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MULHERES ARTISTAS: entre obras, modos de vida e subjetividades desviantes 
Marina Didier Nunes Gallo  
ma.didier@gmail.com 
UFPE 
 
Em 2021 escrevi a minha tese de doutoramento, que teve como objetivo principal discutir as relações 
entre a arte e a “vida de artista” com o intuito de localizar processos de desvio e de desconstrução de 
padrões normativos de gênero vigentes a partir da análise de obras e modos de vida de dez artistas 
mulheres que estão produzindo contemporaneamente (entre os anos de 2016 e 2021), na Região 
Metropolitana do Recife, em Pernambuco. 
Esta pesquisa teve como base duas grandes inquietações: uma delas surgiu da observação de que a 
maioria dos trabalhos sobre arte e feminismo debatiam sobre o tema a partir da leitura de obras, com 
ênfase na tradicional dicotomia forma x conteúdo, sem levar em consideração, muitas vezes, o 
contexto social, as circunstâncias de surgimentos e criação daquelas obras e os modos de vida das 
artistas em questão; a outra dizia respeito a tentativa constante de enquadramento das produções 
feitas por mulheres dentro dessa categorização chamada de “arte feminina, feminista”. E se por um 
lado essa ideia de uma arte feminista ampliou a luta por espaços e reconhecimentos, assim como a 
visibilidade entre mulheres artistas, por outro, esse enquadramento, além de reduzir a possibilidade de 
diálogos diversos dos trabalhos, traz o risco de apresentar uma universalização das experiências e 
representações do que se entende por mulher, geralmente tomadas a partir de uma matriz branca e 
heteronormativa, minando existências múltiplas. Assim, procurei escrever essa pesquisa por uma 
perspectiva feminista e pós-estruturalista, não com o intuito de chegar numa pretensa “história da arte 
feminista”, mas sim de analisar essas produções ciente da sua pluralidade, do seu caráter 
fragmentado, como uma maneira de questionar toda forma de universalidade dos discursos, mostrando 
as diversas imbricações entre obras e modos de vida. Como apontou Tvardovskas (2011, p.9): “A 
história enquanto enunciado pretensamente verdadeiro e absoluto não serve ao feminismo”. E só 
quando olharmos para ela como um “campo de forças e jogos de poder [...] é possível percorrer o 
terreno da genealogia buscando as procedências e as proveniências enunciadas que subjugaram as 
mulheres e o próprio feminino”. Hoje me interessa muito continuar a dialogar sobre essas questões, 
mas com o olhar mais voltado para o nosso contexto educacional, com o intuito de pensar propostas 
educativas para trabalhar estas temáticas de forma mais plural, acolhendo suas contradições e seus 
deslocamentos, visto que ainda é bastante comum vermos nas salas de aulas essa tentativa de 
enquadramento e esse olhar também universalista e redutor sobre as produções feitas por artistas 
mulheres. Assim como, procurar pensar formas também de acolher a urgências e características de 
uma produção latino americana, sem procurar se basear estritamente nos preceitos, prerrogativas e 
modos de ver europeus e norte-americanos. 
 
Palavras-chave  
Artistas mulheres; Arte contemporânea em Pernambuco; Estética da existência; desvio; gênero e 
sexualidades. 
 
Questões de investigação  
1 - Como podemos pensar a arte produzida por mulheres além da dicotomia "forma x conteúdo"? 
2 - Como podemos pensar outras metodologias de ensino que trabalhem e debatam sobre a arte 
produzida por mulheres além do conceito redutor de "arte feminista"? 
3 - Como podemos criar um olhar que leve em consideração as perspetivas locais e que possa dar 
forma às urgências e problemáticas específicas das artistas latino-americanas sem que seja uma 
simples repetição da crítica europeia e norte americana?  
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Un memória un skecimentu - Reflexões sobre a educação em artes visuais a partir duma 
perspetiva sociológica da obra "O Barco" de Grada Kilomba 
Sara Coutinho  
koutinho.sara@gmail.com 
FBAUP | FPCEUP 
 
O Barco (2021), de Grada Kilomba, é uma escultura, uma instalação artística e também uma 
performance que utilizarei como suporte e referência para desenvolver este exercício de reflexão no 
âmbito da Educação Artística, invocando a partir da sua análise e narrativas alguns “olhares” 
sociológicos e estabelecendo possíveis diálogos com a sociologia da educação de Pierre Bourdieu, 
sobretudo com a sua teoria da reprodução cultural da reprodução social mobilizando alguns dos seus 
conceitos como violência simbólica, arbitrário cultural, capital cultural e habitus. 
Para esta análise vou-me focar principalmente na vertente escultórica da obra O Barco, ou seja, na 
instalação que se estendeu no espaço público da calçada ao longo do rio Tejo, em Lisboa, formando 
uma composição de blocos que sugerem a imagem de um navio com pessoas escravizadas. Os blocos 
no seu conjunto desenham uma silhueta de barco, mas evocam, não uma visão externa do convés do 
barco, mas sim o seu interior mais esquecido, os porões apagados dos barcos e os espaços criados 
para acomodar os corpos de milhões de africanos escravizados pelos impérios coloniais europeus do 
século XV ao século XVIII aproximadamente. 
Numa entrevista ao jornal Ípsilon, Grada Kilomba revela que na origem conceptual desta peça esteve 
a sua investigação sobre o mito de Antígona, uma trágedia grega da autoria de Sófocles, pela sua 
relação com as políticas de apagamento. 
Esta preocupação que fica patente sobre a necessidade de criar uma consciência para lá daquilo que 
é evidente, sobre a necessidade de não deixar cair no esquecimento memórias que vão sendo 
apagadas pelas histórias dominantes, restabelecendo ligações que foram invisibilizadas, entre as vidas 
das pessoas, as suas identidades (culturais e sociais), e a história da humanidade, a história mundial, 
fez-me refletir acerca do seu potencial de estimular a imaginação sociológica como forma de questionar 
criticamente a forma como a arte e a educação se articulam na perpetuação dos discursos dominantes 
e da exclusão social. 
Será problematizada a ação pedagógica de monumentos instituídos enquanto património cultural, 
fazendo neste caso referência ao monumento do “Padrão dos Descobrimentos” como forma a 
evidenciar a violência simbólica das seleções de significados relativos aos eventos históricos. 
A imaginação sociológica segundo Wright Mills «nos permite compreender a história e a biografia e as 
relações entre ambas, dentro da sociedade. (...).» (Wright,1969,p.12), é neste sentido que vamos 
abordar "O Barco" de Grada Kilomba, a partir de um “olhar” sociológico, analisando de que forma este 
pode inspirar a desvelar algumas interligações entre a arte, a cultura, a história, a organização social 
e as biografias e também deste modo averiguar possíveis contribuições desses conhecimentos e 
reflexões para a construção de uma ação pedagógica de perspetiva decolonial, no âmbito da Educação 
em Artes Visuais.  
 
Palavras-chave 
violência simbólica, pedagogia decolonial, imaginação sociológica, reprodução cultural 
 
Questões de investigação  
1. A análise sociológica da obra de arte como contributo para um currículo decolonial 
2. Como os monumentos e o património cultural contribuem para a perpetuação da violência 
simbólica e a exclusão social 
3. Como podemos, a partir da teoria da reprodução cultural da reprodução social de P. Bourdieu 
analisar as articulações entre a organização social, ação pedagógica, e a obras de arte 
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CORPOGRAFIAS E APARIÇÕES: a busca por um modo sensível de ler e grafar a cidade no 
corpo negro e o corpo na cidade negra. 
RAFAEL ALVES DE CAMPOS  
arqrafaelcampos@gmail.com 
I2ADS/FBAUP | PÓSARQ/UFSC 
 
A cidade e o corpo são escalas relacionais que se influenciam mutuamente, as marcas da cidade ficam 
grafadas nos corpos, enquanto os corpos marcam na urbe suas existências, afetos e aspectos 
multiculturais. Pensar o urbano a partir da perspectiva do corpo pode resultar em uma apreensão mais 
incorporada e sensível capaz de contrastar com a leitura fria e geometrizada dos processos 
contemporâneos de espetacularização urbana (BRITTO; JACQUES,/ 2008; JACQUES, 2012) que, 
dentre outros aspectos, produzem a higienização e os apagamentos, alienando e embranquecendo os 
territórios no intuito da criação de um discurso homogeneizador pautado no patriarcado 
heteronormativo e no racismo estrutural, que fornece sentido e a lógica para a exploração do capital 
(ALMEIDA, 2019). O corpo ocupa na atualidade o lugar que a máquina ocupou durante a revolução 
industrial e, assim com acidade, se tornou campo de disputa e controle por forças edipianas 
(PRECIADO, 2019). No entanto, como afirma Paul Preciado (2019), as formas tradicionais de fazer 
política estão esgotadas, e emergem uma infinidade de práticas de experimentação política, cientifica, 
sexual, social, de gênero e artísticas, que fazem parte de uma revolução dos subalternos e 
dosapátridas, são micropráticas de travessia que confrontam os poderes fascistas e edipianos. É nesse 
contexto que se insere esta pesquisa teórica/artística experimental de travessia, uma microprática de 
resistência, um ato de descolonização do pensamento, que tem como mote discutir as relações entre 
o corpo negro e a constituição da urbe. Parto do meu próprio corpo para questionar: quais as marcas 
da cidade de Florianópolis, no Brasil, ficaram inscritas no meu corpo negro? Como utilizar este corpo 
para grafar na cidade a negritude ancestral como microprática de resistência aos apagamentos 
históricos? De que maneira me sensibilizar e conectar-me com ancestralidade africana pessoal e local? 
Partindo destas várias inquietações, me propus a utilizar um aporte teórico da Fenomenologia e 
busquei exercitar e refletir sobre as técnicas da Corpografias proposta por Paola Jacques (arquiteta 
urbanista e pesquisadora) e Fabiana Dutra (Crítica de Dança e pesquisadora) (BRITTO; JACQUES, 
2008; JACQUES, 2012), o Diário Corpografias de Ida Mara Freire (2019)(mulher negra, brasileira, 
pedagoga e pesquisadora em dança e educação), e as Aparições de Lohla Amira (entidade ancestral 
que co-habita o corpo de Khanyisile Mbongwa, mulher negra, sul africana e artista plástica ) 
(CARIDADE, 2021). O trabalho pondera sobre as diferentes abordagens das autoras para lidar com o 
corpo, ancestralidade, cidade, negritude, trauma e cura, e como resultado realizei uma aparição, 
intitulada “O tigre o Rio Invisível”, na Exposição e Festival de Arte Cidades Pós-Pandemia, que 
aconteceu em Florianópolis em 2022. Apresento como resultado as reflexões desta busca por ler e 
grafar as marcas da cidade na minha subjetividade e elaborar o trauma colonial compartilhado entre 
corpo/território. 
 
 
Palavras-chave  
Corpografia, Aparições, Negritude, Corpo, Cidade. 
 
Questões de investigação 
Quais as marcas da cidade de Florianópolis, no Brasil, ficaram inscritas no meu corpo negro?  
Como utilizar este corpo para grafar na cidade a negritude ancestral como microprática de resistência 
aos apagamentos históricos?  
De que maneira me sensibilizar e conectar-me com ancestralidade africana pessoal e local?  
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De onde sou? Sou de lá e de cá! 
Marcos 
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FBAUP 
 
“De onde sou? Sou de lá e de cá!” é uma proposta de acção plástica (performance) que tem em vista 
criar um momento interactivo ou estabelecer pontes de reflexão sobre questões como deslocamentos, 
emigração, racismo, glocalidade, territorialidade, centralidade e/ou periferia. Esta proposta enquadra-
se num projecto artístico denominado “Diálogo – Tradição contemporaneidade” no qual procuro 
debruçar sobre os saberes tradicionais/populares, considerados marginais ou periféricos para pô-los 
em coexistência com ou na contemporaneidade. Os elementos ou conceitos aqui referidos são trazidos 
à tona para de certo modo despertarem questionamentos que me interessam enquanto “actor” social 
de modo a pensar junto ou com os demais “actores sociais” em torno de situações relacionadas que 
influenciam o nosso ser e estar educativo, político, cultural e social na actualidade. Como forma de dar 
algum suporte teórico, a presente proposta baseia-se em algumas abordagens teóricas como a 
experiência de John Dewey em “Experiência e Educação”, cruzando-o com a visão de José Castiano 
no seu livro “Filosofia Africana: da Sagacidade a Intersubjectivação” e com “Os Saberes locais e a 
Educação” de Nahlivilo et all sobre educação no âmbito do currículo local alicerçado ao pensamento 
de Edgar Morin para sustentar a ideia de que o conhecimento e a educação não podem ser concebidos 
como uma actividade compartimentada senão integrada. Assim, interessa também nesta proposta a 
criação de pontes de diálogo e troca de experiências entre diferentes sujeitos participantes tendo o 
pensamento de Backtim que permita entender a constituição e/ou a construção discursiva e dialógica 
do sujeito-interveniente na acção enquanto ser social activo. Deste modo irei integrar os saberes locais 
ou tradicionais considerados marginais ou da periferia (de Moçambique) ao centro (Portugal) para ver 
até que ponto estes saberes podem suscitar reflexão sobre problemas universais actuais. Pelo que o 
uso de dizeres ou pensamentos locais muitas vezes considerados ultrapassados serão uma primícia 
para a reflexão e acção como recursos de comunicação visual para estabelecer uma relação formal e 
conceptual da problemática actual numa ação plástica colectiva para expor ideias que permitam  
(re)pensar, transformar ou efectuar alguma mudança de mentalidade sobre o olhar do saber central 
(reconhecido) e o saber periférico (desconhecido) assim como propor ainda o uso de elementos 
estéticos universais a partir da cultura tradicional ou popular moçambicana. 
A concretização da acção terá em conta: (i) o espaço sala ou pátio com o chão incluso onde serão 
colocadas diferentes representações de mapas geográficos numa alusão ao mapa mundo incluído a 
parede onde vai decorrer o evento. Na parede serão coladas as propostas visuais produzidas pelos 
participantes, podendo ser desenhos, pintura, frases ou textos; (ii) os participantes na acção serão 
todos os interessados com destaque aos estudantes do doutoramento e docentes que serão 
convidados a participarem; (iii) o tempo da acção será de 10 minutos mínimo e 30 minutos máximo; 
(iv) como acção o público será convidado a responder e/ou reagir através da sua interpretação, 
recreação e representação artística (visual ou escrita) como ideias expressas sobre o mundo actual de 
mudanças sociais e politicas controversas do qual  Moçambique e Portugal são parte integrante.  
 
Palavras-chave  
Diálogo, reflexão, saberes, conhecimento, tradição e contemporaneidade   
 
 
 
 
 



Questões de investigação 
Como validar ou considerar os saberes locais como fontes de construção de conhecimento? 
Que modelos de ensino artístico são apropriados para a formação de professores em Moçambique 
perante aos desafios da arte contemporânea? 
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Re-enactment as a critical method(ology) to unlearn the archive and the educational method 
“object lesson” 
Melina Scheuermann  
melina.scheuermann@posteo.de 
FBAUP/i2ads 
 
My doctorate project traces the cultural and epistemological implications that gave way to the popularity 
of the pedagogical method of the ‘object lesson’ (port. lições de coisas/ germ. Anschauungsunterricht) 
among progressive educators across Europe from the 19th until the early 20th century; and the 
particular discursive and material manifestations in Germany and Portugal (Carter, 2018; Chakkalakal, 
2014; Sengupta, 2003). By mobilising post-structural and postcolonial approaches (Foucault, 1972; 
Martins, 2013; Spivak, 2012), I aim to deconstruct images and imaginaries of ‘nature’ that are inscribed 
in the object lesson.  
 
Inscribed into the field of history of education, my project critically inquires and reflects on the institution 
of the archive as a hegemonic place of knowledge production and the practices of archival research in 
the writing/production of history. Post-colonial and decolonial thinkers such as Ariella Azoulay (Azoulay, 
2019), Saidiya Hartman (Hartman, 2008) and Carine Zaayman (Zaayman, 2022) have begun seeking 
ways of engaging with archives that undo the imperialist dynamics of the archive and that work with the 
silences, lacunae and traces of oppressed (hi)stories. Inscribing my work into these struggles against 
archival and epistemic violences, part of my research is the construction of an archive of the object 
lesson to unlearn (Sternfeld, 2016) the archive and the materials, statements, images it renders 
possible; seeking archival practices that allow me to reveal archival violences yet do not merely 
reproduce them.  
 
Following the notions that human activation and inscription in archives need to be made tangible, 
testifying to the situatedness and non-objectivity of archives and knowledges, I turned towards 
performative approaches (in historical research). When André Lepecki writes about archiving of dance 
through re-enactment many traversing lines to historical research in education appeared for me. 
Lepecki employs the idea of a nonreactive, generative performative approach towards history (of 
dance), not aiming for imitation but activating historical documents, pieces, movements, bodies – in the 
present (Lepecki, 2010). Dialoguing with Massumi and Deleuze, Lepecki proposes the “will to archive”, 
referring to “a capacity to identify in a past work still non-exhausted creative fields of ‘impalpable 
possibilities’” (Lepecki, 2010, p. 31). Re-enacting as a generative and active practice might, as Lepecki 
suggests, actualize some of the works virtual com- and impossibilities. Hence, there is a virtual, not yet 
but always already existing potential of other movements, other thoughts; possibly resistances. Yet, it 
might be mere reproduction.  
 
For the conversation rounds of the 9° Encontro em Práticas de Investigação em Educação Artística, I 
will bring these thoughts and articulations, inquiring how performative practices can become critical 
tools within/as archival research, i.e. for the unlearning of the archive, as for now focusing specifically 
on the idea of re-enactments.  
 
Palavras-chave  
object lesson, archive, performative research, re-enactment, unlearning  
 
 
 
 
 



Questões de investigação  
1) How can a critical archival methodology that challenges epistemic and archival hegemonies be 
constituted?  
2) What are the possibilities and limitations of performative practices in the context of archival 
research? 
3) How can re-enactment become a critical tool within/as archival research practice?  
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Art and Design Higher Education institutions (ADHE), colloquially referred to as art schools, are known 
for being places of cross-pollination for ideas and processes. Tutors and graduates alike make 
reference to the importance of fostering peer relationships during the college period as part of a well-
rounded arts education. This study is concerned with bringing to the surface what it is that is occurring 
in these (informal) interactions and encounters, and in particular, how students are learning from each 
other and advancing their professional development, now and for the future.  
 
Studio pedagogy in ADHE revolves around learning through doing and the development of original 
work, it is highly individualized and generally supported by training in technical skills, research, 
sketchbooks and critique. Research shows that the formal curriculum also firmly relies on (informal 
and/or non-verbal) communication taking place between students in the art studio. Advantages of peer 
learning in this way include its inherent egalitarianism, its un- and informality and close connection to 
contemporary culture as well as emotional intimacy not afforded by professional student teacher 
relationships. This research will explore how peer learning adds value to the artist professionalization 
process in a Lisbon art school and is grounded in the theoretical work of thinkers including Dewey, 
Vygotsky and Ranciere.  
 
From initial field work a number of guiding leitmotifs have emerged relating to aspects of artistic 
professionalization to form a working framework for this study. These are: 1. Work Ethic, i.e., the way 
in which constructive habits and work ethic are established within the learning community; 2. Inward 
facing study direction, this is to say, the exploration of the internal drive to make art and the development 
of an artist identity; 3. Outward facing interest, to explore how inspiration, curiosity and interest are 
sparked externally and drawn into the project; 4. Means and access, i.e., how artists explore the means 
and access available to them and how to expand their reach; and finally, 5. Self-care, that is, how 
students establish sustainability of their work methods and practice for long term aspirations.  This broad 
working framework enables an inclusive and holistic approach to understanding how meaning and 
values within a community of students/artists are formed at once from different angles and with varying 
motivations.  
 
Through interviews and observation, this study aims to present an ethnographic portrait of the 
circumstances, context, and processes of informal peer learning taking place within the fine art 
institution and strives to contribute to the knowledge of how these circumstances can best be nurtured 
and cultivated. 
 
Palavras-chave 
Art and design higher education, peer learning, informal education, studio pedagogy, fine art 
education, professionalization 
 
Questões de investigação  
1. What situations with peer students create valuable learning experiences? 
a. What is considered meaningful or of value? 
2. What aspects of peer learning within ADHE attribute to increasing desired continued professional 
activity? 
3.How can the institutional setting be arranged to optimize the learning opportunities from peer 
exposure? 
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O Espaço em Branco a partir dos Processos Artísticos Teatrais – A possibilidade do Ócio e o 
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“Janeiro de 2023. Estou a preparar-me para sair para o ensaio. Penso em começar hoje com uma 
atividade que me foi transmitida por um encenador com quem tive aulas: “de 1 a 5: como é que te 
sentes?”. De imediato me recordo que não utilizei na tese, em nenhum momento, a descrição deste 
exercício. Digo para o ator que estava a ir comigo: - o exercício de escrita e de investigação, tal como 
as práticas artísticas existem, de facto, num local que tem tanto de efémero irrepetível, como de uma 
iteração permanente. - Ele olha para mim sem perceber bem o que eu queria dizer mas habituado às 
minhas deambulações e, portanto, sem grande estranheza." 
 
 
 
Na descrição do pensamento que me ocorreu naquele dia encontra-se a possibilidade de sentir a 
característica de momento oportuno que vive no intervalo – como tempo em suspensão do presente – 
e de repetição de ações que implicam a ausência. 
O inundar constante da nova consciência adquirida no seio das minhas práticas artísticas após ter 
mergulhado neste processo de investigação baralha o viver de um tempo que é inevitavelmente 
percecionado, hoje, de uma forma diferente.  
Esta investigação inicia-se a partir da teorização contida nos conceitos clássicos de kairos e otium, e 
na concretização da ideia de espaço em branco (tempo vazio qualitativo a ser preenchido 
significativamente). 
Com recurso a uma metodologia autoetnográfica de investigação o estudo reflete sobre as seguintes 
questões: de que forma é possível a construção no quotidiano de um espaço em branco?; como as 
ferramentas utilizadas nos processos criativos teatrais podem contribuir para a vida de um tempo 
qualitativo através da construção de espaços em branco? 
A observação e reflexão da prática de processos artísticos teatrais, especialmente de quatro 
encenadores de referência (João Brites, João Mota, Luís Miguel Cintra e Miguel Seabra) permite o 
cruzamento entre a palavra dos criadores, a conceptualização dos conceitos em análise – kairos e ócio 
na perspetiva de tempo qualitativo – e as minhas práticas no âmbito educativo e teatral, nunca 
descurando o meu percurso enquanto investigadora, resultando numa descrição e análise da minha 
experiência pessoal como tentativa de a compreender culturalmente. 
O que se conseguiu delinear com este estudo foi a construção de linhas de atuação que permitam a 
presença – e a prática – de um tempo qualitativo, especificamente do espaço em branco, 
nomeadamente através do explorar da possibilidade de aprendizagem de comportamentos que o 
viabilizem. Práticas que providenciam esse local – os conceitos limítrofes de interioridade, intervalo, 
silêncio, solidão, espera e esquecimento – que existem no exercício dos processos artísticos teatrais.  
Esta apresentação tem como objetivo a apresentação e reflexão dos resultados apurados, bem como 
de toda a estrutura metodológica escolhida para a investigação. 
 
Palavras-chave 
Tempo; Ócio; Kairos; Espaço em Branco; Teatro; Processos Criativos Teatrais. 
 
Questões de investigação 
De que forma é possível a construção no quotidiano de um espaço em branco?; como as 
ferramentas utilizadas nos processos criativos teatrais podem contribuir para a vida de um tempo 
qualitativo através da construção de espaços em branco? 
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Voltar a si: a inércia como arte da viragem para o interior num percurso de investigação 
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A par dos desenvolvimentos da própria investigação, julgo ser igualmente importante descrever e dar 
visibilidade ao fazer da tese (actio), seja na conceção, na elaboração da estrutura, na redação e no 
processo de escrita (Paz, 2021; Queiroz, 2017), mas também refletir e partilhar os seus momentos de 
inércia (inertia). Derivando do latim de iners, na conjugação de in- (negação) com ars (habilidade ou 
arte), obtemos o sinónimo de inábil, aquele que não é dotado de habilidade para fazer, uma crença 
que imagino que qualquer doutorando passa inevitavelmente ao atravessar por um período de inércia, 
onde o fazer (actio) não é realmente o mais importante que está a acontecer na sua tese. Todavia, 
este período pode ser crítico, não no sentido de crise, mas de ser decisivo para o avanço sustentado 
da sua pesquisa. Tomo assim na minha mão a palavra inertia como uma obra aberta (Eco, 1971) e 
incuto antes no prefixo in- a ideia de movimento para o interior, mantendo a habilidade artística (ars) 
na minha inércia.  
Aquilo a que me proponho neste exercício é refletir colaborativamente com os presentes, sobre a 
necessidade e utilidade do mergulho dos investigadores sobre si próprios nos seus percursos de 
investigação, ainda que a temática da pesquisa não incida sobre identidade ou a metodologia sobre si 
(autobiografia, autoetnoetnografia, autoestudo, etc.).  
A interioridade do investigador tende a ser negligenciada nas pesquisas, em que se favorece um ponto 
de vista neutro e onde a figura do investigador é praticamente apagada ou diluída na redação dos 
textos. Neste contexto, de que servirá então esta viragem para a interioridade de modo a ressignificar 
as inércias do nosso percurso de investigação? 
Em primeiro lugar, este exercício dá sustentação ao último dos três pilares sobre os quais baseio a 
prática de investigação, a prática pedagógica e a prática artística: teoria, prática e reflexão. Em 
segundo lugar, este mergulho em mim própria, permite-me percecionar os meus objetos de estudo em 
paralelo com as mais diversas experiências da vida, daí concluindo sobre os meus princípios e 
posturas, que consequentemente devem reger os aspetos epistemológicos, metodológicos, 
ontológicos e éticos da minha investigação (Hernández- Hernández, 2019), e que assim podem 
evidenciar uma certa coerência na harmonia (que não é uníssono) desses mesmos princípios. Por fim, 
e por favorecer o reconhecimento dos nossos preconceitos, aqueles que nos tolhem os movimentos e 
o alcance de visão, este voltar a si, é mais do que direcionar o foco em nós, é abrir os olhos e inspirar 
o primeiro fôlego, afinal as condições primordiais da vida e da ação.  
A inércia que me proponho partilhar, como arte da viragem para o interior, é uma espécie de khora 
(Platão, 2004), um espaço de formação, transição e da suspensão do tempo, afinal esse espaço 
cavernoso vital e incontornável para o conhecimento que queremos trazer à luz (Heidegger, 1999). 
 
Palavras-chave  
Inércia; escrita de si; khora, percurso doutoral. 
 
Questões de investigação  
1) Como é que a reflexão sobre o processo de construção da tese pode sustentar e alavancar a 
própria investigação? 
2) De que forma a exploração dos preconceitos inerentes ao processo de elaborar a tese (os 
momentos inércia, a impessoalidade da escrita) nos pode auxiliar na deteção e desconstrução dos 
preconceitos inerentes à nossa investigação (categorização, diferenciação valorativa, pulsão para a 
mesmidade, pressupostos política e socialmente aceitáveis)? 
3) Em que medida a estratégia de voltar a si nos momentos de inércia (no sentido de habilidade 
artística em movimento interior), em que se brinca com as palavras, os conceitos e os preconceitos, 
pode transformar, modelar e ressignificar o rumo da própria tese?   
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O que se esconde nas hesitações da escrita – Potenciar a experiência autoetnográfica 
Margarida Mestre – Prática coletiva 
mmariquinhas@sapo.pt 
Instituto de Educação/FBAUP 
 
Margarida Mestre está no processo de fazer uma investigação em redor do seu próprio trabalho, na 
procura de mapear as suas plurifacetadas maneiras de abordar o pensamento e a ação sobre práticas 
de educação artística inscritas na nossa contemporaneidade e no contexto nacional.  
Propõe fazer, por um lado, uma análise aprofundada dos processos inerentes à sua prática, para 
nomear e enquadrar, uma série de movimentos próprios de atuação, que associam um pensamento 
vindo da criação artística a metodologias de ensino - aprendizagem.  
Coloca-se no papel da Artista-Educadora-Investigadora de forma a agir, escrever e descobrir como a 
prática se vai moldando à medida da constituição de um corpo de conhecimento relevante para a 
conceptualização e enriquecimento das noções de transdiciplinariedade dentro do território das artes 
e da educação.  
Como METODOLOGIA DE ESCRITA procura na prática, nos projetos de criação artística conjunta, 
lugares de pergunta, para encontrar nesses lugares princípios de investigação e é essa experiência 
que propõe partilhar com um grupo de pessoas interessadas 
 
1-        Experimentar uma prática que contém corpo, voz e grupo 
2-        Escrever sobre esse momento 
3-        Fazer-se perguntas acerca do que se esconde nas hesitações 
4-        Construir novos pontos de partida para investigar 
 
“Colocar-me-ei no papel de Artista-Educadora-Investigadora e assim irei agindo, escrevendo e 
descobrindo como a prática se vai moldando à medida da constituição de um corpo de conhecimento. 
Através da escrita, diarística, de cada movimento artístico que faço acontecer, dentro desse universo 
de palavras, vou selecionando suspensões, incertezas, auto-perguntas. E são esses momentos 
instáveis e inseguros que me lançam para a investigação, para o aprofundamento das ideias.  
De maneira recíproca, serão esses temas eleitos por aquilo que eles têm de potência para a sua 
expansão interna, que estarão em foco ora numa ação visível de criação artística ora de movimento 
em direção a uma situação de ensino-aprendizagem isto é, algumas temáticas farão já parte da minha 
forma de ver, como diz o poeta Alberto Pimenta no seu “excurso”:  
“...e assim o que tu vês já está normalmente dentro de ti antes de tu o veres e assim o que eu vejo já 
está normalmente dentro de mim antes de eu o ver” (Pimenta, 1998, p.234).  
Trago a A/r/tografia como metodologia para esta investigação por pressentir nela uma empatia com a 
ideia de expressão de uma voz, de uma forma de fazer, e “a ênfase na voz também é, como afirma 
Eisner, uma forma de afirmação para que os leitores saibam que o autor está presente na pesquisa e 
“não é uma abstração incorpórea que se despersonaliza através das convenções linguísticas que 
escondem a sua assinatura” (Oliveira & Charréu,1998, p. 18). “ 
 
Palavras-chave 
Autoetnografia, arte participativa, metodologias de escrita 
 
 
 
 
 
 



Questões de investigação 
- Mapear a forma autoral de atuar artisticamente no campo do ensino-aprendizagem e das artes 
participativas, 
- Identificar, nomear e qualificar processos vindos da criação artística aplicados a metodologias de 
ensino-aprendizagem e como estes últimos retornam como estímulo, 
- Encontrar formatos de comunicação da pesquisa qualitativamente equiparáveis à experiência 
artística. 
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Professoras nas belas artes do Porto 
Anna Carolina Coelho Cosentino – Prática Coletiva 
carolicosentino@gmail.com 
Faculdade de Belas Artes da UP 
 
Minha pesquisa está por ser iniciada. Trata AINDA da pergunta feita por Linda Nochlin no ano de 1971: 
por que não existiram grandes artistas mulheres? Filipa Lowndes Vicente (2012, p. 20) afirma que "As 
mulheres  artistas  tornaram-se  num  objecto  arqueológico  que só nas últimas décadas começou a 
ser escavado de modo consistente pela  historiografia  da  arte  com  uma  abordagem  feminista". 
Desvio entretanto a questão para as professoras do ensino superior artístico em Portugal, buscando 
perceber a presença das mulheres na Faculdade de Belas Artes do Porto (FBAUP). De acordo com o 
Serviço de Informação e Documentação da Faculdade de Belas Artes do Porto (SDI-FBAUP), a 
instituição, que atravessou diversas mudanças de nome, localização, escopo de atividades, etc. existe 
desde 1836, contratando no ano de 1977, as duas primeiras mulheres para o seu quadro docente, 
nomeadamente, as professoras Maria José Aguiar (pintura) e Beatriz Alçada (design). Segundo 
Nochlin (1971), Pollock (2007) e Vicente (2012), não é o caso de inserirmos as mulheres nos momentos 
onde elas estavam ausentes no relato da história da arte, mas fazer outras perguntas para este campo 
de estudos. Sobre a presença das professoras nesse contexto ou no contexto das instituições de 
ensino artístico, quais são as questões a serem colocadas? Gostaria de propor uma conversa a partir 
desta indagação, questionando se somos nós que perpetuamos a situação. 
 
Palavras-chave 
Instituições de ensino, Artes Visuais, Professoras 
 
Questões de investigação 
Como podemos questionar as normas que sustentam e conferem sentido a instituições como a 
FBAUP? Por onde começar? 
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A primeira voz 
Mario João Alves 
mariomarioalves@gmail.com 
FBAUP 
 
Para esta apresentação trago ressonâncias da ópera-jogo As Orelhas de Sua Majestade Alteza Real 
D. Rei I, criação artística erguida a partir do conto Um Rei à Escuta, de Italo Calvino, lugar de pretenso 
privilégio da escuta e da voz. Movidos pelo jogo, a voz e a escuta encontram-se num campo de 
gravidade zero, com palavras, que se desmembram e sílabas, fonemas, protofrases, semi-palavras, 
despalavras e avessos de somas de letras. O jogo é o engenho que promete estremecer os vários 
territórios de identidade que compõem a sala, tentando extrair de cada corpo ressonâncias próximas 
da sua voz essencial: a sua primeira voz. 
Durante toda a ópera-jogo, assim como no conto de Calvino, há no silêncio do Rei uma pergunta: o 
que pode uma voz? E nesta pergunta observamos já essa capacidade fundamental da voz: a arte de 
se ausentar. Mesmo na presença física do corpo ela tem a opção de não marcar presença de oferecer-
se ou não à legibilidade do sujeito (voz-Bartleby). A voz do Rei tarda, mas a sua eminência é já em si 
uma fala. 
No segurar desse silêncio cava-se o espaço de escuta e a resistência do antes-do-dito, solo rico para 
a gestação da primeira voz: aquela que perdemos na melodia já inconsciente das palavras e das frases 
tecidas em teias codificadas. Vamos à procura da perplexidade do primeiro som, do primeiro espasmo 
significante que adormeceu com a aprendizagem, com o ensino, o saber, o discurso, o inconfundível, 
a notação, o contraponto, o legato, a melodia, o belcanto. Vamos ao berço, noite alta no escuro da 
sala, acordar a nossa primeira voz, e trazê-la ao jogo. 
A voz, reflexo acústico do nosso corpo e da nossa relação com o que nos rodeia, é um lugar de registo 
silencioso, superfície de inscrição e processamento do vivido. É, por isso, um lugar privilegiado de 
leitura da construção do sujeito, no seu todo ou nas pequenas dobras acústicas que expomos à luz. E 
são essas dobras os pontos de perfuração para chegarmos às jazidas onde repousarão ainda – se a 
actividade sísmica não foi demasiado violenta - os nossos traços do real que, mesmo encobertos pelas 
fórmulas de que nos revestimos, se revelarão descritíveis e, como qualquer traço do real, 
interpretáveis. (Zumthor, 2014, p. 85). 
 
Palavras-chave 
Voz - Escuta - Jogo - Ópera 
 
Questões de investigação  
A voz como lugar cartografável. O que pode uma voz? 
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Uma outra respiração 
Selda Maria Dias Soares 
selda.soares@gmail.com 
FBAUP 
 
E se os processos de escrita fossem visíveis? Poderíamos abrir possibilidades de grafismos que 
trouxessem à luz fragmentos (cristais) de ideias em forma de grafemas, durante os processos de 
escrita? E se os ímpetos de escrita, entrecortados, fossem topoi e um conjunto de instantes? Se eu 
pudesse dar a ver percursos que se empreendem atrás, antes ou entre aqueles cristais? Se fosse 
possível às palavras repousarem sem a vertigem do significado? E se, nesses micro tempos e espaços, 
nesse repouso das palavras, eu pudesse pensar o artístico como potência em Educação Artística?  
São estes os questionamentos-possibilidades que se abrem com a reflexão que aqui proponho: 
questionamentos, porque efetivamente são questões que atravessam e quase estruturam a minha 
pesquisa; possibilidades, porque desses enunciados se libertam possíveis linhas de força que se 
constituem pilares de pensamento. Entreteço estas possibilidades e aqueles questionamentos (pois 
de manufatura se trata) com conceitos oriundos de estudos no campo da zoologia, mais 
especificamente, no contexto dos estudos sobre o comportamento dos aracnídeos (Ruppert, E.E.; FOx, 
R.S.; Barnes, 2005). E aqui chegada, é o comportamento das aranhas na construção de teias 
(Gonzaga, 2007) que sustenta o meu olhar (e o meu fazer), para pensar experiências de escrita, no 
contexto de uma Biblioteca escolar, em aulas de Português e em momentos ocasionais, com jovens 
entre os 12 e os 17 anos, na Escola Maria Lamas, no Porto.  
Dois propósitos neste meio caminho onde se situa a minha investigação: procurei um exercício de 
pensamento (a partir de experiências de escrita que realizo com os meus alunos) e uma forma de olhar 
os dias, nestes nossos dias. Pelo primeiro, parti da reflexão de Barthes (Barthes, 2009) sobre o trabalho 
da aranha e a proximidade com o texto, passando pelo trabalho oficinal de quem escreve, nas reflexões 
de Carlos de Oliveira (Carlos de Oliveira, 2004), de Margueritte Duras (Duras, 1994) e de um modo de 
fazer poesia, com as palavras de Paul Celan (Celan, 1996), bem como algumas considerações de 
Derrida (Jacques Derrida, 2003) sobre Celan e sobre a escrita. Pelo segundo propósito, regressei a 
Walter Benjamim (BENJAMIM, 1987 e 2009) e a Paul Celan: os fragmentos e a escrita como lugar de 
vestígios da magia (Benjamim), a necessidade de resistência e de negatividade na “contra-palavra” 
(Celan) e os dias «nesta grande época» (Kraus, 2018).  
Este encontro de autores e a presença da experiência (a dos jovens alunos e a minha) constituem uma 
tecitura para refletir sobre possibilidades de escritas, os modos como se poderão pensar e construir, 
procurando visibilidades possíveis em arquiteturas tangentes (aranhas e sujeitos de escrita).  
Em suma: procuro uma poiésis de escritas, essa atividade produtora onde a manufatura do sensível 
parece constituir-se como uma possibilidade. O que fazer? Uma resposta: a poesia, como lugar do 
artístico, nesses micro espaços e tempos do pensar e do fazer artístico. Importa, um caminho em 
direção à poesia. Torná-la casa. Habitá-la. Nestes nossos dias, impõe-se “uma outra respiração”. 
 
Palavras-chave 
Escrita, artístico, manufatura, poesia. 
 
Questões de investigação 
E se os processos de escrita fossem visíveis? Poderíamos abrir possibilidades de grafismos que 
trouxessem à luz fragmentos (cristais) de ideias em forma de grafemas, durante os processos de 
escrita? E se, nesses micro tempos e espaços, nesse repouso das palavras, fosse possível pensar o 
artístico como potência em Educação Artística?  
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Reflexões sobre as visualidades do sentir e a expansão do ver: Uma conversa e vivência 
fotográfica junto à Aliu Baio 
Cristianne P. Melo Amorim 
cristianne.melo@gmail.com 
FBAUP 
 
A concepção fotográfica não surge na superfície do visível, não se apresenta apenas na materialidade 
da película ou dos pixels. O ato de capturar um momento e transformá-lo em memória encontra-se nas 
confluências do sentir, por meio do corpo mediativo, nas visualidades e visualizações de cada um. 
Para compreender tal cenário, faz-se necessário expandir nosso entendimento sobre o ver, aquele que 
se distancia da fisicalidade do objeto e/ou ato de enxergar, e para existir convoca memórias 
perceptivas, afetivas e históricas. Este ver encontra-se na fluidez sensorial, no jogo perceptivo, recorre 
as múltiplas linguagens do experimentar, pensar, sentir, fazer.  
  
Aliu Baio considera-se um fotógrafo sonoro, sua produção mescla a imaginação com o inesperado, é 
-como ele mesmo afirma- “... o querer capturar, sem o querer. Querer capturar, sem o procurar”. Aliu 
descobriu-se fotógrafo muitos anos depois de perder a visão. Artístico por natureza, também é 
baterista, professor de música e desportista. Nascido na Guiné-Bissau, mudou-se para Portugal aos 
10 anos de idade, e no ano de 2022 venceu o prêmio Novos Talentos Fnac pela co-autoria do projeto 
fotográfico Do teu ombro vejo o mundo. Aliu é voz neste texto, que surge de uma conversa e vivência 
fotográfica junto a ele realizada na freguesia de Parede (Cascais/PT), em novembro de 2022.  
  
A prática desenvolvida por Aliu Baio e por outros fotógrafos e fotógrafas com deficiência visual, nos 
conduz a reflexão sobre uma totalidade corpórea que ver. Aponta a fotografia como uma expressão do 
pensamento, como uma forma de ser e estar no mundo, constituindo-se no decorrer de todo o processo 
criativo, ocupando o universo semântico e sensorial, no ato iconográfico e perceptivo, nas criações 
mentais e materiais, no campo enquadrado e extracampo. Além disto, questiona o oculocentrismo 
vigente, bem como a hegemonia visual presente nas comunicações, nas relações sociais, políticas e 
artísticas.  
  
Tensiona a programação clássica do dispositivo, e nos faz pensar o lugar ocupado pelo fotógrafo: ora 
funcionário, ora experimentalista, uma vez que os estímulos táteis, a paisagem sonora, os cheiros 
percebidos pelo olfato, tudo configura-se como matéria prima apreendida e selecionada pela intenção 
do fotógrafo. A cena concebida é, então, uma visualidade e não a própria realidade ou objeto. Neste 
texto, a experiência vivida junto ao Aliu Baio torna-se um convite para adentrar o campo fotográfico 
movido pela amálgama perceptiva, uma partilha acerca das inquietações e possibilidades movidas 
pela expansão do ver. 
 
Palavras-chave 
Fotografia; Expansão do ver; Sentir; Percepção; Deficiência visual. 
 
Questões de investigação 
1 - A fotografia produzida por pessoas com deficiência visual pode contribuir para a expansão do 
ver? Como isto acontece? 
2 - Refletir a visualidade na criação fotográfica como amálgama do sensível, perceptível e 
rememorativo, participante do olhar como fator social, histórico, corporal. 
3 - Em que momento Aliu Baio distancia-se da programação clássica operacional do dispositivo e 
sente a fotografia como modo de pensar, ser e estar no mundo? 
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Nós, escola, no outro lado do espelho: para uma análise colaborativa das narrativas 
Catarina Filomena Martins – Prática coletiva 
catarinam3@campus.edu.pt 
CIEBA 
 
A atividade que proponho baseia-se na reflexão em torno de uma atividade em sala de aula cuja 
proposta residia na partilha de narrativas sobre o que é ser escola e o que é pensar a escola, partindo 
de um ensaio visual criado pela autora na sequência das reflexões que a investigação do seu projeto 
de doutoramento têm gerado no decurso do ano letivo 2021/2022.  
Surge na sequência do projeto de Doutoramento em Educação Artística que propõe a criação de uma 
proposta educativa pela cultura visual numa turma de Ensino Profissional de Fotografia e Audiovisuais.  
Assume uma ambição colaborativa e vive da construção das narrativas em salas de aula, partindo da 
cultura visual para a partilha de histórias de vida em educação, enquanto forma de construção de uma 
proposta curricular em que as diferentes vozes da comunidade escolar são ouvidas. 
Seria pertinente para o desenvolvimento do meu projeto a repetição do exercício realizado com os 
meus alunos num contexto diferente, experimentando, assim, uma conjugação de outras vozes e 
outras narrativas.  
Também me parece pertinente a possibilidade de partilha do ecos que a realização desta atividade 
provocaram no meu projeto tornando-o cada vez mais uma projeto auto narrativo que recorre ao 
método autobiográfico. 
Neste sentido, a atividade será orientada da seguinte forma: 
Em grupos de dois a três elementos selecionam imagens, partindo da proposta apresentada por mim, 
que na sua opinião, representem a escola, podem selecionar e ordenar da forma que lhes fizesse mais 
sentido.  
Os resultados obtidos são apresentados respeitando a ordem de seleção dos participantes. Dessa 
seleção resulta uma roda de conversa em que os participantes apresentavam a sua proposta, 
explicando a seleção das imagens.  
O objetivo é que para além de descreverem a logica por detrás das suas escolhas, possam, também, 
partilhar histórias do seu percurso académico, da sua relação com os professores/alunos e com os 
pares. 
 
Palavras-chave 
Ensino Colaborativo, Narrativa autobiográfica, Fotografia, Ensino Profissional 
 
Questões de investigação 
Onde começa o investigador? Quanto se mantém do professor? 
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Terras de fiar: um relato de experiência das trocas com artesãs da comunidade de 
Conceição das Crioulas (Brasil) 
Flávia Lira – Comunicação em roda de conversa 
flaviawlira1@gmail.com 
i2ADS/ FBAUP 
 
Esta comunicação está inscrita no âmbito do projeto “Terras de fiar. Troca de Saberes com a 
Comunidade Quilombola de Conceição das Crioulas (Salgueiro-PE)”, realizado no Brasil desde outubro 
de 2021. O projeto é parte da investigação, que estou a realizar no doutoramento em Educação 
Artística pela Faculdade de Belas Artes da Universidade do Porto, que versa sobre as práticas 
educativas e artísticas com a terra (cerâmica) em grupos e/ ou comunidades no Brasil (Conceição das 
Crioulas) e em Portugal (Molelos). A comunicação tem por finalidade apresentar o meu processo de 
afetação e transformação a partir dessas interações - entre nós - em solos alheios, cujas vivências 
ocorreram, respectivamente, em fevereiro, março e maio de 2022 na comunidade em questão. O 
projeto “Terras de fiar” pesquisa o imaginário da terra nas práticas artísticas e culturais do território de 
Conceição das Crioulas por meio da criação, experimentação, produção e uso da cerâmica. O termo 
“fiar” remete a história da comunidade, repassada de geração em geração pela oralidade, onde seis 
negras cultivaram, fiaram e venderam o algodão com o objetivo de adquirir o território. É uma memória 
ancestral cultivada e fiada no tempo, fundadora das relações de luta e das práticas constituintes do 
lugar. De natureza fenomenológica, o relato abordará algumas provocações-reflexões que marcaram 
as vivências diante do artístico e do político que, por vezes, deslocaram e movimentaram a ação 
coletiva, e que tratam das tensões e contradições existentes na pesquisa e no interior do próprio grupo 
- formado por uma artista, uma designer/pesquisadora e artesãs. Neste sentido, as inquietações, a 
serem conversadas em roda, buscam discutir as assimetrias de poder e problematizar o encontro como 
território de disputa e como forma de permanecer atenta a reprodução das desigualdades, de 
privilégios e hierarquias mesmo sem intenção de fazê-lo. 
 
Palavras-chave 
Cerâmica. Práticas artísticas. Experiência. 
 
Questões de investigação 
O que implica poder cultivar a terra, não como recurso, mas como dispositivo educativo e 
artístico, em tempo e termos contemporâneos? 
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Experiência visceral do corpo… o que pode revelar sobre a branquitude? 
Marcela Pedersen – Comunicação em roda de conversa 
marcela.pedersen@hotmail.com 
Instituto de investigação em Arte, Design e Sociedade (i2ADS) - Faculdade de Belas Artes da 
Universidade do Porto  
 
Para o 9º EPRAE eu quero abraçar o desafio que propõe a arte educadora e investigadora Jane 
Trowell, no texto “Closer to the skin. Whiteness and coloniality in ‘white’ art educators” (2020): a partir 
da “experiência visceral do corpo”, refletir a minha posição enquanto uma investigadora doutoranda 
‘branca’, cujo trabalho em Educação Artística se compromete com a justiça social, a não-violência e 
as práticas antidiscriminatórias. 
Parto da necessidade da branquitude sair do conforto e pensar sobre si enquanto uma identidade racial 
(McIntosh, 1988; Haney Lopez, 2000); percebendo, também, que não se trata somente da cor da pele, 
mas de uma mentalidade colonial que se assume como superior (Fanon, 2017), problematizando como 
a noção de branquitude se interliga com outras formas de opressão.  
Falar a partir de uma “experiência visceral do corpo”, é um chamado para nós, pessoas ‘brancas’, que 
enquanto temos o privilégio de ignorar nossa raça, o racismo e a colonialidade impactam de forma 
direta o corpo de pessoas racializadas.  Trata-se então de uma proposição focada no "eu", com o 
intuito de questionar aspectos que são invisíveis, muitas vezes inconscientes, mesmo que a boa-fé nos 
aproxime da luta por práticas não violentas e antidiscriminatórias, somos pessoas protegidas até 
mesmo para percebermos os nossos privilégios brancos (McIntosh, 1988).   
É então a partir de exemplos como McIntosh (1988), Spilllane (2015) e Trowell (2020), que sou 
provocada a pensar a partir das práticas do dia a dia e da minha pesquisa de doutorado, encarando a 
importância de repensar posicionamentos e privilégios, ao mesmo tempo que procuro expressar e agir 
contra a perpetuação dos mesmos e das histórias de violência que também fazem parte da minha 
história como brasileira vivendo e pesquisando em contextos educativos sociais e artísticos em 
Portugal.  
 
Palavras-chave 
branquitude; racismo; colonialismo; repensar posicionamentos; investigação em educação artística 
 
Questões de investigação 
Como perceber os silêncios e negações por detrás da minha posição enquanto pessoa ‘branca’? Como 
trabalhar para reduzir/desfazer/acabar com o que for descoberto? 
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As estrangeiras, para uma história menor 
(exposição-áudio patente na SALA 21 ao longo dos dias) 
Ana Mafalda Pereira – exposição-áudio 
anamafaldasap@gmail.com 
i2ADS/FBAUP 
 
O meu projeto de investigação “As estrangeiras. Um olhar feminista sobre o lugar periférico da mulher 
artista que trabalha entre teatro e educação” visa problematizar o lugar periférico ocupado pela mulher 
artista que trabalha entre a arte e a educação em Portugal, num passado próximo, e que ainda informa 
o presente. 
Dois arquivos pessoais estão no centro da análise: de Isabel Alves Costa (1946-2009) e Glicínia 
Quartin (1924-2006). Estas mulheres, atrizes e educadoras, criaram e realizaram importantes 
programas e projetos dentro e fora da educação formal, alguns deles apenas imaginados nas suas 
cabeças e em documentos que nunca chegaram a ver a luz do dia. 
Tanto no período da ditadura salazarista, quanto durante e após o processo revolucionário de 
democratização nacional, iniciado com a revolução de 25 de abril de 1974, Isabel Alves Costa e Glicínia 
Quartin conceberam metodologias, abordagens e estratégias educacionais únicas.  
Reativo o termo “outsider within” (Collins, 2016), que no meu discurso ganha forma traduzido para 
“estrangeira” (de dentro), criado pela feminista negra Patricia Hill Collins, para falar sobre mulheres do 
teatro que cruzaram a sua prática teatral com a prática performativa enquanto artistas-educadoras. 
Estrangeiras de dentro, confinadas às margens, à invisibilidade de uma história menor. 
Resgato o termo menor, tornando-o potência, através do diálogo com o conceito de minoria proposto 
por Deleuze e Guattari (2017), a ideia de minoria que não se define pelo menor número, mas pelo seu 
afastamento periférico em relação ao centro, ao que é dominante (o homem cis, europeu, branco), que 
define a norma estabelecida e o que é ou não excluído. 
O meu objetivo é perceber como é que que as suas “personas” educacionais e artísticas foram 
construídas durante a ditadura e no pós-25 de abril, através de uma abordagem feminista e 
interseccional, com especial enfoque nas questões de género e classe. 
Chamo a estas mulheres “estrangeiras”, pois, como mulheres, nunca foram as grandes artistas no 
palco, mas “naturalmente” educadoras. 
As leituras de Silvia Federici, Patricia Hill Collins, Djamila Ribeiro, Gayatri Spivak, bell hooks e Saidiya 
Hartman, permitem uma análise do poder, das relações, e dos tipos de resistência que estas mulheres 
desenvolveram entre os mundos do teatro e da educação. As entrevistas conduzidas por Anabela Mota 
Ribeiro e Jorge Silva Melo foram essenciais neste sentido, assim como os estudos de Eugénia 
Vasques sobre mulheres e teatro português e os livros publicados de Isabel Alves Costa, 
documentação e autoanálise do seu percurso. 
Algumas das suas práticas serão reativadas no presente, como forma de compreender na prática, e 
de forma colaborativa, o que significavam antes e agora. 
Para este 9ºEPRAE, proponho-me mostrar a minha investigação no momento atual, um olhar primeiro 
sobre aquilo que virá a ser o arquivo destas mulheres. 
Proponho uma exposição-áudio, para ser visitada ao longo dos dias do encontro e problematizada em 
roda de conversa. Esta exposição acompanhará a vida artístico-pedagógica destas duas mulheres, 
guiada por um olhar pela história do teatro, da educação e do país ao longo dos anos em que o seu 
trabalho foi desenvolvido. 
 
Palavras-chave 
Isabel Alves Costa; Glicínia Quartin; Educação Artística; 25 de abril; Arquivo; Resistência. 
 
Questões de investigação 
Como é que estas mulheres, nas suas vertentes educativas e artísticas se foram construindo e 
posicionando, dentro de uma lógica hegemónica, machista e patriarcal de sociedade? 
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O que trazemos connosco? - Fazeres artísticos reflexão sobre práticas de investigação. 
Bárbara Carmo – Comunicação em roda de conversa 
barbarapontesdocarmo@gmail.com 
FBAUP 
 
O que trazemos connosco?  
Que vivências?  
Que formação?  
Que influência temos sobre outres?  
Que aprendizagens produzimos?  
Sensíveis pela perspetiva de Rancière? Visíveis, ou antes, Previsíveis?  
Invisíveis ou na sombra, na linha de pensamento de Perniola? 
Com quem vamos partilhar e experimentar?  
Como definimos esse gesto educativo em conjunto?  
 
Para o 9º Encontro em Práticas de Investigação em Educação Artística, pretendo construir uma 
dinâmica conjunta, de debate com as pessoas participantes acerca das questões que introduzem este 
resumo. Planeio fazê-lo numa das rodas de conversa como uma prática coletiva de reflexão 
multidisciplinar. O conjunto de questões que são mote para esta dinâmica atravessam a minha 
investigação, bem como as minhas aulas de Educação Visual. Existe uma vontade de conectar estas 
questões a outras investigações, no sentido de promover um diálogo em torno do que trazemos e do 
que fazemos das nossas práticas em educação artística. Estas seguem-se à pergunta que recebo, e 
devolvo, de e para estudantes nas minhas aulas: "O que vamos fazer?". Terei oportunidade de 
apresentar brevemente o resumo das problemáticas do artigo lançado no ano passado, com o mesmo 
nome.  
 
O modo de fazer esta partilha será negociado no encontro prévio à roda de conversa, e compreenderei 
qual a forma de construir este exercício coletivamente, se partindo para um debate generalizado, se 
propondo exercícios íntimos e até sensoriais. Levarei impresso para o encontro um conjunto destas 
questões introdutórias, em folhas de papel A4. Iniciarei essa negociação, entendendo que se possa 
abrir o diálogo para o questionamento da proposta. 
 
Primeiramente, proporei dividir a grande roda de conversa em pequenos grupos de pessoas, sugerindo 
que se partilhem momentos sensíveis, marcantes da experiência educativa prévia, e/ou que se 
potencie um momento de aprendizagem. A partilha é livre e negociável, cada participante decidirá se 
quer ou não partilhar a sua memória e/ou prática, com um ou mais pares do grupo. Neste momento 
interessa perceber o que têm para partilhar e querem receber em troca, refletindo sobre como se dá 
esse processo de negociação, os seus sentidos e pré-condicionantes. Serão disponibilizados materiais 
diversos, esperados e inesperados para o uso livre. Irei propor que se debatam as questões de 
interesse, e posteriormente se partilhe um resumo desse debate em roda de conversa. 
 
A minha prática docente e de investigação tem-se centrado numa reflexão crítica em torno da 
participação de docentes e estudantes em momentos de aprendizagem. Tenho-me focado em ativar 
gestos de produção artística coletivos na disciplina de educação visual no terceiro ciclo, mobilizar 
fazeres e saberes pouco contemplados no currículo, tentando perceber pré-condicionantes da escola 
e dos comportamentos docentes nas suas práticas em educação artística. Paralelamente tenho 
também integrado e participado da formação de grupos de estudo em torno das práticas 
educativas/artísticas, exercício que foi iniciado e rascunhado no 8º EPRAE. Hoje, o grupo OCUPO, é 
o mais recente, composto de estudantes e ex-estudantes do doutoramento em educação artística, e 



poderei também partilhar parte destas experiências neste encontro. Estes jogos de participação, 
negociação, cedências e imposições têm sido o meu objeto de estudo. 
 
Palavras-chave 
Fazeres Artísticos; Aprendizagens invisíveis; Práticas artísticas participativas; Negociação; 
Aprendizagem em Educação Artística 
 
Questões de investigação 
O que vamos fazer, ou, o que trazemos connosco para fazer? 
Que aprendizagens ficam com as/es/os estudantes da nossa partilha em sala de aula? 
O que é o coletivo e como é que este se forma, vive e partilha? 
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Como (não) chegamos à participação? (Mas) que ideia de m****! 
Ana Rita Teixeira Vasques de Carvalho – Comunicação em roda de conversa 
anarita11@edu.ulisboa.pt 
Instituto de Educação da Universidade de Lisboa 
 
A partir da reação – “Que ideia de m****!” -  de um dos participantes numa performance desenvolvida 
no âmbito de um projecto de doutoramento em Educação Artística, sobre criatividade simbólica, corpo 
e processos de aprendizagem participativa, “Como (não) chegamos à participação?” é a pergunta que 
lançamos para uma roda de conversa.  
Embora a relação educação-investigação-participação seja interdependente dos contextos onde se 
desenvolve, seus motivos e ou obrigações, temas a partir dos quais gravita, características dos 
colectivos, seus propósitos, interesses e necessidades, vários autores (Caetano et. al., 2020; Cruz, 
2021) a têm pensado como um envolvimento activo dos sujeitos enquanto co-investigadores, a partir 
de temas relevantes para a sua vida quotidiana, implicados num questionamento crítico sobre a 
realidade dos contextos socioculturais, com especial enfoque na reflexão sobre as dinâmicas de poder 
que lhes são subjacentes, assente numa lógica de co-responsabilização no que respeita a tomada de 
decisões ao longo das diferentes fases de um projecto. Se é consensual que a relação educação-
investigação-participação apenas pode ser construída em sociedades democráticas, não é tão comum 
o facto de que a participação se deve entregar ou ser entregue a um lugar de colaboração consensual 
(Bishop, 2012; Ranciére, 2010).  
A criatividade simbólica, objecto de estudo desta investigação, pensada dentro de uma perspectiva 
cultural (Freedman, 2010; Gaztambidé-Fernandez, 2020), tem sido desenhada enquanto processo de 
aprendizagem participativa que procura, por meio de práticas de exploração corporal e escrita reflexiva, 
modos de questionar e interromper directrizes normativas e de regulação do sujeito, a um nível interno 
e externo de subjectivação. Neste processo, a imaginação é invocada (Teixeira et. al. 2022) enquanto 
mediador para pensar possibilidades que deformem o presente (Bachelard, 2001), isto é, que des-
figurem, mesmo que por ausência temporária, a presença dessas normas. No entanto, como sugere 
Didi-Huberman (2012) ""Quando as imagens tocam o real"" “a secção imaginar … não pode entender-
se, nem sequer pode utilizar-se, sem o uso cruzado … de outras duas secções intituladas Falar e 
Atuar” (p. 207). 
É assim, a partir do lugar onde as imagens sobre o projecto tocam o real da investigação e este por 
sua vez toca as imagens do projecto que, com base em várias experiências vividas ao longo do 
desenvolvimento do trabalho prático pretendemos reflectir sobre a possibilidade da (não) participação 
na unidade curricular que acolhe o nosso projecto, que embora seja optativa, faz parte da oferta 
formativa necessária para a conclusão de um ciclo de estudos. 
Comprometidos com a procura de uma investigação que se pretende participativa, de que modo 
podemos pensar na fala de um participante que devido ao esforço físico implicado no envolvimento 
com uma proposta, afirma em tom de desabafo que ela é em si mesma “uma ideia de merda”? Ou a 
ação de alguns alunos que recusaram o envolvimento com uma proposta, saindo da sala de aula ou 
permanecendo sentados nas suas cadeiras? 
O que podem estas ações perguntar sobre o desconseguimento (Rainho, 2022) do lugar a partir do 
qual é proposta a participação e por isso sobre as imagens da participação? 
 
 
Palavras-chave 
criatividade simbólica; aprendizagem participativa; (não) participação 
 
Questões de investigação 
Como (não) chegamos à participação?  
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A investigação com crianças e os desafios de uma Educadora-Investigadora 
Vera Bispo  
vera.bispo@edu.ulisboa.pt 
IEUL 
 
Toda pesquisa é uma leitura da realidade apreendida a partir do olhar também contextualizado do 
pesquisador, em termos sociais, históricos, culturais e políticos.” (Castro & Souza, 2020, p. 90). 
É fundamental “tomar consciência do lugar onde se está e aonde desejamos ir” (Scramingnon, 2020, 
p. 117) no decorrer da vida e da investigação. 
Ser educadora de infância e fazer pesquisa numa sala de jardim de infância acarreta muitos desafios 
e, é ténue a linha que separa o olhar e a ação de uma e da outra. Sou só uma, com valores e princípios 
que constituem a minha visão pedagógica. 
Penso nas palavras de João e Júlia Oliveira Formosinho (2016) sobre a proximidade e sensibilidade 
aos contextos e aos atores, potenciando um maior rigor na escuta e voz dos participantes. Não nos 
poderá esta proximidade criar filtros para este mesmo olhar e mascarar uma real participação dos 
adultos e, especialmente, das crianças? 
Tenho-me vindo a apropriar da necessidade de “estar com”, enquanto “consciência participativa” 
(Vasconcelos, 2016), “que requer um profundo virar-se para o outro” (p. 40), “de modo completo, atento 
e descentrado” (p. 40). Os dias passados no terreno mostraram que esta consciência exige trabalho 
árduo e uma sincera vontade “entender o outro” nas suas múltiplas dimensões. Foi na continuidade da 
relação que este “entender” pode ganhar forma, sentido e significado. Foram as conversas informais, 
as entrevistas, as devoluções das observações que alicerçaram uma relação mais forte entre o adulto 
que observa e os adultos que são observados. 
Então e as crianças? Que espaço ganham elas nesta investigação que se diz participativa? Consigo 
estabelecer uma relação horizontal de poder, tal como aquela que penso ser necessária para uma 
relação inventiva?  
Junto das crianças, converso, brinco, esqueço-me que estou ali a observar. Há um desequilíbrio 
constante entre o estar fora e estar dentro da ação que observo, que estudo. 
É uma pesquisa com as crianças e não sobre estas! 
O com reafirma o desejo de ouvi-las por elas mesmas (…) o com carrega a responsabilidade de não 
planejar muito distante delas, de considerar as pistas que oferecem. O com não significa abrir mão do 
lugar do pesquisador (…) O com é o reconhecimento de que as crianças são pessoas como os adultos, 
que merecem respeito e ética no trato com elas (Scramingnon, 2020, p. 119). 
É fundamental ter em conta as singularidades de ser criança e agir com elas em conformidade e não 
como se fossem adultos, garantindo que são agentes ativos no processo de investigação. 
Houve desde o primeiro dia a vontade de clarificar os objetivos da investigação, negociar as 
metodologias e métodos a adotar e incorporar as sugestões das crianças, mas, penso agora à 
distância, que foi o estar com que potenciou a relação dialógica e reduziu as distâncias entre 
investigador e crianças. Mas a pergunta continua em mim – participaram efetivamente as crianças 
neste estudo? 
É este o foco desta comunicação, pensar de que forma garantimos um lugar de participação daqueles 
que investigamos, e aqui, em especial, as crianças.  
 
Palavras-chave 
Investigação, participação, crianças 
 
Questões de investigação 
•        O que é uma existência inventiva? 
•        O que é uma relação pedagógica inventiva? 
•        O que é uma existência inventiva no jardim-de-infância? 
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Nostalgia industrial ressignificada: (de)compondo leituras em/através das ruínas 
Beatriz Guimarães Duarte – Comunicação individual 
biaduarte13@gmail.com 
i2ADS/FBAUP 
 
Para o 9º EPRAE proponho partilhar alguns aspectos da minha investigação em andamento que tem 
olhado para ruínas recentes (pós-industriais e, em algum caso, pós-militar) e as histórias que 
[de]compõem. As dinâmicas materiais, sociais e ecológicas que surgem das ruínas e as leituras 
artísticas e civis que as sobrepõem assinalam ressignificações pós-nostálgicas [Moreira, I. (2020)] 
sobre essas heranças que, por vezes, são desconsideradas quando os espaços são cooptados por 
discursos patrimoniais e nostálgicos. Ao posicionar sítios arruinados e seu arruinamento como objecto 
desta investigação confronta-se, por um lado, com a tensão entre o "cotidiano", o resíduo e o autorizado 
e, por outro, com o risco do fetiche da ruína. Partindo de bases teóricas e conceituais dos campos das 
ecologias patrimoniais, da arte e arqueologia contemporâneas e de trabalhos de campo em diferentes 
espaços (no Porto, Lisboa e Guimaråes) busca-se compreender e abordar essas ruínas recentes, suas 
dinâmicas e as questões que se colocam nesse ponto da pesquisa.  
 
Palavras-chave 
ruínas recentes; ressignificação; pós-nostalgia; heranças; fetiche 
 
Questões de investigação 
Como mediar os restos e rastos do passado industrial? O que aprendemos/apreendemos de suas 
ruínas? Como navegar o risco da fetichização da ruína e do arruinamento? 
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La investigación vertebra su propia versión: la cuestión de la cuestión. 
Ingrid Johanna Benítez Velásquez – Comunicação individual 
up202001404@edu.fba.up.pt 
Faculdade de Belas-Artes. Universidade do Porto 
 
¿Cuál es la “cuestión” de la investigación? O, cuándo se investiga ¿hay una sola “cuestión”? Nunca es 
fácil darle una respuesta a estos cuestionamientos. Sin embargo, las únicas certezas que tenemos 
cuando se investiga, es que nunca se investiga sobre una sola cuestión. Así, por ejemplo, cuando se 
investiga sobre el cuerpo, nunca se investiga sobre “cuerpo”. O cuando se investiga sobre artes, nunca 
habrá una sola “cuestión” de las artes a la que se deba preguntar. Esta divergencia, esta refracción y 
difracción de la investigación, es la que hay que atender cuando se quiere consolidar, en una 
(imposible) pregunta única, una investigación que tiene múltiples preguntas que se enlazan en 
versiones fragmentadas de mezclas, que al final, terminan siendo esa médula espinal de la “cuestión”, 
esa columna temática y metodológica que sostiene, guia y permite el movimiento del pensamiento.  
Investigar no es estar atrapado entre la espada y la pared. Investigar no es una búsqueda incesante 
de respuestas rápidas en códigos binarios de es o no es. Esa no es la “cuestión”. Exigir contemplar lo 
que se busca desde un sólo punto de vista es entrañar unívocas maneras, tanto de consumar una 
investigación como de aproximarse a revelar lo que se encuentra a través de ella. Por tanto, la urgencia 
está en invocar pensamientos con movimientos circulares, espiralados y no figurativos. 
 
Es claro que para comunicarnos como colegas que investigan, sea desde las artes y/o desde la 
educación de las artes, se hace necesario, incluso por salud mental, que existan unas categorías o 
mejor, unos códigos o puntos de encuentro por donde podamos transitar para comprender mejor lo 
que hacemos. Sin embargo, hay puntos y códigos que siguen la lógica de filtros del pensamiento que 
nos esculpen, como especialistas temáticos por un lado, y, por el otro, nos deforma como 
investigadores. Son como adagios en y sobre la investigación que nos atrapan y nos ponen en duda, 
nos desvertebran. Adagios que requieren revelarse y ponerse en “cuestión”, para intentar huir de las 
líneas que orientan la parálisis de la “cuestión”.  
 
Como diria Gonçalo Tavares (2013): «Todo o investigador investiga porque está perdido e será sensato 
não ter a ilusão de que deixará de o estar. Deve, sim, no final da sua investigação, estar mais forte. 
Continua perdido, mas está perdido com mais armas, com mais argumentos. Como alguém que 
continua náufrago, mas que tem agora, contra as intempéries e os perigos, um refúgio mais eficaz.». 
Cuando uno se pierde mientras investiga, más vale estar removiendo las preguntas entre afirmaciones, 
negaciones, dudas y, por supuesto, muchas más preguntas. La cuestión es huir de la validación del 
pensamiento y de la construcción de conocimiento con códigos y autores unívocos y ya delimitados. 
 
Por eso, cuando se investiga sobre las disciplinas, nunca se investiga sobre las “disciplinas”. O cuando 
se investiga sobre la universidad, nunca habrá una sola “cuestión” sobre la universidad a la que se 
deba preguntar. Sucede así, porque las preguntas atraviesan múltiples cuerpos, artes, educaciones, 
disciplinas y universidades. 
 
Palavras-chave 
Cuerpo, Investigación, Educación Artística y Universidad. 
  



 

Questões de investigação 
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Referências, registos e reflexões: Primeiros passos na investigação da experiência do 
professor-artista de Ilustração. 
Daniela Gonçalves – Comunicação individual 
daniela.go.work@gmail.com 
IEUL/FBAUL 
 
Como é que um artista se torna professor de ilustração? Que personas encarna neste processo? Em 
que consiste esta transformação? E como é que o indivíduo concetualiza o seu papel enquanto 
professor e toma decisões pedagógicas, especialmente sem formação direcionada para tal? 
Estas são algumas das questões norteadoras do projeto de Doutoramento em Educação Artística 
(IEUL/FBAUL/FBAUP) intitulado "A experiência do professor-artista: Processos de constituição da 
identidade e prática docente em ilustração", o qual tenho vindo a desenvolver desde 2021. 
Apoiando-se nos conceitos de continuidade de experiência de John Dewey e identidade profissional 
de Claude Dubar, o projeto propõe-se a analisar as experiências cumulativas do professor-artista 
enquanto mecanismos impulsionadores de crescimento pessoal e profissional, essenciais para o 
desenvolvimento da identidade e prática docente. O projeto recorre também às noções de artistry, 
reflection-in-action e reflection-on-action de Donald Schön como pontos de partida para a exploração 
da relação entre qualidades inatas, experiência e conhecimento na constituição da persona docente. 
Com o intuito de valorizar e dar visibilidade aos testemunhos dos docentes e captar as complexidades 
das suas experiências individuais foram selecionadas as metodologias qualitativas de estudo de caso 
e pesquisa narrativa. 
A presente comunicação debruça-se principalmente sobre o trabalho de campo realizado até à 
presente data, no âmbito do estudo do primeiro caso.  
Entre outubro de 2022 e janeiro de 2023 foi levada a cabo observação de aulas (com registo em 
caderno de campo) de uma unidade curricular de ilustração, lecionada no ciclo de licenciatura da 
Faculdade de Belas-Artes da Universidade de Lisboa. Através do trabalho de campo pretende-se aferir 
a forma como o artista desenvolve e assume a persona docente, observar diretamente a criação, 
apresentação, implementação, acompanhamento e avaliação de exercícios e/ou práticas educativas, 
e contemplar o desenvolvimento da relação entre professor, aluno e unidade curricular. 
Com base nas experiências, registos e reflexões relativos ao trabalho de campo retiram-se algumas 
conclusões provisórias, esboçam-se alterações a implementar no estudo dos próximos casos e surgem 
novas referências a explorar. É um processo em que cada passo planeado acaba por ser influenciado 
e se metamorfoseia com base naquilo que vai surgindo no presente.   
Nesta comunicação desejo partilhar a minha experiência pessoal enquanto investigadora principiante, 
explorando a dicotomia entre a complexidade e, simultaneamente, a naturalidade e fluidez com que o 
trabalho de campo se desenrola, e demarcando a fase em que me encontro no contexto da 
investigação: um momento em que pauso para refletir sobre os próximos passos.  
No contexto do trabalho de campo pretendo também destacar o caderno de campo, objeto no qual a 
criação artística perpassa o texto escrito, inadvertidamente servindo não só para registo e possível 
construção de conhecimento, mas também para desenvolvimento de trabalho artístico com o seu 
próprio mérito. Este trabalho é complementado com registos do meu diário gráfico, nomeadamente de 
exercícios realizados no processo da investigação e na exploração de diferentes personas. 
Por último, abordarei a questão das personas – aluno, professor, investigador, artista…-, contrapondo 
a minha experiência pessoal com as dos docentes que me proponho a investigar. 
 
Palavras-chave 
Professor-Artista; Persona; Ensino Superior Artístico; Ilustração; Experiência; Estudo de Caso. 
  



 

Questões de investigação 
Quais os processos através dos quais um artista se torna professor de ilustração? 
Quais as diversas personas encarnadas pelo professor-artista e como é a relação entre elas? 
Como é que o professor-artista concetualiza e se relaciona com a sua prática pedagógica? 
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Desfazer, desmontar, ler e esquecer, desfigurar… modos hegemônicos de 
ver/inscrever/escrever a história 
Luana Maria Pereira Gonçalves de Andrade, Marcela Pedersen, Melina Scheuermann, Rosinda 
Maria Terroso Casais 
FBAUP 
 
Esta proposta de prática coletiva procura questionar os modos hegemônicos de ver que atravessam 
três acontecimentos históricos, que são também três tópicos de nossas investigações, 
contextualizados na cultura portuguesa, entre os séculos XIX e XX: método de ensino Lições de 
Coisas; Primeira Exposição Colonial Portuguesa; Concurso da Aldeia mais portuguesa de Portugal. 
Partimos daquilo que intersecta esses acontecimentos distintos, o processo pedagogizante do olhar, 
dos modos de “ver o mundo”- questão primordial ao redor da Educação Artística.  
Propomos refletir coletivamente através do processo de construção de um dispositivo que busca 
maneiras de atravessar os três acontecimentos, dando a ver seu próprio mecanismo, abrindo 
possibilidades de manipulação, desobediência e possíveis conexões com outras investigações no 
campo da arte e da educação. Buscando encarar materialidades como elementos “pensantes”, esta 
prática coletiva tenta confrontar o paradoxo de questionar a ação de representar através da construção 
de um dispositivo que mostra algo. 
 
Palavras-chave 
modos de ver, dispositivo, práticas pensantes, educação artística, práticas anti-coloniais 
 
Questões de investigação 
Como podemos mobilizar práticas pensantes enquanto ferramentas de investigação em educação 
artística?          
Como pensar conceitos através de materiais?  
Como este dispositivo se relaciona com os modos hegemônicos de ver que atravessam os três 
acontecimentos em questão? 
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O Potencial dos Recursos Audiovisuais no Processo de Aprendizagem do Aluno 
Joana Costa e Maria João Lopes 
marialopespiano@gmail.com 
IEUL 
 
No âmbito da disciplina de Seminário I do Doutoramento em Educação Artística do Instituto de 
Educação da Universidade de Lisboa, as alunas de 1º ano foram desafiadas a selecionar capítulos do 
International Handbook of Research in Arts Education, 2007 ou de outros compêndios similares, em 
torno das suas investigações académicas e interesses. A motivação por detrás da escolha destes 
capítulos advém da experiência profissional e caminho académico de cada aluna. Existiu, de igual 
forma, um interesse pela colaboração e partilha de ideias dessemelhantes e práticas artísticas 
divergentes. Por ventura, os temas dos capítulos escolhidos partilham entre si um vínculo profícuo no 
contexto da aprendizagem escolar. O capítulo selecionado do autor Bennett Reimer intitulado Artistic 
Creativity, Ethics, and the Authentic Self do International Handbook of Research in Arts Education, 
2007, vai interligar com a outra seleção de capítulos de Chiara Pierobon denominado Belonging, e de 
William F. Thompson, Belief, ambos pertencentes ao Music in the Social Behavioral Sciences. An 
Encyclopedia, 2014. A ligação de conceitos como a criatividade artística, ética, o eu-autêntico, 
pertencer e crenças é uma premissa significativa para compreender os seus efeitos no 
desenvolvimento e processo de desenvolvimento de um indivíduo. A exploração destas temáticas 
desencadeou um conjunto de problemáticas e questões em relação aos contextos em que se podem 
aplicar e às formas que se utilizam.Foi efetuada uma análise detalhada dos conceitos, presentes nos 
capítulos, e uma revisão da literatura, de forma a responder à questão de investigação: De que forma 
é que os recursos audiovisuais podem facilitar a apreensão dos conteúdos dos programas 
curriculares? As tentativas atuais em integrar estes recursos na aprendizagem têm sido consideráveis 
provando, assim, a sua eficácia para o desenvolvimento dos alunos. Compreender a sua aplicabilidade 
no contexto de aula é uma ferramenta essencial para todos os educadores de formação geral e 
artística. O progresso cognitivo e emocional dos alunos também é determinado pelos modos aplicados 
nos processos de ensino-aprendizagem. A integração dos audiovisuais no contexto escolar vem, por 
outro lado, contribuir para a aprendizagem colaborativa e avigorar a experiência educativa. Com base 
empírica, mantém-se o modelo educativo clássico que privilegia o cumprimento das matrizes 
curriculares-base, não atendendo a todas as dimensões dos indivíduos (e.g. afetiva, emocional, social), 
possíveis de desenvolver através da utilização de recursos audiovisuais, nas práticas pedagógicas, 
em contexto de sala de aula. Embora prevaleça o método expositivo, no processo de ensino-
aprendizagem, os alunos beneficiaram muito mais se tivessem a oportunidade de potenciar as suas 
capacidades artísticas com o auxílio de métodos audiovisuais. Salienta-se que a formação de 
professores deve ser contínua e permanente, mantendo-se atualizada e renovada, para permitir dar 
respostas educativas adequadas às necessidades dos alunos.  
 
Palavras-chave 
Audiovisual; Música; Cinema; Pertencer; Crenças; Aprendizagem. 
 
Questões de investigação 
De que forma é que os recursos audiovisuais podem facilitar a apreensão dos conteúdos dos 
programas curriculares? 
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DAS POLÍTICAS PÚBLICAS À MICROPOLÍTICA NA ARTE E NO ENSINO 
PEDRO MIGUEL AOKI SUGETA 
pedro.miguel.aoki@uel.br 
UEL 
 
Após um cenário desfavorável de desmonte do ensino de Artes no Brasil, qual o papel do arte 
educador? Não é novidade do quanto as políticas Públicas para a área da cultura e das artes, cada 
vez mais sofre com perdas de verbas, fomento, espaço e condições de trabalho no contexto escolar 
brasileiro.  Documentos norteadores e novas legislações, em especial as Diretrizes Curriculares 
nacionais para o Ensino Médio Brasileiro mostram grandes perdas de espaço para o ensino das artes 
e consequentemente uma grande desvalorização.  
Há muito tempo me interesso por estas questões que permeiam as políticas públicas para as artes, 
principalmente enquanto pesquisador em licenciatura em artes visuais que tem enquanto objetivo 
formar docentes para a área de arte. Nesse sentido é evidente do quanto essas políticas públicas 
afetam nossa profissão, indo desde o comprometimento como a diminuição da carga horária, o que 
acaba por colocar a disciplina num lugar de importância menor dentre as outras disciplinas.  
Para além das políticas públicas macros, enquanto estudante, penso na importância de encontrarmos 
espaços ou mesmas “brechas/fendas” que nos permita criar espaços mais próximos de atuação onde 
necessário for para que esse atuar docente faça sentido. Partindo deste ponto é que imagino a 
construção de um projeto que guie a minha pesquisa, onde utilizando da ideia de micropolítica penso 
agir localmente onde a arte possa fazer sentido e com qualidade sanar determinadas deficiências.   
        Interessa investigar como as micropolíticas podem contribuir em um cenário desfavorável, onde 
as políticas públicas para a Arte e a Educação mostram-se cada vez mais desfavoráveis. É fato que a 
política permeia todas as nossas relações, desde os pequenos gestos/ações que acreditamos não ter 
importância, até as relações que estabelecemos uns com os outros em rede, formando sociedades. 
Apesar de serem conceitos distintos macropolítica e micropolítica pertencem ao mesmo conjunto, ou 
seja, tudo é político, mas toda política é ao mesmo tempo macropolítica e micropolítica (DELEUZE, 
GUATTARI. 1996, p. 83). Grosso modo, macropolítica é essa relação mais abrangente, cristalizada 
que se personifica nas grandes corporações, mídia de massa, Estado, leis, ou seja, o poder 
legitimador. Principalmente qualquer modelo macropolítico pensa e age a partir do coletivo, tendendo 
ignorar individualidades numa perspectiva de homogeneização de um todo. A Política Pública é um 
exemplo desse modelo. Em sua execução excludente, seja pela criação, seja pelos privilégios de 
alguns grupos quando executada. 
Para entendermos o conceito de micropolítica é importante que se pense antes nele não como algo 
isolado, mas que ocorre juntamente com os processos macropolíticos. Logo, a ação orientada pela 
micropolítica é aquela que não pretende mudar ou criar modelos de existência, mas sim de ser pontual 
criando modelos de livre adesão que não se pretende homogeneizar. A ação micropolítica representa 
geralmente um modo muito particular de ver o ambiente que cerca o indivíduo, e esse modo de ver 
importa. A Ação da micropolítica na Arte e no Ensino podem ser executadas de diversas formas, este 
trabalho foi uma ação concreta, num espaço e com um grupo concreto definido no decorrer da 
pesquisa. Uma criação coletiva e potencializadora de novas vivências, em conjunto com um setor da 
sociedade específico, selecionado para o desenvolvimento de oficinas artísticas frente à uma política 
pública que não o contempla.     
 
Palavras-chave 
Ensino de arte, Políticas públicas, Educação, Micropolítica, Direitos Humanos 
 
Questões de investigação 
Qual o papel do Arte Educador em um cenário de desmonte de Políticas Públicas?  
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Iguais, mas diferentes a dançar: A importância da dança na formação integral do ser humano. 
Ana Köhler 
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UIDEF 
 
Iguais - Somos todos iguais, somos todos seres humanos constituídos por células, respondemos a 
estímulos, necessitamos de energia, reproduzimo-nos, evoluímos geneticamente, somos racionais e 
pensadores. Mas - Numa sociedade ditada por um compasso acelerado e por uma feroz evolução da 
tecnologia, seria expectável que alguns modelos educativos acompanhassem esta velocidade, no 
entanto, prevalece a funcionalidade económica e valores como eficiência e competitividade, em 
detrimento de uma educação que promove valores humanísticos, centrados nas competências e 
capacidades. Diferentes - Somos diferentes do nosso irmão, colega de escola, do nosso professor, do 
nosso vizinho e é no respeito pela diferença que devemos pensar um novo paradigma pedagógico 
como educadores do futuro. Compete-nos ter este olhar atento e compreender como podemos ajudar 
cada aluno a desenvolver as suas capacidades únicas e providenciar o meio ambiente que promova 
os seus interesses e o seu equilíbrio. Mas, será que esta proposta pedagógica de orientação nas 
capacidades de cada indivíduo tem fundamento? De acordo com Konrad Paul Liessmann (1943) este 
encorajamento de descobrir os talentos e dons de cada indivíduo na sociedade do conhecimento, plena 
de competitividade, não é motivado pela procura do bem-estar do individuo, mas sim, porque a 
sociedade não se pode permitir desperdiçar potenciais por explorar. Ou seja, a retórica da 
individualidade serve para dissimular a ideia de um capital humano que deve ser empregue e 
valorizado de forma eficaz, em prol do todo. (Liessmann, 2020) 
Neste artigo pretende-se analisar a importância de um ensino integral na formação da criança, onde a 
educação pela arte com dança, caminha lado a lado com a formação contínua do aluno na escola, 
para um ser humano mais equilibrado e multifacetado, capaz de acompanhar as solicitações do meio 
envolvente. 
 
Palavras-chave 
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Questões de investigação 
Educação integral, relevante ou não? E se sim, será que um ensino direcionado para as 
potencialidades de cada um é motivado pelo seu bem-estar ou pelo potencial especializado que 
representa para a sociedade? 
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Práticas híbridas levantadas do chão: “ver-ler” com os pares com os pares 
Bia Petrus 
biapetrus@gmail.com 
i2ADS 
 
O que proponho para o 9º. EPRAE nada mais é do que compartilhar o estado atual da pesquisa em 
andamento - “A arte em fricção com o real: práticas híbridas levantadas do chão”- a dar ênfase ao 
processo de investigação, no tempo em que acontece e de forma não cristalizada. Defendo que o foco 
principal da pesquisa, que parte da tríade “arte-educação-vida”, pode ser deslocado-diluído para a 
periferia da pesquisa quando necessário, uma vez que a escrita labirinto a que me proponho, é uma 
escrita multifocal (Oiticica, 1970) que se origina e se revela no processo de agir-pensar.   
No 8º. EPRAE (ver nota 1) apresentei algumas expressões recorrentes naquele momento da pesquisa 
de doutoramento: escrevo-penso, faço-investigo, convivo-construo e outras expressões formadas por 
palavras-coladas. No tempo decorrido entre esses dois eventos, uma grande quantidade de hifens 
surgiu-surge no processo contínuo-descontínuo, separado-misturado a partir das experiências que 
compõem as práticas investigadas desse estudo. O ver-ler com os pares a que faço referência no título, 
é um pensamento fora do foco principal, que incluirá outros elementos gráficos. O hífen, por exemplo, 
deslocado da centralidade do texto, pode se tornar muito longo e virar linha ou extremamente curto e 
parecer invisível. Aos poucos transformaram-se em elementos gráficos de diagramas, que estão sendo 
introduzidos, em maior ou menor quantidade, dentro do labirinto da escrita como forma de ver-ler. É 
essa cartografia simbólica-afetiva, que para além de necessária tornou-se inevitável, que pretendo 
articular na apresentação. Imaginando a pesquisa como um ensaio-ficção, seguindo os conceitos do 
artista-pesquisador Ricardo Basbaum, procuro encontrar dentro dos rigores da tese, as aventuras da 
ficção. As conexões, associações, experiências, ações, objetos, pessoas, movimentos, fluxos, de 
energia, vetores de força, podem se tornar mais perceptíveis em sua complexidade na tentativa de 
esquematização daquilo que posso reconhecer como um projeto poético dentro da pesquisa.  
Proponho essa apresentação com uma estratégia fronteiriça que consiga forçar a convivência 
circunstancial de problemas, hipóteses, fundamentos teóricos de pesquisa com articulações poéticas 
instáveis, quando é dada a liberdade a quem queira “ver-ler com os pares” de fazer suas próprias 
conexões. Para tal, disponibilizarei um material físico experimental que poderá ser manipulado pelo 
grupo num segundo momento da apresentação.  Proponho construirmos um ver-ler coletivo 
convidando o grupo a manter-se móvel e cambiar posições, a entrar-sair-deslocar-desnortear-fabular-
pendular, dentro de um campo físico, instalado na superfície do chão da sala da apresentação. 
 
NOTA 1:  Participei do 8º. EPRAE, num contexto que emergiu de uma circunstância-parceria com a 
pesquisadora Barbara Carmo, que ganhou o nome de (des)nortear, via-se um barco de papel instalado 
à deriva e balões com as partes soltas da palavra des-norte-ar, a se movimentarem livremente pelos 
jardins da FBAUP, (des)orientados por uma bússola que apontava para o sul. Uma intervenção 
despretensiosa que colava as nossas práticas de artistas-professoras-pesquisadoras, oriundas dos 
dois continentes da travessia-atlântica, numa circunstância de agenciamento-fricção a convidar outras 
existências à participação" 
 
Palavras-chave 
“ver-ler”; práticas híbridas; diagramas; escritas. 
 
  



 

Questões de investigação 
O projeto analisa práticas artístico-educativas inscritas no território da cidade, nas tensões e 
desigualdades que esta comporta, em termos econômicos e de (in)visibilidade de corpos e formas de 
vida. Considera-se a história e sua “acontecimentalização” como parte das possibilidades do arquivo 
do presente. As ações são analisadas a partir da tríade arte-educação-vida e de um enquadramento 
teórico Gramsciano, a perguntar: o que ocorre quando a arte entra em fricção com o real, ao nível da 
transformação dos participantes e do seu entorno? 
  
Ao propor a abertura do campo da educação artística para a cidade, a partir do estudo de efeitos das 
práticas híbridas que atravessam lutas sociais e políticas, estamos a observar como ricas camadas de 
participação que são possíveis na fricção com real, possibilitam um maior envolvimento do observador-
participante, e resulta em transformações dos sujeitos e do espaço. Pergunta-se: Os efeitos disruptivos 
resultantes das ações, poderá apontar na direção das transformações dos participantes e do entorno 
que nos permitam entender a cidade como espaço educador? 
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Drivers 
Luana Andrade, Bruna Rafaella Ferrer 
luanaandradd@gmail.com 
 
Drivers é uma ação artística que tem sido pensada no interior da pesquisa “Educação Como ______.”, 
em desenvolvimento através do edital Funcultura (de fomento e difusão da produção cultural em 
Pernambuco, Brasil), no intuito de elaborar um conceito de “situação pedagógica”. Esta ação tem se 
infiltrado em contextos acadêmicos (congressos, aulas, etc), utilizando como base textos originais de 
reconhecido valor científico, para propor um desvio aos modelos comportamentais exigidos por uma 
racionalidade instrumental.  Trata-se de um exercício de escrita coletiva e anônima, a ser executado 
pela plataforma Drive, que busca experimentar a produção de saberes/estudar em um estado de 
“vacância” — noção que temos explorado a partir da expressão popular “aula-vaga”, uma circunstância 
comum na educação básica definida pela ausência de aula perante a ocasional ausência da 
professora. 
 
Partindo de excerto do texto O Espectador Emancipado (2008), de Jacques Rancière, propõe-se digerir 
sua leitura na constituição de uma escrita desviada, assumindo, para isso, o lugar do efêmero, do 
incompleto e do inesgotável. Desviar a situação de escrita poderia, nesse caso, ser um primeiro passo 
para a "reescrita" dos processos e, assim, dos próprios "resultados" científicos. O "desvio" aqui 
apresentado se assenta em dois procedimentos principais: um espacial, outro temporal. O primeiro 
estabelece que os autores, coabitando o mesmo ambiente virtual, devem se localizar em ambientes 
geograficamente distintos; e o segundo, que o grupo deve construir e editar um texto em tempo real 
nos limites exigidos pela comunicação do 9° EPRAE. Trata-se, portanto, da transformação coletiva de 
um "lugar" (de escrita e comunicação científica) em "espaço" (de subjetivação e singularização 
estética). 
 
Palavras-chave 
Situação pedagógica; Desvio; (Re)escrita; Vacância. 
 
Questões de investigação 
Como fazer uma situação pedagógica? 
Como construir uma escrita heterotópica? 
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Cartografia da Pesquisa: movimentos do pensar 
Ana Martinez e Joana Carreiras 
amartinez@campus.ul.pt 
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O projecto Cartografia da Pesquisa: movimentos do pensar, é, acima de tudo, um convite à reflexão 
sobre as possíveis escolhas e direcções que uma investigação académica pode tomar, com recurso 
ao desenho cartográfico e ao método peripatético, este último, por referência a processos de 
aprendizagem na Antiguidade.  
A proposta inclui o visitar de alguns dos pontos por vezes vividos durante a travessia da investigação, 
com vista ao alcance das metas investigativas estipuladas. Para isso, o viajante-investigador olha para 
o mapa que irá receber e percorre os caminhos que podem ser explorados, compreendidos e 
revisitados as vezes desejadas ou necessárias, como se se tratassem de processos mentais 
projectados no espaço topográfico, de forma pontual. Para tal, propomos uma experiência de prática 
colectiva cartográfica, onde são dispostos sete pontos que podem ser percorridos segundo o caminho 
a que o participante se proponha. Estes sete pontos são:  
 
1. ponto de escrita 
2. ponto de leitura 
3. ponto de escuta 
4. lago das questões 
5. ponto de partilha 
6. ponto de observação 
7. ponto de repetição - repetir 1 ou mais pontos, se desejar 
 
Deste modo, através do percorrer, deambular e caminhar por curtos trajectos no espaço exterior do 
instituto universitário, a ser cartografados entre os vários pontos apresentados, estes processos da 
investigação podem ser entendidos e retratados de uma forma outra, por via da cartografia e do 
caminhar. Assim, o método peripatético, como modo de aprendizagem, pode ajudar a clarificar o 
pensamento e integrar o físico e o mental no corpo como um todo, em que o movimento externo serve 
de impulsionador do movimento interno, i.e., do pensamento e vice-versa.  
Esta proposta destina-se a todos os pesquisadores, investigadores e doutorandos, que, desde modo, 
participando nesta exploração e caminho iniciático, possam tornar este percurso numa prática da sua 
própria investigação. 
 
Palavras-chave 
Investigação, Cartografia, Movimento, Método Peripatético.  
 
Questões de investigação 
1. Reflectir sobre os aspectos do processo de investigação 
2. O método Peripatético como prática de investigação e aprendizagem 
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Plano Nacional das Artes e suas retóricas: uma análise de conteúdo discursivamente 
orientada dos documentos orientadores 
Rodrigo Barbosa Ramos 
rodrigoramos.net@gmail.com 
FPCEUP 
 
Apresentamos reflexões sobre o Plano Nacional das Artes (PNA) com base numa análise de conteúdo 
em convergência com uma análise enunciativa. Os resultados apontam para um jogo de linguagem 
intertextual com o intuito de construir uma imagem positiva e vanguardista do PNA, em que inovação, 
rutura e transformação são alguns dos predicados reiterados pela política. A construção deste 
imaginário é fortalecida por três estratégias discursivas. A primeira relaciona-se à retórica dos efeitos, 
nos termos de Gaztambide-Fernández, cujos enunciados reiteram lugares-comuns sobre os supostos 
impactos das artes nos processos cognitivos e na transformação do modelo de escola. A segunda 
estratégia é constituída por alguns silenciamentos, em que são excluídos, nos textos analisados, 
professores, pesquisadores e outras iniciativas no campo da educação artística. Por fim, a última 
estratégia discursiva relaciona-se ao que estamos a denominar retórica de legitimação política, cujos 
enunciados reiteram o compromisso do Plano com o ordenamento jurídico nacional e com as 
orientações internacionais para o campo. Neste jogo intertextual, as análises evidenciaram uma 
conceção de educação e, mais especificamente de educação artística, vinculada à aprendizagem ao 
longo da vida, assente numa lógica neoliberal - o que implica uma relação entre educação, mercado 
laboral e um suposto desenvolvimento económico. 
 
Palavras-chave 
Plano Nacional das Artes, Análise da Enunciação, Retórica dos Efeitos 
 
Questões de investigação 
1.Como o cinema, enquanto arte, é discursivisado no Plano Nacional das Artes? 
2. Quais são as conceções de Educação e Educação Artística enunciados e pressupostos nos 
documentos orientadores do Plano Nacional das Artes? 
3. Nos documentos orientadores do PNA, quais são as estratégias discursivas utilizadas na 
construção e/ou manutenção de um imaginário sobre as artes na educação? 
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Na minha experiência pessoal enquanto profissional de design percebi que em muitos projetos dos 
quais participei (como prestadora de serviços de design para outras empresas), que o público tinha a 
“menor importância” ou era “diminuído”, “compactado”, “categorizado” por estratégias de marketing e 
objetivos dos clientes que atendi. Com isso não quero dizer que desconhecêssemos (eu e meus 
contratantes) lições de ergonomia, de psicologia, de ética, regras sobre como alcançar as pessoas, 
técnicas sobre como tornar a informação ou o produto mais sensíveis a elas, etc. No entanto, percebi 
uma certa “ausência” do público em muitas decisões tomadas. Essa constatação me fez refletir sobre 
a relação entre design e afeto (Melo, 2019) primeiramente localizada na dedicação dos atores de 
design em desenvolver seus produtos e na possível transferência dessa dedicação para a percepção 
do público, portanto um campo de afetos situado antes do contato com o público que poderia alcançar 
esse mesmo público.  
Ao situar a problematização dos afetos no campo político na corrente investigação de doutorado, me 
deparei com a seguinte questão: Como se dá a passagem do entendimento do design como uma 
“ferramenta técnica” para uma “ação política” capaz de afetar outros corpos? Nos desdobramentos 
provenientes dessa questão surgiu, em recente revisão da minha abordagem, uma contradição: o 
escopo investigativo e metodológico não traz para a discussão o receptor, apenas o considera nas 
ações de design sob o viés político e social, centrando-se no agente de design e no seu aprendizado. 
Portanto, a vulnerabilidade que trago para discussão nesse espaço refere-se ao fato de que, mesmo 
tendo o público final (receptor) como centro das ações de design, não o invoco para fazer parte ativa 
da pesquisa. Isto significa que, ao querer colocar o público como parte primordial do pensamento em 
design, o deixo de fora das decisões sobre o que é necessário aprender sobre ele mesmo. Ainda que 
tente me perceber como público no sentido de avaliar que mecanismos estão por trás daquilo que me 
é ofertado, indago se esse posicionamento é suficiente para a análise que estou fazendo. 
 
Palavras-chave 
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Questões de investigação 
Como o design e seu ensino podem promover zonas de afeto/afeção no ser/estar das pessoas no 
mundo?  
Compreender o silêncio, as promessas e as contradições institucionalizadas em cursos de ensino 
superior de design. 
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O design em Moçambique é uma área recente e carece ainda de elementos característicos que 
possam compor seu repertório. Vários designers têm tido debates acerca do design em Moçambique, 
da sua identidade e do resgate dos elementos culturais das sociedades. Com esta preocupação como 
ponto de partida, resgata-se a abordagem da cultura material makonde, uma das mais destacadas e 
que impressionam com suas qualidades artísticas. Nesta produção artística, os fazedores trabalham 
com instrumentos primitivos que são manuseados com muita rapidez e precisão, o que resulta em 
obras únicas. Sendo a cultura material um conjunto de artefatos que resultam da ação ou intervenção 
humana sobre a realidade física e que sejam apropriados culturalmente. Portanto, para nesta pesquisa 
releva-se a escultura, a cerâmica, as máscaras e as escarificações corporais.  
 
Deste modo, estudar e compreender esta cultura vai ajudar a projetar produtos e serviços que 
agreguem maior valor à arte, fortalecendo ainda mais a sua identidade e permitindo uma melhor 
comunicação com as demais artes produzidas no país e no exterior. Entretanto, existem vários 
trabalhos académicos sobre a arte makonde, mas sob ponto de vista antropológico e não na 
perspectiva do design. Portanto, esta análise vai permitir que o design se aproprie dos símbolos e 
objetos, considerados signos culturais, no seu processo de produção. 
 
Esta pesquisa, terá uma abordagem qualitativa e aplicada. Com relação a análise de dados, será usada 
análise de conteúdo. O método de resolução de problemas, será o de Bernhard Burdek que possibilita 
o retorno entre as fases sempre que necessário. 
 
Com esta pesquisa espera-se que sejam identificados os elementos identitários que se afiguram 
indispensáveis na produção Makonde, descrevê-los sob ponto de vista das suas especificidades e por 
fim desenvolver uma escala de signos com recurso a estes.  
 
Palavras-chave 
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Questões de investigação 
1. Quais as possibilidades e os elementos indispensáveis da arte maconde? 
2. Quais têm sido os signos culturais mais relevantes na produção artística maconde? 
3. Que símbolos, informações e comportamentos da cultura maconde o design pode congregar? 
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A oficina e o músico 
Vítor Faria e Janete Santo 
vitorfaria@hotmail.com 
FBAUP/IEUL 
 
Propomos a observação do ensino da música a partir de uma frase reflexiva de Richard Sennett (1943-
): I look in the mirror and see someone who is not myself (Sennett, 2011, The Foreigner). A frase de 
Sennett surge após a contemplação da obra de Kader Attia, “Mirror Mask”. A partir de duas máscaras 
tradicionais africanas, o artista inseriu pequenos espelhos que cobrem a superfície frontal, deste modo, 
a imagem que nos é devolvida encontra-se fragmentada, como se a unidade que nós representamos 
estivesse estilhaçada. Enquanto a máscara permanece perfeitamente imóvel, os nossos reflexos 
sugerem múltiplas personalidades com partes incompatíveis, que não podem ser reunidas para formar 
uma imagem, uma superfície, um rosto. O desconforto desse lugar remete-nos para as práticas 
educativas que se revelam através de vários desdobramentos regulados pelo dispositivo escolar ao 
“dispers[ar] no interior de uma longa formação discursiva que inteligibiliza as disciplinas enquanto 
sistemas de divisões, preceitos e regras organizadas de acordo com lógicas do método e, portanto, 
independentes das autoridades superiores, clássicas ou coevas, que internamente vão estruturando, 
desenvolvendo e relacionando os respectivos conteúdos de saber” (Ó & Paz, 2019, p. 10). Assim,  os 
saberes foram espartilhados, compartimentados e reduzidos a uma lógica de tornar claro o que era 
necessário aprender enquanto forma de atingir um resultado expectável. Estes “hábitos, hoje 
incorporados no nosso regime escolar, de dividir, distinguir, analisar e avançar progressivamente, 
passo por passo, foram pela primeira vez conjugados e ensaiados na Idade Moderna” (p. 30). 
        Na música, o deslocamento da figura do músico para a do compositor tornou a notação musical 
uma ferramenta nuclear na sua prática e transformou de forma indelével os meios de transmissão de 
conhecimento. Assim, a aquisição de saberes que era incorporada de forma tácita e implícita passou 
para outros meios de aprendizagem fragmentando o conhecimento. Deste modo, o ensino da música 
tomou um carácter extrínseco provocando uma clivagem entre o que se aprende e o que se faz. Ou 
seja, por um lado, só se executa aquilo que se lê, por outro, se uma aprendizagem não tiver um 
propósito, ela perde-se, olvida-se. Contudo, o músico profissional passa muitas horas na sua “oficina” 
a repetir, a aperfeiçoar e a idealizar uma melhor forma de tocar o instrumento, portanto, ele cria uma 
imagem de alguém capaz de adquirir certas competências para a realização da sua tarefa. Não 
raramente, o músico encontra-se diante do espelho de Attia e não se identifica com a pessoa que ele 
vê, o seu próprio reflexo é uma imagem desagregada. Se nos reflexos antevê rasgos da sua própria 
potência, vê, também, um outro eu em conflito que subjuga as suas vontades aos seus limites e assim, 
apesar de estar a olhar-me ao espelho, vejo alguém mas não sou eu. 
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Questões de investigação 
O Homem enquanto músico, uma unidade ou um reflexo? 
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“Se não nos exprimirmos ficamos inacabados” (um aluno) 
Esta frase proferida, em tempos de pandemia, numa conversa com os alunos da turma que participou 
num projecto já desenvolvido, confirma a nossa humana vertigem para a comunicação. Ela reinicia o 
meu regresso às lides académicas em que continuo a questionar as práticas letivas dentro da razão 
do meu doutoramento: permanece a ilusão de que na escola não há “OUTROS ESPAÇOS 
EDUCATIVOS fora das paredes formais das salas de aula”.  
Esta minha utopia, em torno da qual orbita a minha existência desde menina, filha de uma humilde 
funcionária da escola, confirma a crença de que os espaços exteriores das escolas se inscrevem de 
forma indelével nas biografias de todos os que por eles passam e o que aí acontece, “por acaso e para 
o caso” não é possível negligenciar. Apesar de serem “territórios marginais do currículo real”, em todos 
os meus trabalhos eles confirmam-se como parte existencial da pessoa, palco do seu ser, ninho das 
suas relações, cadinho que molda a sua identidade. A frase de um “aluno confinado e mascarado” é o 
grito da nossa própria incompletude na ausência do espaço e da comunicação, facto que é 
filosoficamente já consabido. 
No presente, farei uma breve abordagem a uma de duas acções desenvolvidas, também decorrentes 
da problemática da minha tese de doutoramento intitulada “A Escola – Espaços Exteriores, Espaços 
Educadores. Consequências das relações simbólicas dos alunos com a arquitectura dos sentidos.” O 
trabalho vem agora ancorado ao projecto “OCUPO_EA Espaços de ocupação das aprendizagens não 
normalizadas em Educação Artística”. Trata-se do convite ao desafio de que é urgente o exercício de 
desfocarmos o nosso olhar das aprendizagens inscritas na “educação regulada”, desafio que aponta 
para a minha crença de que, na escola, haverá sempre contextos de aprendizagem por descobrir e 
ressignificar. 
A acção desenvolveu-se na escola EB 2/3 D. Pedro I em Canidelo, Vila Nova de Gaia em 2022, com 
uma turma do 9º ano. Este projecto intitulado “(Re)apropriação dos espaços escolares exteriores: 
(Re)flexões sobre os impactos da covid-19” culminou com a construção de uma maqueta da escola 
com a representação da segmentação dos espaços exteriores da escola para confinamento dos 
alunos. Simbolicamente aí se representa o utilizador/aluno com um pé fora da sala de aula que “aponta 
para o exterior e para o futuro” depois do percurso académico regulado. Desse trabalho resultou um 
arquivo de materiais: a maqueta da escola construída, testemunhos verbais dos alunos, desenhos dos 
espaços exteriores escolares em perspetiva e inspirados na obra de Bein Heine realizados pelos 
alunos, registo fotográfico e ainda um testemunho escrito de uma professora do grupo de artes visuais. 
Dos relatos contados “em jeito de conversa” ficou a confirmação que, apesar de desterritorializado, o 
aluno continua a sua própria história, transforma-se e reinventa-se na ocupação dos OUTROS espaços 
também eles educativos, mesmo que limitados às regras de um confinamento pandémico. 
A pandemia “Basicamente, roubou-nos a liberdade de andar pela escola com os nossos amigos mais 
próximos”. 
 
Palavras-chave 
Espaço; Identidade; Maqueta; Aprendizagem; Confinamento 
  



 

Questões de investigação 
-Que sentido atribuem hoje os alunos às restrições impostas à sua liberdade no uso dos espaços 
exteriores das escolas? 
-Nas memórias que os alunos guardam do uso restrito desses espaços, que experiências 
permanecem sentidas e descritas como “traumatizantes”? 
-Que significado teve para os alunos a ocultação permanente do rosto pelo uso obrigatório da 
máscara? 
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Fronteiras na investigação, depois do doutoramento: A prática educacional e outros territórios 
ocupados pelas práticas de investigação 
Lígia Lima de Oliveira Lima  
ligiadeoliveiralima@gmail.com 
i2ADS/FBAUP 
 
Proponho, neste 9ª EPRAE, apresentar uma comunicação em roda de conversa sobre as questões 
que um projeto de investigação do i2ADS (que não partiu do interior do contexto académico) pretende 
explorar. Enquanto professora na área da Educação Artística no Ensino Básico, com doutoramento 
concluído em 2018, estou envolvida num pensar investigação de uma perspetiva colaborativa com a 
academia, partindo esta mesma investigação de um espaço de ação já distanciado da mesma, no qual 
a minha pesquisa tem persistido em continuar ativa. 
OCUPO_EA Espaços de ocupação das aprendizagens não normalizadas em Educação Artística é um 
projeto de investigação ação, partilhado com outras investigadoras, acolhido pelo ID_CAI que, apesar 
de estar inscrito numa Unidade de I&D, procura também situar-se para além do discurso científico em 
que se validam as práticas de investigação. 
Este projeto pretende explorar cruzamentos entre territórios educativos, culturais e artísticos, de forma 
a desenvolver ações que se distanciem de um discurso de exclusão das aprendizagens não 
normativas. OCUPO_EA refere-se, assim, a uma tentativa de ocupação pelas aprendizagens invisíveis 
dos espaços e tempos normalizados em que a educação artística se constrói.  
Procurando repensar a investigação em ambientes educativos diversos, trabalha em contextos de ação 
e desenvolvimento de práticas a partir de dinâmicas relacionais que possibilitem questionar fronteiras 
estabelecidas pelo formato normativo académico em investigação. O projeto pretende promover 
formas de diálogo onde se cruzem normas e contextos exploratórios de aprendizagens não 
normalizadas, procurando modos diversos de se questionar a si mesmo ao longo do seu percurso de 
ação.   
A equipa que integra o projeto é constituída por estudantes do DEA e três investigadores integrados 
do i2ADS que atuam no seu próprio contexto de ação educativa, direcionado também para o ensino 
básico e secundário. Propõe-se, por isso mesmo, que a apresentação das respetivas propostas de 
comunicação se cruzem e dialoguem no sentido de encontrar formas de partilhar uma reflexão crítica 
desta fase de desenvolvimento do projeto. 
Pretendendo construir-se enquanto plataforma de observação, reflexão e análise das ações que se 
desenvolvem no cruzamento de diferentes territórios educativos, culturais e artísticos, propõe-se 
apresentar os diversos territórios de ação em que o OCUPO_EA se move, nomeadamente escolas, 
como o Agrupamento de Escolas de Canelas, instituições de divulgação da  cultura e da arte, como a 
Galeria Municipal do Porto e centros de formação de professores, como é o caso do Centro de 
Formação e Investigação Artística (FEIA) _ i2ADS/FBAUP. 
Um dos seus territórios de ação é o Agrupamento de Escolas de Canelas, onde leciono, com o projeto 
Linhas de Fuga, desenvolvido em parceria com o DEA/FBAUP, a Casa da Imagem entre outras 
instituições de divulgação da cultura e da arte, e com a colaboração de diversos artistas, educadores 
e da comunidade. 
A conversa partirá da visualização e análise de um diagrama que procura descrever o projeto, assim 
como de imagens que refletem parte do trabalho desenvolvido neste último contexto de ação, através 
do cruzamento das propostas de comunicação que a equipa que integra o projeto propõe apresentar 
neste Encontro. 
 
Palavras-chave 
aprendizagens; normalização; ocupação; exclusão; tempo; espaço 
  



 

Questões de investigação 
Como explorar outros tempos e espaços de aprendizagem que permitam confrontar a normalização 
das narrativas em que educação artística e as suas práticas de investigação se constroem?  
Que aprendizagens vemos, que aprendizagens não vemos? 
Como descolonizar a educação artística? 
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‘Entre’ como dispositivo de diálogos entre modos de fazer e ver. 
Rosinda Casais 
rosindacasais@hotmail.com 
i2ADS/FBAUP 
 
Esta comunicação em mesa redonda reflete sobre a capacidade do trabalho artístico despertar 
atenções e mobilizar rotinas quando enquadrado no espaço público. A partir da experiência expositiva 
'Entre', que ocorreu entre dezembro 2021 e novembro 2022, num espaço montra situado na Rua Nossa 
Senhora de Fátima, Porto, analisa-se as dinâmicas estabelecidas entre transeuntes e trabalhos de 
jovens artistas. 
Propõe-se começar pelo catálogo Entre’22, que marca o fim expositivo deste espaço, e analisar a 
pluralidade do projeto em termos de dinamização, exposição e recepção. Neste projeto o digital serve 
de apoio à divulgação e explicação do que se expõe, mas é a presença física dos objetos artísticos e 
das pessoas que originam encontros, e que permitem desenvolver estratégias de proximidade e de 
contaminação entre modos de fazer e ver. 
 
Palavras-chave 
espaço público; trabalho artístico; dispositivo de atenção; partilha; experimentação 
 
Questões de investigação 
Como é que se promove o continuar do experimentar, da descoberta e da procura em jovens 
artistas?  
Como é que o não ter nome na praça ou o ser subversivo e transgressor pode gerar curiosidade e 
atenção?  
Como é que a presença física de objetos artísticos promove encontros e reflexões?    
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Arquivo campo comum: desenho de um percurso colaborativo na arte educação 
Joana Nascimento e Sofia Santos 
j.nascimento10phd@gmail.com 
(sufiast@gmail.com; campocomum@gmail.com) 
i2ADS/FBAUP 
 
O termo campo comum surge num grupo colaborativo independente para designar um espaço para a 
ação educativa em proximidade com a produção artística, o espaço público e a educação. Sempre de 
modo informal, estabeleceu-se uma parceria mais duradoura entre dois dos elementos do grupo inicial, 
para conceber ações, formações e oficinas em instituições culturais e implementar programas de 
mediação e atividades educativas orientadas em contextos diferenciados.  
O campo comum não se vê. move-se com duas pessoas e existe com muitas. assemelha-se a uma 
bancada de trabalho que se monta a jeito. está situado no lugar de colaboração. nasce em conversa e 
vive em mutação. emerge do desejo de criar aproximações entre arte e educação. atravessa pé ante 
mão de espaços conhecidos para desconhecidos. muda de pele no caminho de volta. coleciona ruínas 
materiais de encontros diversos desde 2009. resiste evapora condensa-se e expande-se ciclicamente.  
Joana Nascimento e Sofia Santos - coletivo campo comum, março 2022. 
A apresentação no contexto do EPRAE 9 será uma oportunidade de reflexão sobre o arquivo campo 
comum (cAcO - website em desenvolvimento campocomum.pt) e avança a partir da hipótese de 
constituição de um acervo de conhecimento latente construído em colaboração na arte educação, 
fornecendo matéria para perguntas que ainda não estão escritas.  
A atividade arte educativa desenvolvida abrange crianças, jovens e adultos, desde a idade pré-escolar 
aos estudantes universitários, grupos com necessidades educativas especiais, públicos de museus e 
bibliotecas, escolas, famílias, professores, auxiliares técnicos de serviços de coleções, etc. Pretende-
se desenhar um panorama de atuação e da narrativa que pode ser criada, bem como a sua inscrição 
num domínio público, prevendo-se a criação de um atlas de atividades desenvolvidas. 
Por paradoxal que seja, a criação e programação para infância e juventude por vezes inscreve-se 
numa prática solitária ou pelo menos circunscrita a um grupo restrito de pessoas (a que as instituições 
chamam colaboradores). O domínio do conceber e do fazer atividades de forma continuada, não 
encontra condições propícias à construção de um lastro palpável das atividades educativas nos 
museus e menos ainda de uma reflexão crítica das práticas que se estabelecem. É consciente da 
necessidade de refletir sobre o que se faz aliada a uma evidente lacuna na partilha deste tipo de 
processos desenvolvidos entre a arte e a educação, que se pretende iniciar o arquivo cAcO. Composto 
por trabalho desenvolvido desde 2009, este arquivo é necessariamente avulso e está em mutação uma 
fez que pretende integrar uma reflexão mais ampla nos contextos onde atua. Assim, temas como as 
parcerias institucionais, a programação de serviços educativos, as práticas de criação e mediação 
artística, o processo educativo orientado e a ideia de arquivo na arte educação, são inerentes a um 
olhar sobre a organização de cAcOs. 
 
Palavras-chave 
Arte Educador(a); Campo Comum; Processo Colaborativo; Encontro. 
 
Questões de investigação 
Para que serve um arquivo campocomum? Como podem os processos educativos deixar um rasto? 
Como pensar os fragmentos/documentos da ação arte educativa em colaboração, numa perspetiva 
crítica? Como pode a investigação de processos reposicionar as práticas na arte educação? 
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O Discurso enquanto Imagem A prática docente como impulsionadora imagética   
Catarina Casais  
c.sousacasais@gmail.com 
FBAUP | FPCEUP 
 
A presente comunic-ação pretende refletir como é que o discurso pode ser encarado enquanto 
imagem ou (re)produtor de imagens. Posto isto, localizado dentro do contexto de sala de aula, a 
prática docente é vista como um ato gerador imagético que cria imagens de conhecimento no corpo 
discente durante a sua ação. O pensamento dos estudantes é pensado aqui também como uma 
forma de agir, que ao interpretar o discurso do docente o descodifica em uma imagem. 
 Derivado de um pensamento sobre o que é a imagem e o que é a prática docente, reflete-se 
quais poderão ser os seus impactos no contexto escolar numa interação de ensino/aprendizagem 
com os estudantes. Deste modo, pretende-se responder à seguinte questão: Como é que o professor 
ensina e é ensinado a partir de imagens?  
 Tendo como base de reflexão as Artes Visuais, que afirma uma tónica sobre o visual na arte, 
pretende-se desconstruir a ideia da imagem enquanto manifestação visual e pensá-la como um 
discurso. A interpretação da imagem enquanto discurso é o que irá despoletar uma criação crescente 
imagética por parte dos estudantes ao longo de uma aula, o que nos faz refletir como é que isso 
pode influenciar uma prática docente no Ensino das Artes Visuais.   
 
Palavras-chave: 
Imagem; Discurso; Prática Docente; Ensino de Artes Visuais; Ensino/Aprendizagem. 
 
Questões de investigação: 
 
1- Como são criadas/reproduzidas as imagens no contexto de sala de aula e como docente e 
estudante podem aprender/ensinar através delas?  
2 - Como a linguagem se materializa enquanto forma e conteúdo de uma prática docente e artística? 
3-  Como a linguagem pode ser uma ação modeladora a partir do currículo e discurso de uma 
instituição escolar? 
 
Referências Bibliográficas:  
 
ACASO, Maria (2009). La educacion artística no son manualidades - nuevas practicas 
en la enseñanza de las artes y cultura visual. Madrid: Los Libros de la Catarata. 

 

ARNHEIM, Rudolf (1980). Visual Thinking in The Languages of Images edited by 

W.J.T. Mitchel. London: University of Chicago Press. 

 

ATKINSON, Dennis (2011). Art, Equality and learning: Pedagogies against the state. 

London: Goldsmith University. 

 
BERGER, John (2004). Modos de ver. Barcelona: Editorial Gustavo Gili, SA. 

 

FOUCAULT, Michel (1971). A ordem do discurso. Tradução de Edmundo Cordeiro e 

António Cordeiro. Paris: Editions Gallimard. E-book disponível em: 



 
 

http://www2.eca.usp.br/Ciencias.Linguagem/Foucault_OrdemDoDiscurso.pdf 

 

HERNÁNDEZ, Fernando (2010). Educación y cultura visual. Barcelona: Ediciones 

OCTAEDRO, SL. 
 

LABID UFPB (2022/03/02). O que é uma aula? Gilles Deleuze. [Video]: 

https://www.youtube.com/watch?v=-C2BlFFUu9M 

MITCHEL; W.J.T (1986). What is an image? In Iconology – Image, Text, Ideology. 

London: The University of Chicago Press. 

 

SACRISTÁN, J.Gimeno. & GOMÉZ, A. Pérez (1995). Comprender y transformar la 

enseñanza. Madrid: Ediciones Morada, S.L. 
 

SACRISTÁN, J.Gimeno. & GOMÉZ, A. Pérez (1989). La enseñanza: su teoría y su 

práctica. Madrid: Ediciones Akal, S.A. 

 

SONTAG; Susan (1966). Contra a interpretação in. Contra a interpretação e outros 

ensaios. Gótica, Portugal. Disponível em: 

https://edisciplinas.usp.br/pluginfile.php/4984656/mod_resource/content/1/Contra-a-Interpretacao-

Susan-Sontag.pdf 
  



 
 

Destilando o confronto: perspetivas sobre o que é ser artista e professor numa sociedade em 
que a Arte é instrumentalizada 
Tiago Sousa  
tiago.sousa.croc@gmail.com 
FBAUP/i2ads 
 
Esta investigação problematizará a figura do artista como professor, identificando e compreendendo 
as tensões que emergem quando as praxis artística e educacional se confrontam. Sendo que prática 
artística e ensino da arte diferem e se conflituam, tomaremos criticamente as relações daí emergentes 
como zonas de contacto (Pratt, 1991). O objetivo desta investigação é compreender a figura do 
professor-artista e do artista-como-professor a partir de uma posição em que a educação artística é 
vista como um campo de ação política e agonística sobre o mundo.  
 
Esta investigação problematizará a figura do artista como professor, compreendendo as tensões que 
emergem quando as praxis artística e educacional se confrontam ou confrontaram. Pressupomos que 
a prática artística e o ensino da arte representam contextos, práticas e objetivos diferentes - mas que 
dialogam através de tensões/conflitos, que emergem nessas zonas de contacto (Pratt,1991). Focar-
nos-emos nas relações que podem surgir no ensino da arte e da prática artística, tentando ampliá-las 
e dissecá-las criticamente, através de uma recensão histórica, filosófica e também autobiográfica e 
autorreflexiva. Através da contribuição de autores como Baldachinno, Biesta e Mouffe - o objetivo desta 
investigação é então o de sinalizar as principais interceções e entendê-las como zonas de 
aprofundamento na problematização sobre a natureza da Educação Artística contemporânea; como 
um espaço poroso, onde a noção de agonismo e aproximação - mas também conflito e revolta – 
poderão facilitar e mediar um modo produtivo e crítico de relação com a Educação Artística, o Estado 
e a sociedade. 
 
Nesse sentido, o que acontece quando a arte se encontra com a educação, sem que entremos nos 
domínios da explicação, da tradução ou da didatização? Estabeleceremos três dimensões de análise: 
i) histórica/teórica, percebendo como a figura artista-professor se configurou; ii) biográfico-
exemplificativa, onde tomaremos como exemplos artistas que são também professores, considerados 
por nós como tendo práticas inovadoras; e que tenham de alguma forma relevância no entendimento 
e subjetividade (Atkinson, 2006) da arte dentro do pensamento do ensino artístico/filosófico 
contemporâneo; mas que sejam também um ponto focal de crítica e reflexividade teórico-
epistemológica dentro da prática da Educação Artística; iii) autoetnográfica – já que eu próprio me 
encontro na mesma posição dos intervenientes do estudo, colocando o meu ontos em reflexão.  
 
Palavras-chave 
artista, professor, agon, reflexividade, crítica, polis 
 
Questões de investigação  
O que é ser artista-professor? 
Criatividade vs Reflexividade? 
Que futuro podemos vislumbrar através de uma crítica reflexiva ao ensino da Arte? 
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Se eu digo age o teu pensamento move-se? Se tu danças agir o meu pensamento escreve-se? 
Ângelo Cid Neto e Catarina Real 
aneto@esd.ipl.pt 
Escola Superior de Dança / CIEBA 
 
Se alguém pensar alto: consegue habitar nesse pensamento? Se alguém pensar alto na direção de 
outro alguém: consegue criar terreno nesse pensamento? Todas as casas exigem um solo. Se eu digo 
age o teu pensamento move-se? Se tu danças agir o meu pensamento escreve-se? O pensamento 
está enterrado na terra. Há espaço entre a casa e o solo. Há espaço entre o pensamento e a terra. Há 
espaço entre o eu e o tu. Se alguém pensar muito rápido – quase sem pensar – a casa, o solo, o 
pensamento e a terra ao mesmo tempo: eu e tu conseguimos ser entre-nós? Ou rebatemos tudo: a 
casa, a rebater no pensamento para nos dar a dimensão da terra; e a terra a rebater na casa para nos 
dar a visão do pensamento? Se alguém pensa: consegue não pensar? Entre tudo, um entre: a cada 
entre, um exercício de tradução. A cada tradução um enlace, a cada pensamento uma nudez. Hoje 
ensaiamos juntos. 
  
Este foi o lugar que edificou um ""ensaio nu enlace entre pensamentos"" uma performance-encontro 
entre movimento gráfico e coreográfico, onde a escrita fundou uma possibilidade de tradução. Nesta 
prática propomo-nos a trabalhar palavra-corpo, corpo-desenho e desenho-palavra. Partilhando e 
expandido o processo de criação como forma de trabalhar a escrita e o pensamento agido, numa 
prática de investigação artística. 
 
Palavras-chave 
Tradução; Movimento; Desenho 
 
Questões de investigação 
Como pensar uma prática artística enquanto processo de investigação? 
Como pensar o conceito de tradução na articulação movimento-desenho-escrita? 
 
Referências Bibliográficas 
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Posso Fazer Isso? 
André Alves  
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Posso Fazer Isso é a leitura performativa de um ensaio em processo que foca as políticas de produção 
em investigação em educação e arte.  
Posso Fazer Isso articula a análise de José Gil sobre o problema da ‘não-inscrição’ (Gil 2004), o que 
Eve Kosovsky Sedgwick designou por ‘leitura paranóica’ (Sedgwick 2007), e experimentação 
autoetnográfica, para refletir sobre a repetida manifestação de apreensão por parte de alunos de 
doutoramento sob a minha supervisão relativamente a tipologias metodológicas e de escrita académica 
consideradas convencionais/adequadas. 
 
Palavras-chave 
Investigar, modelos, não-inscrição, leitura paranóica, medo, autor/idade. 
 
Questões de investigação 
 
Como investigar, descrever e escrever o impacto de lógicas disciplinares na educação? 
Como as convenções e políticas de escrita e disseminação da investigação em educação e arte 
operam como fatores inibidores da criação e inovação? 
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