que minha participação é isenta de despesas e que tenho 

garantia do acesso aos resultados e direitos de esclarecer minhas dúvidas a 

qualquer instante. Entendo que minha identidade permanecerá confidencial e que 

posso sair do estudo a qualquer momento, antes ou durante o mesmo, sem 

penalidade, prejuízo ou perda de qualquer benefício que eu possa ter adquirido.  

 

 Nestes termos de consentimento, fica livre e esclarecida qualquer dúvida. E 

que, será acordado em duas vias, sendo uma de posse do (a) participante da 

pesquisa e outro do pesquisador. 

 

______________________________           ______________________________ 

Assinatura do participante da pesquisa Assinatura pesquisador responsável 

Nome:_______________________________                Ana Luiza Ruschel Nunes 

RG :_________________                                            ____________________ 

Fone:_________________________                                      DonizetiPessi 

Endereço:_________________________________________________________ 

 

 

  Ponta Grossa, _________de ____________________2018. 
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APÊNDICE C: SOLICITAÇÃO PARA PESQUISA NO CURSO DE GRADUAÇÃO 
EM ARTES VISUAIS, DO CURSO DE LICENCIATURA EM ARTES VISUAIS DA 
UNIVERSIDADE ESTADUAL DE PONTA GROSSA/PR  
 
 

 
 
 
 

Para o Coordenador e colegiado do Curso de Licenciatura em Artes Visuais 
Prof. Dr. Nelson da Silva Junior. 
UEPG/PG/PR 
 
Assunto: Solicitação do Curso de Licenciatura em Artes Visuaispara pesquisa e 
outras questões 

 
Eu Donizeti Pessi, acadêmica do Curso de Doutorando em Educação- PPGE/PR, 
CPF: 005.881.676-30, RG: 13.158.802-0, e ANA LUIZA RUSCHEL NUNES, 
professora/orientadorado Programa de Pós-Graduação em Educação/UEPG/PR, 
CPF: 480.385.550-15 e RG: 10.196.783-24, conforme a Ética na pesquisa estamos 
solicitando a autorização do Curso de Licenciatura em Artes Visuais, para a 
pesquisa intitulada: “A EXPERIÊNCIA ESTÉTICA, ATITUDE ESTÉTICA 
REFLEXIVA E A FORMAÇÃO DE PROFESSORES EM ARTES VISUAIS”, no 
Curso de Licenciatura em Artes Visuais,e sendo assim, gentilmente solicitamos, o 
que segue abaixo: 

1- Aplicação de questionário para os acadêmicos do 4 º ano de 2018. 

2- Solicitar o uso de algumas imagens de trabalho/obra de arte de alunos, fotos 
do espaço físico do curso. 

Observamos que a pesquisa está registrada na Plataforma Brasil, e esta 
sendo avaliada na COEP/UEPG/PR. Referente a entrevista e questionário, não 
serão usados os nomes da identidade original dos acadêmicose sim serãoutilizados 
nomes fictícios, ou caracterizando como A1- (ACADÊMICO 1), e assim por diante. 
Os nomes originais dos sujeitos/ informantes não serão usados em hipótese 
nenhuma. 

Sendo assim, nós nos comprometemos em utilizar esses documentos, 
imagens de fotografia para aprofundamento de pesquisa e os resultados serão 
também veiculados através de capítulo de livros, livros e/ou artigos científicos em 
revistas especializadas e/ou encontros científicos em congressos e afins. 

Ainda, por uma questão ética na pesquisa solicito o uso da identidade do 
Curso, uma vez que a pesquisa está inserida no contexto da UEPG/PR. 

Agradeço desde já a atenção dispensada, qualquer dúvida sobre a pesquisa 
entre contato pelos e-mails: Donizeti Pessi , e-mail: donizetipessi@hotmail.com e tel: 
(42) 9982-4276 e/ou pelo telefone Profa Dra. Ana Luiza Ruschel Nunes, contato: 
(42) 3235.3108 e /ou celular: 99993.3031. 

Atenciosamente, 
 

___________________________________________________________________ 
Donizeti Pessi                                                     Prof. Dra. Ana Luiza Ruschel Nunes 
Doutorando do PPGE/UEPG/PR                             Orientadora do PPGE/UEPG/PR  
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Para o Coordenador e colegiado do Curso de Licenciatura em Artes Visuais 
Prof. Dr. Nelson da Silva Junior. 
UEPG/PG/PR 
 
Assunto: Solicitação do Curso de Licenciatura em Artes Visuaispara pesquisa e 
outras questões 

 
Eu Donizeti Pessi, acadêmica do Curso de Doutorando em Educação- PPGE/PR, 
CPF: 005.881.676-30, RG: 13.158.802-0, e ANA LUIZA RUSCHEL NUNES, 
professora/orientadorado Programa de Pós-Graduação em Educação/UEPG/PR, 
CPF: 480.385.550-15 e RG: 10.196.783-24, conforme a Ética na pesquisa estamos 
solicitando a autorização do Curso de Licenciatura em Artes Visuais, para a 
pesquisa intitulada: “A EXPERIÊNCIA ESTÉTICA, ATITUDE ESTÉTICA 
REFLEXIVA E A FORMAÇÃO DE PROFESSORES EM ARTES VISUAIS”, no 
Curso de Licenciatura em Artes Visuais,e sendo assim, gentilmente solicitamos, o 
que segue abaixo: 

1- Aplicação de questionário para os acadêmicos do 4 º ano de 2018. 

2- Solicitar o uso de algumas imagens de trabalho/obra de arte de alunos, fotos 
do espaço físico do curso. 

Observamos que a pesquisa está registrada na Plataforma Brasil, e esta 
sendo avaliada na COEP/UEPG/PR. Referente a entrevista e questionário, não 
serão usados os nomes da identidade original dos acadêmicose sim serãoutilizados 
nomes fictícios, ou caracterizando como A1- (ACADÊMICO 1), e assim por diante. 
Os nomes originais dos sujeitos/ informantes não serão usados em hipótese 
nenhuma. 

Sendo assim, nós nos comprometemos em utilizar esses documentos, 
imagens de fotografia para aprofundamento de pesquisa e os resultados serão 
também veiculados através de capítulo de livros, livros e/ou artigos científicos em 
revistas especializadas e/ou encontros científicos em congressos e afins. 

Ainda, por uma questão ética na pesquisa solicito o uso da identidade do 
Curso, uma vez que a pesquisa está inserida no contexto da UEPG/PR. 

Agradeço desde já a atenção dispensada, qualquer dúvida sobre a pesquisa 
entre contato pelos e-mails: Donizeti Pessi , e-mail: donizetipessi@hotmail.com e tel: 
(42) 9982-4276 e/ou pelo telefone Profa Dra. Ana Luiza Ruschel Nunes, contato: 
(42) 3235.3108 e /ou celular: 99993.3031. 

Atenciosamente, 
 

___________________________________________________________________ 
Donizeti Pessi                                                     Prof. Dra. Ana Luiza Ruschel Nunes 
Doutorando do PPGE/UEPG/PR                             Orientadora do PPGE/UEPG/PR  

210 
 

APÊNDICE C: SOLICITAÇÃO PARA PESQUISA NO CURSO DE GRADUAÇÃO 
EM ARTES VISUAIS, DO CURSO DE LICENCIATURA EM ARTES VISUAIS DA 
UNIVERSIDADE ESTADUAL DE PONTA GROSSA/PR  
 
 

 
 
 
 

Para o Coordenador e colegiado do Curso de Licenciatura em Artes Visuais 
Prof. Dr. Nelson da Silva Junior. 
UEPG/PG/PR 
 
Assunto: Solicitação do Curso de Licenciatura em Artes Visuaispara pesquisa e 
outras questões 

 
Eu Donizeti Pessi, acadêmica do Curso de Doutorando em Educação- PPGE/PR, 
CPF: 005.881.676-30, RG: 13.158.802-0, e ANA LUIZA RUSCHEL NUNES, 
professora/orientadorado Programa de Pós-Graduação em Educação/UEPG/PR, 
CPF: 480.385.550-15 e RG: 10.196.783-24, conforme a Ética na pesquisa estamos 
solicitando a autorização do Curso de Licenciatura em Artes Visuais, para a 
pesquisa intitulada: “A EXPERIÊNCIA ESTÉTICA, ATITUDE ESTÉTICA 
REFLEXIVA E A FORMAÇÃO DE PROFESSORES EM ARTES VISUAIS”, no 
Curso de Licenciatura em Artes Visuais,e sendo assim, gentilmente solicitamos, o 
que segue abaixo: 

1- Aplicação de questionário para os acadêmicos do 4 º ano de 2018. 

2- Solicitar o uso de algumas imagens de trabalho/obra de arte de alunos, fotos 
do espaço físico do curso. 

Observamos que a pesquisa está registrada na Plataforma Brasil, e esta 
sendo avaliada na COEP/UEPG/PR. Referente a entrevista e questionário, não 
serão usados os nomes da identidade original dos acadêmicose sim serãoutilizados 
nomes fictícios, ou caracterizando como A1- (ACADÊMICO 1), e assim por diante. 
Os nomes originais dos sujeitos/ informantes não serão usados em hipótese 
nenhuma. 

Sendo assim, nós nos comprometemos em utilizar esses documentos, 
imagens de fotografia para aprofundamento de pesquisa e os resultados serão 
também veiculados através de capítulo de livros, livros e/ou artigos científicos em 
revistas especializadas e/ou encontros científicos em congressos e afins. 

Ainda, por uma questão ética na pesquisa solicito o uso da identidade do 
Curso, uma vez que a pesquisa está inserida no contexto da UEPG/PR. 

Agradeço desde já a atenção dispensada, qualquer dúvida sobre a pesquisa 
entre contato pelos e-mails: Donizeti Pessi , e-mail: donizetipessi@hotmail.com e tel: 
(42) 9982-4276 e/ou pelo telefone Profa Dra. Ana Luiza Ruschel Nunes, contato: 
(42) 3235.3108 e /ou celular: 99993.3031. 

Atenciosamente, 
 

___________________________________________________________________ 
Donizeti Pessi                                                     Prof. Dra. Ana Luiza Ruschel Nunes 
Doutorando do PPGE/UEPG/PR                             Orientadora do PPGE/UEPG/PR  
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APÊNDICE D: SOLICITAÇÃO À PROGRAD/UEPG/PR DE DOCUMENTOS 
OFICIAIS DO CURSO DE LICENCIATURA EM ARTES VISUAIS PARA PESQUISA 

 

 
 

 

A PROGRAD/ DIRETORIA DE ENSINO 
Assunto: Solicitação de documentos oficiais, do Curso de Licenciatura em 
Artes Visuais, para pesquisa. 

 

Eu, DONIZETI PESSI, portador do RG 13.158.802-0, DOUTORANDO EM 
EDUCAÇÃO da Universidade Estadual de Ponta Grossa, residente na Rua Antonia 
Buturi Necatschalon, 1522, Bairro Colônia Dona Luiza, na cidade de Ponta 
Grossa/PR estou desenvolvendo um estudo de pesquisa intitulado “A 
EXPERIÊNCIA ESTÉTICA, A ATITUDE ESTÉTICA REFLEXIVA E A FORMAÇÃO 
DE PROFESSORES EM ARTES VISUAIS”, com o objetivo de: analisar a 
experiência estética à atitude estética, para uma educação estética em Artes 
Visuais, na formação de professores no Curso de Licenciatura em Artes Visuais 
(UEPG/PR), como possibilidade de formação de uma racionalidade crítica da arte e 
estética para a transformação da sociedade. Nesse trabalho de pesquisa tenho 
como orientadora Profa Dra ANA LUIZA RUSCHEL NUNES, professora do 
Programa de Pós-Graduação em Educação da Universidade Estadual de Ponta 
Grossa- PR.  

Assim sendo, venho por meio desta solicitar o Projeto Político Pedagógico do 
Curso de Licenciatura em Artes Visuais, o Programa da Disciplina de Estética e 
Filosofia da Arte para que possa desenvolver tal projeto de pesquisa.  

Eu me comprometo em utilizar esses documentos para aprofundamento de 
pesquisa e os resultados serão também veiculados através de capítulo de livros, 
livros e artigos científicos em revistas especializadas e/ou encontros científicos e 
congressos. 

Ainda, por uma questão ética na pesquisa solicito o uso da Instituição, uma 
vez que a pesquisa está inserida no contexto da UEPG/PR. 

Agradeço desde já a atenção dispensada, qualquer dúvida sobre a pesquisa 
entre contato pelo e-mail: donizetipessi@hotmail.com ou pelo (42)99982-4276.  

 
___________________________________________________________________ 
DONIZETI PESSI                                         Prof. Dra. Ana Luiza Ruschel Nunes  
RA4100115008001     ORIENTADORA 
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APÊNDICE E: PARECER CONSUBSTANCIADO DO CEP 
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APÊNDICE F: Ementa e Bibliografia Básica da Disciplina de Éstética e Filosofia 
da Arte do Curso de Licenciatura em Artes Visuais da Universidade Estadual 
de Ponta Grossa 

 

ESTÉTICA E FILOSOFIA DA ARTE - 34 horas  

Ementa: A arte como objeto de reflexão filosófica. A relação entre Arte e 

Filosofia na História da Filosofia e da Arte. Problemas atuais da Estética e das Artes 

Visuais. Estética e Educação.  

 

Bibliografia Básica:  

ARGAN, G. C. Arte e Crítica de Arte. Lisboa: Editorial Estampa, 1988.  

BAYER, R. História da Estética. Lisboa: Editorial Estampa, 1995. D 

UARTE, R. O belo autônomo: textos clássicos de estética. Belo Horizonte: 

UFMG, 1997. FISCHER, E. A necessidade de arte. 9. ed. Rio de Janeiro: Zahar 

Editores, 1981. GOMBRICH, E. Arte e Ilusão. São Paulo: Martins Fontes, 1995.  

NUNES, B. Introdução à filosofia da arte. São Paulo: Ática, 1997.  

PAREYSON, L. Os problemas da estética. São Paulo: Martins Fontes, 2001.  

VÁSQUEZ, A. S. Convite à estética. Rio de Janeiro: Civilização Brasileira, 

1999. WOLFFLIN, H. Conceitos Fundamentais de História da Arte. 4. ed. São Paulo: 

Martins Fontes. 2000. 
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APÊNDICE G: Projeto Pedagógico do Curso de Licenciatura em Artes Visuais 
da Universidade Estadual de Ponta Grossa/PR 
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