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Resumo: 

O presente trabalho pretende refletir sobre as experiências docentes de dois profissionais 

atuantes em cursos superiores de Comunicação na cidade de São Paulo. Os autores têm 

diferentes formações e atuam em diferentes instituições e cursos, que possuem as suas 

especificidades: Comunicação Digital, Publicidade e Propaganda.  Contudo, as propostas 

pedagógicas apresentam pontos em comum: são voltadas para a formação profissional, 

procuram ampliar o universo cultural e artístico dos alunos, trabalham com o embasamento 

teórico e abrangem trabalhos práticos de criação. Nos dois contextos educacionais observam-se 

desafios para o trabalho docente, entre eles vemos que no curso de Comunicação Digital a 
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formação técnica profissional é o objetivo dos inscritos e a busca de uma linguagem individual é 

uma constante. Já no curso de Publicidade um dos principais desafios é despertar o interesse 

para a área de arte, uma vez que boa parte dos alunos não percebe de imediato a importância 

desse conhecimento para a sua formação pessoal e profissional. 

Entre os principais objetivos estão: a busca da ampliação do repertório cultural e imagético dos 

alunos, bem como promover a compreensão da dimensão estética presente na produção artística 

do nosso tempo, assim como em épocas passadas e em outras culturas. Para tanto, dialogamos 

com nossos alunos em sala de aula acerca de pontos teóricos da História da Arte ocidental, com 

ênfase nas artes plásticas, tais como: períodos, movimentos, linguagens, e as suas relações com 

os contextos, abrangendo desde arte antiga até a contemporânea.  Por meio da leitura de 

imagens, busca-se promover o encontro entre o apreciador e as manifestações artísticas e 

considera-se que as imagens são mediadoras entre o homem e o mundo. 

As propostas práticas buscam favorecer o desenvolvimento da autonomia e da criatividade, com 

o olhar voltado para a atuação no mercado de trabalho, mas também busca extrapolá-lo. No caso 

do curso de Comunicação Digital, foi proposta a criação do Livro Objeto com a junção de temas 

da História da Arte, o uso de materiais não privilegiados e o emprego dos elementos água, fogo 

e terra. No curso de Publicidade e Propaganda, as propostas envolveram visitas a exposições de 

arte, entre elas a Bienal Internacional de São Paulo, com o propósito de criar materiais de 

divulgação para as instituições e exposições, abrangendo mídia impressa, vídeos, blogs, projetos 

de eventos, entre outras formas de divulgação. 

Para nosso embasamento teórico, utilizamos autores das áreas de Filosofia, Educação e Arte, 

entre eles: Merleau-Ponty (1971), Heidegger (2010), Maffezoli (1996), Flusser (2011), Freire 

(2010), Martins (2002), Vergine (1996). Notamos em nosso cotidiano universitário que os 

professores se dedicam aos conteúdos de suas áreas de conhecimento, porém pouco se discute 

sobre as questões e propostas pedagógicas. Longe de pretender esgotar o assunto, este artigo 

espera lançar algumas reflexões advindas de nossa prática, que esperamos, possam ser somadas 

a outros estudos. 

Palavras-chave: 

Docência no nível superior; Comunicação Digital; Publicidade e Propaganda. 

 

Introdução  

“Todo ponto de vista é a vista de um ponto”. 

Leonardo Boff 

 



O presente trabalho pretende compartilhar reflexões advindas de diferentes experiências e 

propostas de ensino junto a disciplinas na área de História da Arte em cursos superiores de 

Comunicação na cidade de São Paulo.  

Somos dois professores com formação, experiência profissional e histórias de vida bastante 

distintas, bem como atuamos em diferentes instituições, junto a públicos diversificados nos 

cursos de Publicidade e Propaganda e Comunicação Digital. Contudo, a vontade de apresentar 

as experiências e mais ainda, de dialogar e traçar relações e pontos em comum entre elas nos 

moveu à escrita deste trabalho. 

Diante desse desafio, em busca de expressar mais claramente nossos olhares e ações diante das 

especificidades de nossos contextos, optamos em iniciar com relatos de experiência, onde são 

desveladas por meio de uma escrita autoral as considerações singulares, que incluem a 

preocupação em compreender o perfil e as expectativas dos alunos, os desafios, a área de 

conhecimento em questão, bem como as propostas pedagógicas construídas frente aos diferentes 

contextos educacionais. 

Ao final do artigo, dialogamos e refletimos acerca de pontos em comum encontrados nas 

diferentes experiências e que consideramos relevantes - constatamos que ambas as propostas 

pedagógicas que conjugam teoria e prática levam em consideração a formação profissional, o 

favorecimento do encontro entre os indivíduos e a arte, a ampliação do universo cultural e 

artístico dos alunos e o estímulo da criatividade e autonomia por meio da experiência.  

Como embasamento teórico, priorizamos autores das áreas de Sociologia, Filosofia, Educação e 

Arte. Longe de pretender esgotar o assunto, reconhecemos que vários dos pontos levantados 

demandam maior aprofundamento e são diversas as possibilidades de continuidade na pesquisa. 

Contudo, esperamos que esse estudo possa vir a contribuir com a área e se somar a outros 

estudos que envolvem as disciplinas na área de Arte, ensino superior e formação profissional, 

pois observamos em nosso cotidiano universitário que os professores se dedicam aos conteúdos 

inerentes às disciplinas, mas pouco se discute sobre as questões e propostas pedagógicas.  

 

1. Arte no curso de Publicidade: conexões despertadas pela experiência.    

  Por Rita de Cássia Demarchi  

 
“A experiência é o que nos passa, o que nos acontece, o que nos toca.  

Não o que se passa, não o que acontece ou o que toca”.  

Larrosa 

 



1.1  Desafios para o professor mediador: Arte para quem e para quê? 

Acredito que seja esclarecedor colocar incialmente que o posicionamento teórico e 

metodológico aqui apontado dialoga com a área de Ensino de Arte, uma vez que a minha 

formação acadêmica (Licenciatura, Especialização e Mestrado), as pesquisas decorrentes 

(dissertação e participação em Grupos de Estudo), bem como a prática docente em diferentes 

contextos; abrangem este território.  

Ao assumir o território do Ensino de Arte como base, considera-se o papel do professor como 

um mediador; portanto, tão importante quanto trabalhar os conteúdos atrelados à formação 

profissional é a busca de proposições a fim de aproximar os alunos à linguagem da arte, 

enquanto rica área de conhecimento e exercício de sensibilidade. A busca é de valorização da 

arte e seus estudos no âmbito da cultura e da história, bem como compreender as suas relações 

com a atualidade e o cotidiano, e recriá-la, ressignificá-la. Para tanto, a fim de se estabelecer o 

diálogo público-obra, há que se buscar também a compreensão dos grupos trabalhados, suas 

características, necessidades e anseios. 

Ao iniciar a docência das disciplinas Evolução das Artes Visuais e Arte Brasileira no curso de 

Propaganda, Publicidade e Criação (área de Comunicação), deparei-me com turmas muito 

jovens, e para surpresa minha, apesar de se tratar da área de Comunicação, grande parte dos 

alunos não se interessava por arte, mostrava-se indiferente e distante desse universo imagético, 

seja das obras originais ou das reproduções encontradas nos mais diversos meios. Muitos 

afirmaram não terem visitado nenhum museu, nem mesmo os mais conhecidos de nossa 

cidade...   

Penso que, dependendo da abordagem, o conhecimento advindo da área de História da Arte 

pode ser visto como um saber “linear” e distante. Como mediadora17, a busca é de uma atuação 

que diminua essa distância e facilite os encontros significativos entre a linguagem da arte e o 

público. Mirian Celeste Martins amplia a idéia do mediador enquanto “ponte”, ao mostrar um 

novo aspecto da mediação, onde se configura uma rede de conexões que envolvem, além do 

apreciador, do mediador e da obra, seus diferentes âmbitos. A meu ver, uma perspectiva que 

amplia o estudo, a pesquisa e a docência de arte em diversos contextos. Um pensamento que me 

parecia também ser bastante adequado ao trabalho com esses alunos: 

... a mediação hoje ganha um caráter rizomático, isto é, num sistema de inter-relações 

fecundas e complexas que se irradiam entre o objeto do conhecimento, o aprendiz, o 

professor/mediador/monitor, a cultura, a história, o artista, a instituição cultural, a 
                                                           
17 Reflexões sobre a mediação em arte e cultura e o papel do mediador nesse processo foram trabalhadas 
em minha dissertação de mestrado e enriquecidas com a participação nos grupos de pesquisa: 
Mediação/Cultura/Arte/Público - Instituto de Artes UNESP e Mediação Cultural: Contaminações e 
Provocações Estéticas - Universidade Presbiteriana Mackenzie, sob coordenação da Profª Drª Mirian 
Celeste Martins.  



escola, a manifestação artística, os modos de divulgação, as especificidades, os 

códigos, materialidades e suportes de cada linguagem artística... (Martins, 2002, p.57). 

 

Nesse campo, em meio a um sem-número de possibilidades, figuram as aproximações entre a 

arte, comunicação e publicidade. Contudo, incialmente, muitos dos alunos se mostravam alheios 

à exploração dessas conexões ou outras quaisquer da rede descrita acima. Alguns expressavam a 

expectativa de aquisição de meios para o mero reconhecimento de estilos e obras e a 

apropriação de imagens para a criação publicitária. Nesse caso, parecia imperar a ideia de um 

emprego meramente utilitarista da arte, sem uma compreensão mais aprofundada.  

Os embates da fruição da arte são adensados quando adentramos no campo da arte 

contemporânea, que representa desafios específicos para a figura do mediador e para o público 

em geral, devido às suas próprias características: tratar de temas atuais, fazer uso de novos 

materiais e experimentações e tantas vezes causar surpresa, estranhamento e até aversão. E 

também pelo fato de comumente a arte contemporânea ser menos abordada na escola, em todos 

os níveis. 

Noto que a quase totalidade de meus alunos pertencem a uma nova geração conectada com a 

tecnologia e os novos meios, transitam com incrível facilidade por várias esferas da sociedade 

atual, mas têm um grande distanciamento do campo artístico contemporâneo e suas propostas 

inovadoras. Reconhecem com facilidade o “valor” da arte acadêmica, ancorada nos preceitos de 

beleza das Academias de Belas Artes; respeitam em certa medida os nomes famosos da arte 

moderna (primeira metade do século XX), mas ainda apresentam desconhecimento, aversão e 

preconceitos diante da arte contemporânea (produções a partir da década de 1960). 

Trata-se de jovens que em sua maioria pertencem às classes sociais privilegiadas, com acesso 

aos bens materiais, informação e entretenimento. Considero relevante comentar que esses 

indivíduos de comportamento inquieto, de atenção instável e fugidia podem ser associados ao 

conceito de “sujeito pós-moderno”, cuja identidade cultural é descentrada e mais fragmentada, 

fruto de profundas mudanças estruturais e institucionais da nossa era (HALL, 2008, p.12), em 

meio ao predomínio de uma cultura voltada para o consumo imediato (BAUMAN, 2001). É 

fundamental compreender que esses jovens optaram justamente em seguir uma carreira 

profissional focada no universo do consumo, no qual a arte não parece ter muito espaço e razão 

de ser.  

Além dos aspectos culturais e sociais mencionados anteriormente, outros pontos caracterizam e 

delimitam o contexto institucional em questão: nem sempre é possível realizar com os grupos 

visitas a exposições no horário da aula, como é o caso das turmas noturnas. No dia a dia, junto 

às turmas mais numerosas, torna-se mais difícil construir um vínculo mais próximo entre 

professores e os alunos, individualmente.  



Nesse emaranhado, um ponto de clareza se referia ao fato de que a aproximação entre esses 

alunos e a arte não se daria por meio da mera obrigação ou do estudo de textos ou apreciação de 

imagens que pareceriam distantes, antigas, “eruditas”, mas teria como porta de entrada a 

experiência, tal qual colocada por Dewey (1980, p.89-105). Dewey é um autor do início do 

século XX, porém seu pensamento ressoa na atualidade com autores como Duarte (2001) e 

Maffesoli (1998), que afinados com a Fenomenologia (Merleau-Ponty, 1971) pressupõe que 

através de nossa sensibilidade e percepção, nos alimentamos de sensações que são colhidas no 

ato de “viver no mundo”. A partir disso, é viabilizado o encontro entre a sensibilidade e o 

intelecto, que alargaria e aprofundaria o pensamento humano, por meio da “razão sensível” 

(Maffesoli, 1998). 

Em busca de propostas que procurassem contemplar experiência, sensibilidade, razão, 

ampliação do repertório cultural, formação profissional e os limites e potencialidades do 

contexto, algumas questões norteadoras foram formuladas:  

Como favorecer as relações entre as suas próprias vivências, sua formação profissional em 

Publicidade e os saberes da História da Arte, sem cair em uma visão reducionista?  

De que forma estimular visitas a instituições e exposições de arte, sem cair nos deveres 

burocráticos de mais uma tarefa a ser cumprida?  

Como viabilizar experiências estéticas potencializadas pelo contato direto com as obras, museus 

e exposições? 

Como possibilitar a percepção da arte como um bem cultural?  

Como criar aproximações com a arte contemporânea e as suas especificidades e compreendê-la 

como uma manifestação cultural inerente à atualidade?  

 

 1.2  Experiência e criação: 29ª Bienal de Arte de São Paulo e Pinacoteca do Estado.  

Movida pelas questões anteriores, propus aos alunos a visita às exposições de arte ocorridas em 

duas instituições com caráter muito diferente entre si e a criação em grupos de um material de 

divulgação voltado para um determinado público alvo (tarefa para publicitários em formação) 

que traçasse um comparativo entre elas. Essa foi a proposta pedagógica central elaborada junto 

às disciplinas “Arte Brasileira” e “Evolução das Artes Visuais”, durante o ano de 2010.  

As exposições configuram oportunidades de enriquecimento cultural e entre seus outros pontos 

importantes estão o contato com as obras originais e sua materialidade, o estabelecimento de 

relações entre o público, as obras e o espaço expositivo segundo as propostas da curadoria. 

(Gonçalves, 2004).  Na grande rede de conhecimento potencial de uma exposição, podem ser 

contemplados também pontos de diálogo entre publicidade e arte. 



Com ampla divulgação na mídia e entrada gratuita, a 29ª Bienal de São Paulo18 constituiu uma 

oportunidade de aproximação dos alunos com diversas manifestações  contemporâneas, entre 

elas instalações e vídeos. O tema “Há sempre um copo de mar para o homem navegar” 

privilegiou  a relação entre arte e política de maneira ampla e propiciou obras instigantes e 

polêmicas. 

Já a Pinacoteca do Estado é percebida por muitos como um sinônimo de museu de arte, já que a 

sua arquitetura com traços neoclássicos abriga um acervo com algumas das mais importantes e 

conhecidas obras de arte brasileira, com ênfase nas pinturas do academicismo do século XIX e o 

modernismo na primeira metade do século XX.  

Em aula, conversamos sobre pontos essenciais da História da arte e seus períodos, suas relações 

com as linguagens tradicionais como pintura e escultura e as rupturas propostas pelas 

linguagens contemporâneas, como objetos e instalações. Também discutimos que as obras não 

precisam ser “engessadas na linha do tempo” e aos períodos e movimentos ao qual pertencem, 

mas podem ser fruídas e compreendidas também como bens culturais e patrimoniais e a partir 

de seus temas, materialidades, conceitos, processos de criação, percepções, sensações e 

sentimentos despertados no apreciador, além dos espaços museográficos no qual estão inseridas, 

entre tantas outras possibilidades de aproximação e análise.  

Como publicitários em formação, e com a tarefa de criar materiais de divulgação para as 

exposições de arte, os alunos foram requisitados a buscar uma compreensão mais aprofundada - 

por meio da sensibilidade e da razão - acerca dos bens culturais em questão, a fim de melhor 

promovê-los. Dessa forma, a partir das experiências dos grupos foram gerados diversos 

materiais: materiais didáticos, folders, brindes, vídeos, encartes de revista, DVDs, vídeos, sites, 

blogs, e até mesmo de uma performance realizada na praça de alimentação da universidade. 

Materiais e propostas direcionados a públicos diversos: “estudantes universitários”, até públicos 

mais específicos como crianças das escolas públicas, turistas, investidores, etc. Pensar sobre o 

público alvo, algo que é central no ofício do publicitário, levou os alunos a refletirem sobre o 

outro e também sobre os seus próprios olhares e posicionamentos, sobre o papel desses espaços 

culturais e sobre a inserção da arte na sociedade.  

O momento de orientação dos grupos em sala de aula se mostrou fundamental para acompanhar 

o processo de pesquisa e criação dos grupos, onde seriam expostos os projetos em andamento. 

Nem sempre os alunos apresentavam boa vontade para visitar a exposição e foi preciso 

estimulá-los. Encontros com um número menor de alunos viabilizaram o estabelecimento de 

                                                           
18 A Bienal de Arte de São Paulo foi criada na década de 50 a partir do modelo da Bienal de Veneza e 
apesar de seus momentos de crise, é considerada um importante evento no cenário internacional da arte 
contemporânea. Endossa a produção e a discussão entorno de artistas já consagrados, mas desconhecidos 
do grande público; bem como é um espaço revelador de artistas emergentes.  



vínculos. Procurei adotar uma postura de diálogo e valorização dos trabalhos, mas também de 

exigência quanto ao empenho dos alunos, à profundidade da pesquisa e coerência do material, 

deixando claro que tanto o processo quanto o produto eram importantes.  

Por fim, os grupos apresentaram as suas criações para a turma. Mesmo sem registros numéricos, 

ficou evidente que a maioria dos alunos se mostrou mais envolvida com a disciplina a partir das 

propostas. Houve trabalhos com diferentes níveis de envolvimento e resolução. Se por um lado 

era claro que alguns alunos se sentiam aliviados por terem se livrado de mais uma tarefa, tive a 

satisfação de ver trabalhos notáveis, criativos, profundos e ouvir alguns alunos dizerem que 

aprenderam muito, que desejam saber mais e que foram visitar novamente as exposições por 

conta própria. Houve comentários acerca da necessidade de se dispor diante das diferentes 

experiências que a arte proporciona. Em vários casos, constatei que os alunos teceram relações 

entre essas experiências estéticas (Dewey,1980) e a sua formação profissional, em uma 

experiência integradora significativa. 

2. História da Arte e Comunicação Digital: o curso, o aluno e a formação profissional.  

Por Egidio Shizuo Toda. 

 
2.1   Curso de Comunicação Digital: linguagem e mercado de trabalho. 

O curso superior de Comunicação Digital19 é um curso tecnológico de dois anos com carga 

horária total de 1.600 horas. Abrange várias das novas áreas da Comunicação que evoluíram 

com o avanço da tecnologia digital. Dando suporte ao desenvolvimento da profissão, este curso 

ajuda na formação para a atuação nos departamentos de comunicação, publicidade, propaganda 

e marketing de empresas industriais e de serviços, setor público, organizações e empresas 

especializadas. Entre estas áreas da Comunicação Digital que promove o ensino e formação 

profissional, temos o curso de Design Gráfico, Fotografia e Produção Audiovisual. 

O objetivo do curso superior de tecnologia em Design Gráfico é capacitar o aluno à utilização 

de métodos e conhecimentos técnicos, desvendar os processos e linguagens advindas das novas 

tecnologias, adquirir visões de projetos, processos de fabricação nos aspectos econômicos, 

psicológicos e sociológicos do produto e da produtividade relacionada ao mercado no setor da 

comunicação.  

                                                           
19 Curso superior da Universidade Paulista-Unip, reconhecido pelo MEC. Processo de emissão, 
transmissão e recepção de mensagens por meio de métodos e/ou sistemas convencionados através de 
aparelhos eletrônicos que empregam microprocessadores. A mensagem é decodificada por uma sequência 
de números ou sinais digitais (FERREIRA, p.251, p.318).  
 



No curso superior de tecnologia em Fotografia o aluno é habilitado a inserir-se no setor da 

comunicação e comunicação visual. A utilização de métodos e técnicas na obtenção e 

processamento da imagem leva este aluno ao desenvolvimento de: percepção visual, 

conhecimento imagético, dominação das técnicas relacionadas ao ato de fotografar e ao olhar, 

descobrimento dos nichos mercadológicos e entendimento da postura e da ética.  

O curso superior de tecnologia em Produção Audiovisual tem por finalidade a formação de 

profissionais na operação, supervisão e gestão de tecnologias relacionadas na produção 

audiovisual e multimídia. O aluno torna-se capaz de ingressar no setor de comunicação por 

meio das teorias dos processos e das práticas acadêmicas, associadas às funções técnicas e às 

ferramentas tecnológicas. 

Atualmente, o mercado de trabalho da comunicação faz uma busca frenética no novo, no 

original, na linguagem individualizada e estilo próprio. A linguagem poética como fruição 

artística surge em todas as áreas envolvidas como função da emissão e recepção desta 

mensagem. Artistas desenvolvem técnicas inovadoras que se destacam dos trabalhos existentes.  

No campo das Artes Gráficas, para o profissional de Design Gráfico, embalagens competem nas 

prateleiras para se destacarem na sua forma, cor e mensagem. A cada mês, novos títulos de 

revistas estão nascendo e desafiando seus criadores na busca do projeto gráfico mais moderno e 

contemporâneo e novas empresas são criadas a cada dia buscando em suas identidades 

corporativas, marcas e logotipos, a expansão dos limites da obra de arte. A ilustração como arte 

plástica sofre intermináveis mutações para o seu desenvolvimento e criação. O mercado de 

trabalho abrange: as agências de publicidade e propaganda, empresas de marketing, agências de 

comunicação integrada: jornalismo, editoras e relações públicas, produtoras de vídeo, 

produtoras de cinema, escritórios de design e comunicação visual, estúdios de animação gráfica. 

Na Fotografia moderna e nas Produções Audiovisuais, uma nova imagem técnica produzida por 

aparelhos sofisticados ocupam o espaço no acirrado mercado da comunicação visual. A 

descoberta do frescor imagético é uma constante nos profissionais em destaque. E, a educação 

de um novo olhar produz imagens provocativas captadas em momentos decisivos. As áreas de 

atuação destes profissionais são: os estúdios fotográficos de produtos, modelos para moda, 

culinária, decoração e publicidade; curadorias para organizar e promover exposições em 

museus, galerias, centros de documentação e informação de eventos; arquitetura de interiores 

para fotografar maquetes, ambientes e edifícios para publicações especializadas em arquitetura e 

decoração; fotojornalismo para fazer reportagem jornalística e editar fotografias para jornais, 

revistas, agências noticiosas e sites da Internet; área pericial para documentar situações para 

investigações policiais e ações judiciais; agências de publicidade e propaganda, empresa de 

marketing e agência de comunicação integrada: jornalismo, relações públicas e empresas de 



fotografia, Agências de Publicidade e Propaganda, emissoras de rádio e televisão, produtoras de 

áudio e vídeo, editor de imagem e de áudio, produtor de multimídia, produtor de casting e 

programador Audiovisual. 

 

2.2  Os discentes e o papel da História da Arte. 

A necessidade do discente por este curso está intrinsecamente relacionada à procura de 

respostas que, através da formação teórica e prática, o tornarão mais apto às exigências do 

mercado de trabalho e ao aperfeiçoamento profissional.  

Há dois grupos de discentes que se destacam entre os que procuram o curso de Comunicação 

Digital. Os profissionais experientes que já estão posicionados em suas atividades procurando 

atualização, e os em início de carreira que buscam uma colocação no mercado de trabalho. 

“Entrei no curso com o propósito de adquirir ferramentas e conhecimento para 

melhorar meu processo criativo e me aprofundar na arte da comunicação” (Maria 

Cláudia, ex-aluna do curso de Design Gráfico, 2008). 

 

A busca pelo conhecimento e aprimoramento profissional levam estes profissionais experientes 

a procurarem no curso algo que acrescente informações novas.  

Assim como outros colegas, a aluna Cláudia já era atuante no mercado gráfico na função de 

Designer Gráfico, quando se inscreveu no curso de Comunicação Digital/Design Gráfico. Sua 

busca foi por atualizações tecnológicas e teóricas, visões sistêmicas de projetos, capacidade de 

criar conceitos a partir da soma dos componentes materiais e imateriais, processos de 

fabricação, controle econômico, psicologia e sociologia do produto, do mercado e do 

consumidor. Na arte da comunicação encontrou os processos e linguagens derivados das novas 

tecnologias de comunicação. Os exercícios práticos reforçaram o desenvolvimento do processo 

criativo. 

Para alguns discentes com mais experiência, o curso ajuda na qualificação e no aprimoramento 

das atividades vigentes, além de permitir descobrir novas oportunidades no campo profissional. 

O gosto pela fotografia do aluno Edson levou-o a procurar o curso de Fotografia, a oportunidade 

de atuação nesta nova área profissional veio através do novo emprego. O entendimento das 

técnicas e a construção da linguagem forma-se no decorrer do curso. Seguindo as exigências 

curriculares temos entre outras, as atividades de como dominar os equipamentos fotográficos 

analógicos e digitais e os programas de editoração eletrônica da imagem fotográfica e criar, 

produzir e dirigir a execução de produtos em Fotografia. 



“Buscar o conhecimento teórico e prático da profissão, dicas de empreendedorismo, 

marketing e conhecimento de história da arte são fundamentais para a carreira de um 

ilustrador” (Eder Gaudino ex-aluno do curso de Design Gráfico, 2009). 

 

Entre os discentes em início de carreira, a busca do novo como formação cognitiva, vai de 

encontro às expectativas de respostas para a direção dos caminhos a serem tomados 

profissionalmente. O aluno Eder não executava qualquer função no mercado de trabalho, mas 

tinha uma predileção ao desenho. Buscou no curso de Comunicação Digital/Design Gráfico o 

encontro da sua futura carreira profissional. Suas investigações foram na criação de layouts para 

impressos como livros, revistas, jornais e catálogos, através da utilização dos recursos das artes 

plásticas e formas de expressão que envolvem a pintura, desenho, colagem, recortes e daqueles 

que empregam recursos próprios aos meios virtuais e a arte digital. E, como atuar como 

ilustrador produzindo desenhos e/ou infográficos e montar o seu próprio negócio. 

“Sou jornalista e radialista formado desde o ano de 1985. Naquele tempo as grandes 

estrelas das redações eram as máquinas de escrever elétricas da IBM. Cinco anos mais 

tarde os microcomputadores invadiram o mercado. Outros dez anos se passaram e os 

softwares e ferramentas virtuais infestaram a vida dos profissionais de comunicação. 

Aprendi a conviver com as mudanças tecnicamente, no entanto, senti que os meus 

conhecimentos precisavam de um aprofundamento mais acadêmico. Daí meu interesse 

em voltar para os bancos da faculdade e realizar um up grade na minha formação. 

Descobri que o melhor professor é o tempo e a melhor escola ainda é a busca do 

conhecimento” (Cyro César, ex-aluno do curso de Produção Audiovisual, 2010).  

 

A atualização de ferramentas tecnológicas, desenvolvimento técnico, a constante busca do 

conhecimento e a reinvenção do processo criativo, trazem estes discentes ao encontro dos 

ensinamentos acadêmicos. A confluência das linguagens tradicionais, com a busca de uma nova 

estética, provoca o exercício do desenvolvimento de uma sensibilidade renovada. A reinvenção 

da criação através das novas atividades e o aperfeiçoamento em busca da excelência. 

Considero que a disciplina de História da Arte entra como o elo de integração para a base de 

formação criativa e linguística. O encontro da expectativa do aluno e a disponibilidade de tempo 

dentro do programa que o curso oferece. O grande desafio é atribuir a este aluno o melhor 

conteúdo em um determinado tempo, e assim formar uma base sólida para a construção das 

ideias, o despertar da criatividade e a contribuição para a formação da linguagem única, gerando 

processos educativos propositores de ações para poetizar, fruir e conhecer a arte. 

A abordagem cognitivista do ensino busca no aluno o aprendizado por ele mesmo. A autonomia 

do conhecimento é construída pelo desenvolvimento da personalidade e intencionalidade dele 

próprio. O ensino é organizado através do conhecimento, processamento de informações, estilos 



de pensamentos ou estilos cognitivos e os comportamentos relativos à tomada de decisões. A 

formação do conhecimento é considerada uma construção contínua.  

A autonomia intelectual será assegurada pelo desenvolvimento da personalidade e pela 

aquisição de instrumental lógico-racional. A educação deverá visar que cada aluno 

chegue a essa autonomia. [...] A aquisição individual das operações pressupõe 

necessariamente a cooperação, colaboração, e intercâmbio entre as pessoas. 

(Mizukami, 2010, p.71). 

 

Como disciplina obrigatória do curso de Comunicação Digital, a função da História da Arte é, 

através do conteúdo programático, mostrar o caminho percorrido pelos maiores movimentos 

que examinam a rota da Arte desde a Pré-História até os dias atuais. Exemplos imagéticos de 

obras e artistas líderes de suas escolas, períodos em suas visões e técnicas, constroem junto a 

teorias críticas o conteúdo necessário para a elaboração dos conceitos.  

[O ensino tradicional] tem a pretensão de conduzir o aluno até o contato com as 

grandes realizações da humanidade: obras-primas da literatura e da arte, raciocínios e 

demonstrações plenamente elaborados, aquisições científicas atingidas pelos métodos 

mais seguros (Mizukami, 2010, p.8). 

A produção cognitiva é efetivada através da fundamentação teórica descritiva. O 

acompanhamento de um texto explicativo mostrando seus impactos e relevância para o 

desenvolvimento da arte e uma breve história da vida do artista e a leitura da imagem como 

complementação do processo do ensino. A leitura semiológica da Obra de Arte como imagem 

ajuda no entendimento das intenções do artista, desde a sua criação, execução e finalização. A 

arte será desprendida da obra para podermos experienciar o que a obra é, e descobrir a essência 

da arte. 

Imagens são mediações entre homem e mundo. O homem “existe”, isto é, o mundo não 

lhe é acessível imediatamente. Imagens têm o propósito de lhe representar o mundo. 

Mas ao fazê-lo, entrepõem-se entre mundo e homem. Seu propósito é serem mapas do 

mundo, mas passam a serem biombos. O homem, ao invés de se servir das imagens em 

função do mundo, passa a viver em função das imagens (Flusser, 2011, p.23). 

 

A utilização das imagens associadas às teorias para a explanação do conteúdo, assegura uma 

informação mais ampla na comunicação. A leitura das imagens, assim como o entendimento 

imagético e semiológico, completa esta ação cognitiva. A imaginação é a capacidade de fazer e 

decifrar imagem, estas por sua vez são superfícies que pretender representar algo. O significado 

das imagens é a forma reversível das relações, só assim a compreensão das suas mensagens será 

efetivada. As imagens são comunicações entre o homem e o mundo material ou imaterial. O 



homem conhece primeiramente o mundo pelas imagens, o que seria o mapa deste mundo como 

facilitador da compreensão, a imagem passa a ser sua porta de entrada. 

 

2.3  A busca da linguagem poética, o exercício, a obra.   

Formação profissional e a aplicação do conceito através de exercícios práticos. 

Como professor, busco na história de outros artistas/alunos o entender das necessidades, 

manifestações e comportamentos. A procura do conhecimento, movido pela ansiedade em 

conversas e nas produções nas salas e corredores, sensibilizam minha reflexão sobre a criação 

artística na contemporaneidade.  

Antônio Nóvoa20 levanta três pontos para a ação pedagógica: 1. A formação é um exercício de 

escuta e palavras. A experiência como comunicação e possibilidades em suas memórias, dos 

problemas e dilemas. 2. É sempre um espaço de mobilização da vivência. Como uma página em 

branco para escrever novas histórias, novos métodos, transformação em novo conhecimento 

profissional. Transformar esta vivência em novo método profissional, novas ideias, novos 

conceitos, novas teorias. 3. A construção do professor deve ser um processo pessoal e de 

consolidação do censo coletivo. Traduzir a prática escolar cotidiana em organização 

educacional. 

Em minhas ações como docente, desenvolvo a prática de exercícios em sala de aulas e nas 

atividades complementares que forçam o discente na aplicação dos conceitos teóricos da 

História da Arte e no entendimento da evolução artística em seus movimentos, escolas, períodos 

e linguagens. A utilização de materiais diversos exercita para a sensibilidade no manuseio de 

ferramentas não usuais como o carvão mineral, recortes, computação gráfica, azulejos, metais, 

audiovisual, fotografia, madeira, sucata, lixo!  Este treinamento insere estes artistas no 

rompimento dos limites entre as modalidades artísticas, no mundo contemporâneo. 

O que se queria entender por pobreza da arte? O uso de materiais não privilegiados 

como madeira, papel, retalhos, pedras e o emprego de elementos como água, fogo, 

terra, etc. Contemporaneamente, um retorno à natureza como matriz essencial, um 

vínculo de obras [de arte] com os eventos do dia-a-dia, uma viagem às origens [...] e 

experiências do mundo. Retornar à autenticidade de nossa capacidade de ver e sentir 

(Vergine, 1996, p. 165-6). 

 
2.3  Projeto Integrado Multidisciplinar e a execução do Livro Objeto. 

 

                                                           
20 Catedrático e psicopedagogo da Universidade de Lisboa. 



Ao final do primeiro semestre, com a conclusão das disciplinas obrigatórias, são exigidos dos 

discentes produções de projetos para a conclusão desta etapa do curso. Estes projetos 

denominados de PIM, Projeto Integrado Multidisciplinar, visa à aplicação dos conceitos teóricos 

e pedagógicos desenvolvidos em sala de aulas. Com o tema Livro Objeto o projeto capacita o 

aluno a executar um objeto a partir das obras de artistas, tendências, períodos e movimentos da 

História da Arte e passar como um livro, uma mensagem positiva para o expectador. A inclusão 

da comunicação digital entra nos formatos de fotografia digital, produções audiovisuais, 

processos gráficos ou computação gráfica. 

Além de desenvolver a criatividade, a sensibilidade na forma, escolha e harmonia das cores, 

espaço, dimensão e o uso de materiais diversos, o aluno é forçado a ampliar o repertório 

artístico e cultural e fomentar o hábito de registro das ideias e sensações. Mais do que propostas 

ou métodos, o objetivo é a construção de uma ação pedagógica apoiada nos fundamentos 

teóricos e práticos da educação, da história, da tecnologia e da arte. 

A fabricação desde a criação, desenvolvimento e execução fazem parte do exercício logístico da 

produção. Cabe ao professor de História da Arte orientar os projetos para instaurar teorias, 

conhecimento e metodologia, propondo atividades de estímulos sensoriais a partir de ideias pré-

estabelecidas.  

E, com meus estudantes, estabeleço um nexo de ação: desenvolvimento de projetos 

artísticos pessoais + disponibilidade às interferências teóricas + empenho na aquisição 

de informações históricas + movimento de prospecção do novo. Quase um método de 

desdobramentos infinitos (Rizolli, 2005, p. 114). 

Reflexões acerca das experiências e propostas 

Ao estabelecer relações entre as duas propostas pedagógicas relatadas, notamos diversas 

variações nos olhares, na elaboração e reflexão e no estabelecimento de prioridades e objetivos 

em nossas práticas educativas. Sabemos que a autoria, bem como a autonomia para criar, são 

pontos considerados valiosos na profissão docente e observa-se no cotidiano que muitos 

professores procuram desenvolver o seu ofício de um jeito diferente e lidar de maneira 

personalizada com as variáveis de seu contexto. Porém, não podemos deixar de mencionar que 

pensamos que a diversidade aqui apresentada seja resultante, em parte, de nossas formações e 

experiências docentes diferentes: uma com uma forte marca da área de Ensino de Arte e estudos 

sobre mediação da arte e cultura de uma maneira mais abrangente; e a outra embasada por uma 

grande experiência profissional no mercado de trabalho, especificamente como designer gráfico 

e fotógrafo.   

Como pontos em comum entre as duas propostas, notamos a preocupação central de uma 

melhor compreensão de nossos alunos e de suas expectativas perante os cursos. As instituições 

educacionais são diferentes, e notamos que os grupos de alunos matriculados em cada curso 



também possuem perfis diversificados, o que instaura diferentes desafios.  No caso do curso de 

Publicidade e Propaganda, uma parte significativa das grandes turmas é composta por alunos 

muito jovens, sem objetivos claros e com atenção instável. Parece ser uma contradição o fato de 

que grande parte dos alunos, apesar de frequentar um curso de Comunicação por quatro anos 

com uma grade que contempla diversas disciplinas na área de arte e cultura, não percebem de 

imediato a importância da área de Arte para a sua formação profissional e pessoal.  

Já no caso do curso de Comunicação Digital, os alunos demonstram ter objetivos mais precisos 

com relação à formação técnica e a busca de uma linguagem individual - um dos desafios é o de 

alcançar isso em um curso de somente dois anos.  Foram identificados dois tipos de alunos: 

aqueles que já são profissionais experientes e buscam a sua atualização; e aqueles que, por 

gostarem da área, pretendem ingressar no mercado.  

Compreendido o perfil, as experiências e expectativas dos alunos, não perdemos de vista que os 

cursos superiores focam a formação profissional. Para tal, as disciplinas vinculadas à área de 

História da Arte buscaram ampliar o repertório cultural e imagético com a compreensão da 

criação artística em diversas épocas. Foram criadas propostas pedagógicas com o objetivo de 

contemplar a experiência a criação, interligadas com o ofício do publicitário no caso da criação 

de materiais de divulgação para exposições de arte; e voltadas para o enriquecimento da 

linguagem do designer, no caso da criação do Livro Objeto.  

Percebemos, no processo e no trabalho apresentado por diversos grupos que o mero emprego 

utilitarista das referências da arte foi ultrapassado em muito, com soluções criativas que 

evidenciaram a aproximação e compreensão aprofundada de elementos da arte e da cultura, por 

meio da experiência significativa (Dewey, 1980) e da união entre razão e sensibilidade 

(Maffesoli, 1998).  

Longe de pretender esgotar o assunto, ressaltamos que a partir deste trabalho, há muito a ser 

investigado, aprofundado, depurado; e há outras tantas possibilidades de trilhas a seguir, com o 

acréscimo de autores, metodologias e conceitos relativos a docência do nível superior, formação 

profissional, desafios dos cursos de Comunicação, bem como  problematizações acerca do papel 

da Arte e da História da Arte na contemporaneidade. Ainda que reconheçamos a necessidade de 

continuidade e de uma sistematização mais sólida, tanto da prática docente, quanto da pesquisa 

em si e da avaliação dos resultados, esperamos que as experiências aqui compartilhadas possam 

contribuir com a área e venham a se somar com outros estudos.  
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Resumo: 

O objetivo desta comunicação consiste em compreender a qualidade requerida ao trabalho 

pedagógico da docência no Ensino Superior em Turismo. As análises se baseiam nas 

informações e nos dados extraídos de um questionário respondido por professores que lecionam 

em Universidades Públicas e Particulares.  A linha investigativa adotada estrutura-se na 

perspectiva de reconhecimento das opções e falas desses educadores relativas às práticas e aos 

rituais de ensino, formas de processar e elaborar diferentes tipos de saberes/conhecimentos 

disciplinares, bem como (re)estruturação do trabalho pedagógico no âmago das especificidades 

acadêmicas e profissionalizantes na área de Turismo. Ressalta-se que o Turismo no Brasil é 


