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CONHECIMENTOS 
ESPECÍFICOS

1.	 ENSINO DA ARTE NO 
CONTEXTO DA BASE 
NACIONAL COMUM 
CURRICULAR. 

A arte na educação foi considerada, em passado recente, 
como atividade de lazer e recreação na escola. Um bom exem-
plo que ilustra essa concepção merece ser lembrado. Em 1972, 
quando Ana Mae Tavares Bastos Barbosa, considerada a grande 
pioneira da arte-educação, solicitou à Capes (Coordenação de 
Aperfeiçoamento do Pessoal de Ensino Superior) uma bolsa para 
a realização de seu mestrado no exterior e teve sua solicitação 
negada. A resposta foi negativa, pelo não reconhecimento da ar-
te-educação como área de pesquisa. 

Felizmente, os conceitos mudaram e hoje a pioneira é bol-
sista de produtividade em pesquisa, nível 1A, do Conselho Na-
cional de Desenvolvimento Científico e Tecnológico (CNPq). As 
ideias e pensamentos de Ana Barbosa foram fundamentais para 
a conceituação e importância das artes na educação. Em 1991, 
ela dizia: “Como a matemática, a história e as ciências, a arte tem 
domínio, uma linguagem e uma história. Se constitui num campo 
de estudos específicos e não apenas em meia atividade. A arte-
-educação é epistemologia da arte e, portanto, é a investigação 
dos modos como se aprende arte na educação infantil, no ensino 
fundamental e médio e no ensino superior. Talvez seja necessário 
para vencer o preconceito sacrificarmos a própria expressão arte-
-educação que serviu para identificar uma posição e vanguarda do 
ensino da arte contra o oficialismo da educação artística dos anos 
1970 e 1980. Eliminemos a designação arte-educação e passemos 
a falar diretamente de ensino da arte e aprendizagem da arte sem 
eufemismos, ensino que tem de ser conceitualmente revisto na es-
cola fundamental, nas universidades, nas escolas profissionalizan-
tes, nos museus, nos centros culturais e a ser previsto nos projetos 
de politécnica que se anunciam”. 

A arte é um importante trabalho educativo, pois procura, 
através das tendências individuais, amadurecer a formação do 
gosto, estimular a inteligência e contribuir para a formação da 
personalidade do indivíduo, sem ter como preocupação única e 
mais importante a formação de artistas. No seu trabalho criador, 
o indivíduo utiliza e aperfeiçoa processos que desenvolvem a per-
cepção, a imaginação, a observação e o raciocínio. No processo 
de criação, ele pesquisa a própria emoção, liberta-se da tensão, 
ajusta-se, organiza pensamentos, sentimentos, sensações e forma 
hábitos de trabalho. 

Sendo a escola o primeiro espaço formal onde se dá o desen-
volvimento de cidadãos, nada melhor que por aí se dê o contato 
sistematizado com o universo artístico e suas diferentes lingua-
gens: arte cênica, cinema, desenho, escultura, pintura, literatura, 

teatro, dança, música, etc. No entanto, a contemplação e a criati-
vidade nas artes devem transcender o ambiente escolar. Além da 
expansão dos espaços culturais é importante que, em cada um deles, 
haja de forma permanente um espaço reservado para as crianças 
provido de material visual, ferramentas de interatividade, oficinas 
de pintura, artesanato, música, etc. A arte tem sido, tradicional-
mente, uma parte importante nos programas da primeira infância. 

Friedrich Froebel, o pai do jardim de infância, foi o primeiro 
educador a enfatizar o brinquedo e a atividade lúdica. Ele disse-
minou o conceito de que as crianças deveriam criar as próprias 
expressões artísticas e apreciar a arte criada por outros. No Dis-
trito Federal existe um campo fértil para experiências pedagó-
gicas que poderiam estimular os benéficos estímulos das artes 
no desenvolvimento das crianças. A parceria virtuosa que está se 
estabelecendo entre a Secretaria da Criança do GDF (Governo 
do Distrito Federal) e o Instituto de Artes da Universidade de 
Brasília (IDA/UnB) certamente será um instrumento importante 
no desenvolvimento integral de nossas crianças, que perpassam 
também pelo seu desenvolvimento cultural. É preciso apreciar, 
entender e estimular a criatividade das crianças, ilustrada pela cé-
lebre frase de Pablo Picasso: “Precisei de toda uma existência para 
aprender a desenhar como as crianças”.1 

Arte como área do conhecimento na educação básica
O ensino da Arte ocupa um lugar singular no currículo da 

Educação Básica brasileira, pois se constitui como uma área do 
conhecimento que articula sensibilidade, percepção, criação, re-
flexão crítica e construção de sentidos sobre o mundo. Diferente-
mente de disciplinas centradas prioritariamente na lógica racional 
e na transmissão de conteúdos conceituais sistematizados, a Arte 
envolve processos expressivos, simbólicos e culturais que contri-
buem de forma decisiva para a formação integral do ser humano.

A Base Nacional Comum Curricular (BNCC), homologada 
em 2017 para a Educação Infantil e o Ensino Fundamental e 
em 2018 para o Ensino Médio, reconhece explicitamente a Arte 
como componente curricular obrigatório, reafirmando seu papel 
no desenvolvimento das dimensões cognitivas, afetivas, sociais, 
culturais e estéticas dos estudantes. Nesse contexto, o ensino da 
Arte deixa de ser compreendido apenas como atividade comple-
mentar, recreativa ou decorativa e passa a ser concebido como 
campo estruturado de saberes, práticas e experiências formativas.

A BNCC assume a Arte como linguagem, como forma de 
conhecimento e como prática social, compreendendo que os su-
jeitos produzem, apreciam e contextualizam manifestações artís-
ticas ao longo da história e nas diferentes culturas. Assim, o ensi-
no da Arte no contexto da BNCC fundamenta-se na valorização 
da diversidade cultural, na ampliação do repertório estético dos 
estudantes e na promoção de experiências criativas significativas.

1	  Fonte: www.abc.org.br - Por Isaac Roitman 
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Concepção de Arte na Base Nacional Comum Curricular
A BNCC adota uma concepção ampliada de Arte, com-

preendendo-a como produção cultural e histórica, como lingua-
gem simbólica e como prática social. Essa perspectiva rompe com 
visões reducionistas que associam a Arte apenas ao talento inato 
ou à habilidade técnica, reconhecendo que toda pessoa é capaz 
de produzir, interpretar e atribuir sentidos às manifestações ar-
tísticas.

De acordo com a BNCC, a Arte envolve processos de cria-
ção, fruição e reflexão, permitindo que os estudantes se expressem, 
comuniquem ideias, emoções e visões de mundo, ao mesmo tem-
po em que desenvolvem a capacidade de apreciar criticamente 
produções artísticas de diferentes épocas, contextos e culturas.

Essa concepção implica compreender a Arte como:
•	 Linguagem: sistema simbólico por meio do qual os su-

jeitos se expressam e se comunicam;
•	 Conhecimento: conjunto de saberes construídos histo-

ricamente;
•	 Cultura: expressão das identidades, valores e modos de 

vida dos grupos sociais;
•	 Experiência estética: vivência sensível que mobiliza 

emoções, percepções e reflexões.

A arte e a legislação atual 

Os Parâmetros Curriculares Nacionais e o ensino de Arte

Desde sua publicação e distribuição às escolas, os Parâmetros 
Curriculares Nacionais, constituem um referencial de qualidade 
para a educação para o ensino básico em todo Brasil. Segundo o 
PCN (BRASIL, 1997, p. 13), sua função é orientar e garantir a 
coerência dos investimentos no sistema educacional, socializando 
discussões, pesquisas e recomendações, subsidiando a participa-
ção de técnicos e professores brasileiros, principalmente daqueles 
que se encontram mais isolados, com menor contato com a pro-
dução pedagógica atual. 

     Até dezembro de 1996 o ensino fundamental esteve 
estruturado nos termos previstos pela Lei Federal n. 5.692, de 11 
de agosto de 1971. Segundo (BRASIL, 1997, p. 13):

  Essa lei, ao definir as diretrizes e bases da educação nacional, 
estabeleceu como objetivo geral, tanto para o ensino fundamental 
(primeiro grau, com oito anos de escolaridade obrigatória) quanto 
para o ensino médio (segundo grau, não obrigatório), proporcionar 
aos educandos a formação necessária ao desenvolvimento de suas 
potencialidades como elemento de autorrealização, preparação 
para o trabalho e para o exercício consciente da cidadania. 

   Na proposta geral dos Parâmetros Curriculares Nacionais, 
Arte tem uma função tão importante quanto a dos outros 
conhecimentos no processo de ensino e aprendizagem. A 
área de Arte está relacionada com as demais áreas e tem suas 
especificidades. (BRASIL 1977, p.19). Tal proposta é considerada 
uma vitoria diante das lutas em igualar no mesmo patamar as 
disciplinas, contudo não esquecendo de trazer a tona os questio-
namentos quanto ao tempo e espaço para aplicação da disciplina. 

Os conteúdos do Ensino de Arte no Ensino fundamental
No Ensino Fundamental o aluno poderá desenvolver sua 

competência estética e artística nas diversas modalidades da área 
de Arte (Artes Visuais, Dança, Música, Teatro), tanto para pro-
duzir trabalhos pessoais e grupais quanto para que possa, progres-
sivamente, apreciar, desfrutar, valorizar e julgar os bens artísticos 
de distintos povos e culturas produzidos ao longo da história e na 
contemporaneidade.

Tais modalidades visam organizar sistematicamente os 
conteúdos de arte estabelecendo critérios, como intuito de 
promover a “formação artística e estética do aluno e a sua 
participação na sociedade” (BRASIL, 1997, p.49) 

 Para a elaboração dos conteúdos é importante que considerar 
a diversidade de saberes adquiridos pelo aluno na informalidade, 
atentando para a contextualização do mesmo, bem como da 
comunidade da qual a escola faz parte e também introduzir os 
conteúdo “das diversas culturas e épocas a partir de critérios de 
seleção adequados à participação do estudante na sociedade como 
cidadão informado.” (BRASIL, 1997, p.49)

 O objetivo dos conteúdos é atender os níveis de aprendizagens 
do aluno no domínio do conhecimento artístico e estético, ou no 
processo de criação, pelo fazer, seja no contato com obras de arte 
com outras manifestações presentes nas culturas ou na natureza. 
“O estudo, a análise e a apreciação da arte podem contribuir tanto 
para o processo pessoal de criação dos alunos como também 
para sua experiência estética e conhecimento do significado 
que ela desempenha nas culturas humanas.” (BRASIL, 1997, 
p.49). Essa articulação dos conteúdos dentro do processo de 
ensino e aprendizagem vem efetivar os eixos que norteiam esse 
processo com o tripé produzir, apreciar e contextualizar, de suma 
importância na compreensão das atividades, movendo o aluno 
no desenvolvimento do pensamento individual e coletivo. “Isso 
traz consciência do desenvolvimento de seu papel de estudante 
em arte e do valor e continuidade permanente dessas atitudes ao 
longo de sua vida.” (BRASIL, 1997, p.50).

A partir dessa estrutura as escolas têm a liberdade de elaborar 
seus próprios currículos, desde que articulados com conteúdos da 
área, de outras áreas e dos Temas Transversais, segundo as diretrizes 
preestabelecidas, atentando para o seu próprio contexto educacional.

 “Os três eixos estão articulados na prática, ao mesmo tempo 
que mantêm seus espaços próprios. Os conteúdos poderão ser 
trabalhados em qualquer ordem, conforme decisão do professor, 
em conformidade com o desenho curricular de sua equipe e 
segundo critérios de seleção e ordenação adequados a cada ciclo.” 
(BRASIL, 1997, p.49).

  O ensino e aprendizagem de Arte não é mera proposição 
de atividades sem fundamentos, ao aluno bem como a instituição 
de ensino deve se fazer entender que a disciplina tem objetivos 
específicos e os conteúdos “sempre se ligam a determinado espaço 
cultural, tempo histórico e a condições particulares que envolvem 
aspectos sociais, ambientais, econômicos, culturais, etários.” 
(BRASIL, 1997, p.49). O professor é o mediador entre as partes: 
instituição/aluno – disseminação do conhecimento.

 Os três eixos norteadores produzir, apreciar e contextualizar, 
são definidos nesta articulação individualizados, porém 
interligados no contexto.

 O produzir refere-se ao fazer artístico, o produzir. São as 
experiências que o aluno tem na prática nas atividades propostas 
(como expressão, construção, representação), observando a 
temática a que está relacionada. É o processo de criação que se 
realiza por intermédio de experimentações (técnicas, materiais, 
substratos) e também do uso das diversidades de linguagens 
artísticas.

  Apreciar é a percepção, decodificação, interpretação, fruição 
de arte e do universo a ela relacionado. A ação de apreciar refere-
se a analise da produção artística individual e do outro, interpre-
tando segundo seus conhecimentos preconcebidos, “a produção 
histórico-social em sua diversidade, a identificação de qualida-
des estéticas e significados artísticos no cotidiano, nas mídias, 
na indústria cultural, nas práticas populares, no meio ambiente.” 
(BRASIL, 1997, p.50)
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  Contextualizar é situar o conhecimento do próprio trabalho 
artístico, do outro e da arte no contexto social, histórico e cultural.

  A seleção dos conteúdos é baseada em critérios que visam 
despertar a curiosidade estimulando o conhecimento da própria 
cultura, e a descoberta da cultura do outro em diferentes épocas. 
Segundo os PCN’s (BRASIL, 1997, p.51):

   (...) acredita-se que para a seleção e a organização dos 
conteúdos gerais de Artes Visuais, Música, Teatro e Dança por 
ciclo é preciso considerar os seguintes critérios:

• conteúdos que favoreçam a compreensão da arte como cul-
tura, do artista como ser social e dos alunos como produtores e 
apreciadores;

• conteúdos que valorizem as manifestações artísticas de po-
vos e culturas de diferentes épocas e locais, incluindo a contem-
poraneidade e a arte brasileira;

• conteúdos que possibilitem que os três eixos da aprendi-
zagem possam ser realizados com grau crescente de elaboração e 
aprofundamento.

  Assim, de forma abrangente os conteúdos gerais do ensino 
de Arte segundo os PCN’s, (BRASIL, 1997, p.52) são:

• a arte como expressão e comunicação dos indivíduos;
• elementos básicos das linguagens artísticas, modos de ar-

ticulação formal, técnicas, materiais e procedimentos na criação 
em arte;

• produtores de arte: vidas, épocas e produtos em conexões;
• diversidade das formas de arte e concepções estéticas da 

cultura regional, nacional e internacional: produções e suas his-
tórias;

• a arte na sociedade, considerando os artistas, os pensado-
res da arte, outros profissionais, as produções e suas formas de 
documentação, preservação e divulgação em diferentes culturas e 
momentos históricos. 

  Além dos conteúdos específicos envolvendo a arte em termos 
gerais as diretrizes atentam para a multiplicidade de informações 
visuais ao redor do aluno, instigando-o ao conhecimento, 
amplitude da visão e posicionamento critico, uma educação para 
“saber ver e perceber, distinguindo sentimentos, sensações, ideias 
e qualidades contidas nas formas e nos ambientes.” (BRASIL, 
1997, p.64). Nos conteúdos também estão inclusos modalidades 
resultantes do avanço tecnológico, visuais como: fotografia, moda, 
artes gráficas, cinema, televisão, vídeo, computação, performance, 
holografia, desenho industrial, arte em computador. O objetivo é 
contextualizar o aluno facilitando a comunicação e a expressão, 
integrando-o socialmente. “No mundo contemporâneo as 
linguagens visuais ampliam-se, fazendo novas combinações 
e criam novas modalidades. A multimídia, a performance, o 
videoclipe e o museu virtual são alguns exemplos em que a 
imagem integra-se ao texto, som e espaço.” (BRASIL, 1997, p.64). 
A proposta educacional visa a transformação das informações, 
dos conhecimentos impulsionando o desenvolvimento do aluno. 
“(...) a meta desse ensino é desenvolver nos jovens a disposição 
de apreciar a excelência nas artes em função da experiência maior 
que a arte é capaz de proporcionar” (BARBOSA, 2008, p. 99).

  No contexto educacional é de suma importância considerar 
a relação empiria e o aprender, considerar que as experiências 
do cotidiano do aluno podem facilitar o aprendizado e que 
esse universo cultural pode ser trazido para dentro da sala de 
aula contribuindo para a formação do mesmo como cidadão 
participativo. “A escola deve incorporar o universo jovem, 
trabalhando seus valores estéticos, escolhas artísticas e padrões 
visuais.” (BRASIL, 1997, p.64)

  Os conteúdos são específicos por área e estão organizados 
de maneira que possam ser trabalhados ao longo do ensino 
fundamental e seguem os critérios para seleção e ordenação 
propostos nos PCN’s. Os conteúdos gerais têm por objetivo dire-
cionar os conteúdos específicos por área em cada serie. Aqui estão 
selecionados alguns dos conteúdos específicos por área, para que 
possa ser entendido a abrangência dos mesmos.

Conteúdos de Artes Visuais
Segundo os Parâmetros Curriculares Nacionais, as diretrizes 

para os conteúdos de arte são estabelecidos quanto à produção, à 
apreciação e contextualização. 

Quanto à produção:
• A produção artística visual por meio do desenho, pintura, 

colagem, gravura, construção, escultura, instalação, fotografia, ci-
nema, vídeo, meios eletroeletrônicos, design, artes gráficas e ou-
tros.

• Observação, análise, utilização dos elementos da linguagem 
visual e suas articulações nas imagens produzidas.

• Representação e comunicação das formas visuais, concreti-
zando as próprias intenções e aprimorando o domínio dessas ações.

• Conhecimento e utilização dos materiais, suportes, instru-
mentos, procedimentos e técnicas nos trabalhos pessoais, explo-
rando e pesquisando suas qualidades expressivas e construtivas.

   Quanto à apreciação:
• Percepção e análise de formas visuais presentes nos próprios 

trabalhos, nos dos colegas.
• Observação da presença e transformação dos elementos 

básicos da linguagem visual, em suas articulações nas imagens 
produzidas, apresentadas em diferentes culturas e épocas.

• Identificação, observação e análise das diferentes técnicas e 
procedimentos artísticos. 

• Percepção e análise de produções visuais (originais e re-
produções) e conhecimento sobre diversas concepções estéticas 
presentes nas culturas. 

   Quanto à como produção cultural e histórica
• Observação, pesquisa e conhecimento de diferentes obras 

de artes visuais, produtores e movimentos artísticos de diversas 
culturas e em diferentes tempos da história.

• Compreensão sobre o valor das artes visuais na vida dos 
indivíduos e suas possíveis articulações com a ética que permeia 
as relações de trabalho na sociedade contemporânea.

• Reflexão sobre a ação social que os produtores de arte con-
cretizam em diferentes épocas e culturas, situando conexões entre 
vida, obra e contexto.

• Conhecimento e investigação sobre a arte do entorno pró-
ximo e distante a partir das obras, fontes vivas, textos e outras 
formas de registro.

Conteúdos de Dança
As articulações do corpo humano simplesmente pela neces-

sidade de movimentar-se, o movimento faz parte do corpo. O 
movimento é a expressão do corpo. O corpo fala através da dança. 
Há movimentos inatos e natos e consequentemente objetivos nos 
movimentos apreendidos. “Se por um lado a música estimula os 
movimentos, a dança, por outro, pode também restringi-los, pois 
a sociedade já tem modelos de danças que se “encaixam” a certos 
estilos de música.” (BRASIL, 1997, p. 73). A dança no âmbito 
escolar não está restrita somente as apresentações e festas come-
morativas, nem tampouco limitada a ritmos estereotipados. “(...) 
sempre se aprende, formal e/ou informalmente, como, por que e 
quando se movimentar e transformar esse movimento em dança.” 
(BRASIL, 1997, p. 70). E ainda: 
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   Propomos que o professor que trabalhe com a Dança em 
localidades diferentes das pesquisadas sempre ouça atentamente o 
que seus alunos têm a dizer sobre seus corpos, sobre o que dançam 
e/ou gostariam de dançar; que observe atentamente as escolhas de 
movimento e como eles são articulados em suas criações de dança, 
para que possa escolher conteúdos e procedimentos não somente 
adequados, mas também problematizadores das realidades em 
que esses corpo/danças estão inseridos. (idem, p.72)

  A dança tem contribuição importante para o desenvolvimento 
dos alunos, não se trata simplesmente de movimento, o corpo não 
é mero instrumento da dança. “O corpo é conhecimento, emoção, 
comunicação, expressão. Ou seja, o corpo somos nós e nós somos 
o nosso corpo. Portanto, o corpo é a nossa dança e a dança é 
o nosso corpo.” (idem, p.72). O aluno é o inovador, se atentar 
para a importância das inúmeras possibilidades de movimentos 
proporcionados pela dança, fator diferencial nas atividades de 
danças no contexto educacional. 

   Os objetivos gerais da Dança para o ensino fundamental 
esta interligada mais diretamente às experiências dos movimentos 
corporais dos alunos que a vivência social, possibilitando ao aluno 
capacidade de construir uma relação de cooperação, aperfeiçoar a 
capacidade de discriminação verbal, visual e cinestésica, situar e 
compreender as relações entre corpo, dança e sociedade, buscando 
organizar, registrar e documentar informações sobre dança em 
contato com artistas, fontes documentais relacionando-os a 
suas próprias experiências pessoais como criadores, intérpretes e 
apreciadores de dança.

   Os conteúdos específicos da Dança estão agrupados em 
três aspectos principais utilizados observando as necessidades dos 
alunos e o contexto sociopolítico e cultural em que se encontram: 
dançar, apreciar e dançar e as dimensões sociopolíticas e culturais 
da dança.

  Quanto a dançar:
• Desenvolvimento das habilidades corporais adquiridas nos 

ciclos anteriores, iniciando trabalho de memorização e reprodu-
ção de sequências de movimentos quer criadas pelos alunos, pelo 
professor quer pela tradição da dança.

• Relacionamento das habilidades corporais adquiridas com 
as necessidades contidas nos processos da dança trabalhados em 
sala de aula.

• Reconhecimento das transformações ocorridas no corpo 
quanto à forma, sensações, percepções, relacionando-as às danças 
que cria e interpreta e às emoções, comportamentos, relaciona-
mentos em grupo e em sociedade.

  Quanto a apreciar e dançar:
• Aperfeiçoamento e compreensão dos elementos do movi-

mento: partes do corpo, dinâmicas do movimento, uso do espaço 
e das ações.

• Experimentação e diferenciação entre repertório, impro-
visação, composição coreográfica e apreciação, atentando para 
as diferentes sensações e percepções individuais e coletivas que 
ocorrem nos quatro processos.

• Experimentação, investigação e utilização de diferentes es-
tímulos para improvisação e para composição coreográfica (notí-
cias de jornal, poesia, quadros, esculturas, histórias, elementos de 
movimento, sons e silêncio, objetos cênicos).

  Quanto às dimensões histórico-sociais e culturais da dança 
e seus aspectos estéticos:

• Conhecimento dos dançarinos/coreógrafos e grupos de 
dança brasileiros e estrangeiros que contribuíram para a histó-
ria da dança nacional, reconhecendo e contextualizando épocas 
e regiões.

• Reflexão sobre os principais aspectos de escolha de movi-
mento, estímulos coreográficos, gênero e estilo dos coreógrafos 
estudados às danças que criam em sala de aula, contextualizando 
as diferentes opções.

• Análise, registro e documentação dos próprios trabalhos de 
dança e dos utilizados por diferentes dançarinos e coreógrafos.

Conteúdos de Música
No decorrer da historia tornam-se perceptíveis as transfor-

mações nos estilos e gostos musicais. Na escola como proporcio-
nar aos alunos uma educação musical envolvendo-os no contexto 
atual, valendo-se das experiências trazidas do cotidiano indivi-
dual? Segundo os PCN’s (BRASIL, 1997, p 79) essa relação pode 
ser realizada “Estabelecendo relações com grupos musicais da 
localidade e da região, procurando participar em eventos musi-
cais da cultura popular, shows, concertos, festivais, apresentações 
musicais diversas, a escola pode oferecer possibilidades de desen-
volvimento estético e musical por meio de apreciações artísticas.” 
O conhecimento musical do professor é essencial no processo 
ensino e aprendizagem.

 “A consciência estética de jovens e adultos é elaborada no 
cotidiano, nas suas vivências, daí a necessidade de propiciar, no 
contexto escolar, oportunidades de criação e apreciação musicais 
significativas.” (BRASIL, 1997, p 80).

A escola ao proporcionar nos conteúdos de arte a musica 
busca auxiliar o jovem a desenvolver capacidades, habilidades e 
competências em música envolvendo-o no aprender a sentir, ex-
pressar e pensar a realidade sonora ao seu redor. Assim os con-
teúdos de música estão elencados em três aspectos: expressão e 
comunicação em Música (improvisação, composição e interpre-
tação); apreciação significativa em Música (escuta, envolvimento 
e compreensão da linguagem musical) e compreensão da Música 
como produto cultural e histórico. 

Quanto à Expressão e comunicação em Música: improvisação, 
composição e interpretação:

• Improvisações, composições e interpretações utilizando um 
ou mais sistemas musicais, desenvolvendo a percepção auditiva, 
a imaginação, a sensibilidade e memória musicais e a dimensão 
estética e artística.

• Percepção e utilização dos elementos da linguagem musical 
(som, duração, timbre, textura, dinâmica, forma etc.). 

• Experimentação, improvisação e composição a partir de 
propostas da própria linguagem musical de propostas referentes 
a paisagens sonoras de distintos espaços geográficos, épocas; de 
propostas relativas à percepção visual, tátil; de propostas relativas 
a ideias e sentimentos próprios e ao meio sociocultural, como as 
festas populares.

• Audição, experimentação, escolha e exploração de sons de 
inúmeras procedências, vocais e/ou instrumentais, de timbres di-
versos, ruídos, produzidos por materiais e equipamentos diversos, 
empregando-os de modo individual e/ou coletivo em criações e 
interpretações.

• Construção de instrumentos musicais convencionais (dos 
mais simples) e não-convencionais a partir da pesquisa de diver-
sos meios, materiais, e de conhecimentos elementares de ciências 
físicas e biológicas aplicadas à música.

   Quanto à apreciação significativa em Música: escuta, 
envolvimento e compreensão da linguagem musical:

• Manifestações pessoais de ideias e sentimentos sugeridos 
pela escuta musical, levando em conta o imaginário em momen-
tos de fruição.
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• Percepção, identificação, comparação, análise de músicas e 
experiências musicais diversas, quanto aos elementos da lingua-
gem musical: estilo, forma, motivo, andamento, textura, timbre, 
dinâmica, em momentos de apreciação musical, utilizando voca-
bulário musical adequado.

• Audição, comparação, apreciação e discussão de obras que 
apresentam concepções estéticas musicais diferenciadas, em dois 
ou mais sistemas, tais como: modal, tonal, serial e outros, bem 
como as de procedimento aleatório.

• Apreciação de músicas do próprio meio sociocultural, nacio-
nais e internacionais, que fazem parte do conhecimento musical 
construído pela humanidade no decorrer dos tempos e nos diferen-
tes espaços geográficos, estabelecendo inter-relações com as outras 
modalidades artísticas e com as demais áreas do conhecimento.

  Quanto à compreensão da Música como produto cultural 
e histórico:

• Identificação da transformação dos sistemas musicais, ao 
longo da história e em diferentes grupos e etnias, e sua relação 
com a história da humanidade.

• Conhecimento de algumas transformações pelas quais pas-
saram as grafias musicais ao longo da história e respectivas modi-
ficações pelas quais passou a linguagem musical.

• Identificação e caracterização de obras e estilos musicais de 
distintas culturas, relacionando-os com as épocas em que foram 
compostas.

• Pesquisa, reflexões e discussões sobre a origem, transfor-
mações e características de diferentes estilos da música brasileira.

Conteúdos de Teatro
O teatro busca, através das apresentações, dramatizações e 

construções de cenas, promover oportunidades para os alunos, vi-
venciando fatos, possam observar e confrontar diferentes culturas 
em diferentes momentos históricos, operando com um modo co-
letivo de produção de arte. “Ao buscar soluções criativas e imagi-
nativas na construção de cenas, os alunos afinam a percepção so-
bre eles mesmos e sobre situações do cotidiano.” (BRASIL, 1997, 
p 88). Os conteúdos do teatro estão agrupados em três aspectos: 
teatro como comunicação e produção coletiva, como apreciação e 
como produto histórico-cultural.

  Quanto ao teatro como comunicação e produção coletiva:
• Participação em improvisações, buscando ocupar espaços 

diversificados, considerando-se o trabalho de criação de papéis 
sociais e gêneros (masculino e feminino) e da ação dramática.

• Reconhecimento e utilização das capacidades de expressar e 
criar significados no plano sensório-corporal na atividade teatral.

• Identificação e aprofundamento dos elementos essenciais 
para a construção de uma cena teatral.

• Exercício constante da observação do universo circundante, 
do mundo físico e da cultura.

• Experimentação, pesquisa e criação com os elementos e re-
cursos da linguagem teatral. 

  Quanto ao Teatro como apreciação:
• Reconhecimento e identificação da interdependência dos 

diversos elementos que envolvem a produção de uma cena. 
• Reconhecimento da relação teatral atuantes e público (pal-

coplatéia) como base nas atividades dos jogos teatrais e da orga-
nização das cenas.

• Observação e análise da necessidade de reformulação cons-
tante dos produtos das cenas em função do caráter inacabado da 
cena teatral.

• Exercício constante de observação e análise diante das pro-
postas e cenas de colegas, por meio de formulações verbais e es-
critas.

Quanto ao Teatro como produto histórico-cultural:
• Compreensão do teatro como atividade que favorece a 

identificação com outras realidades socioculturais.
• Compreensão e pesquisa dos diferentes momentos da his-

tória do teatro, dos autores de teatro (dramaturgos), dos estilos, 
dos encenadores, cenógrafos.

• Interação e reconhecimento da diversidade cultural presen-
tes no teatro de diferentes culturas.

• Compreensão e distinção das diferentes formas de constru-
ção das narrativas e estilos: tragédia, drama, comédia, farsa, melo-
drama, circo, teatro épico. 

A Arte como área do conhecimento na BNCC
Na BNCC, a Arte integra a área de Linguagens, juntamente 

com Língua Portuguesa, Língua Inglesa e Educação Física. Essa 
inserção evidencia a compreensão da Arte como forma de lin-
guagem e comunicação, capaz de produzir sentidos e significados 
sobre a realidade.

Enquanto área do conhecimento, a Arte possui objetos de 
conhecimento próprios, procedimentos específicos e formas par-
ticulares de abordagem pedagógica. A BNCC estrutura o ensino 
da Arte a partir de quatro linguagens artísticas:

•	 Artes Visuais;
•	 Dança;
•	 Música;
•	 Teatro.
Essas linguagens são tratadas de forma integrada, respei-

tando suas especificidades, mas também promovendo diálogos e 
articulações entre elas. A proposta curricular da BNCC estimula 
práticas pedagógicas que favoreçam a experimentação, a criação, a 
apreciação e a contextualização das manifestações artísticas.

Objetivos do ensino da Arte segundo a BNCC
O ensino da Arte, no contexto da BNCC, tem como princi-

pais objetivos:
•	 Desenvolver a sensibilidade, a imaginação e a criativi-

dade dos estudantes;
•	 Ampliar o repertório cultural e estético;
•	 Promover o reconhecimento e a valorização da diversi-

dade cultural;
•	 Estimular a expressão pessoal e coletiva;
•	 Desenvolver a capacidade de leitura, interpretação e 

análise de produções artísticas;
•	 Favorecer a construção da identidade e da autonomia 

dos estudantes;
•	 Contribuir para a formação crítica e cidadã.
Esses objetivos estão alinhados à concepção de educação in-

tegral defendida pela BNCC, que considera o estudante em sua 
totalidade, integrando dimensões cognitivas, emocionais, sociais 
e culturais.

Competências gerais da BNCC e o ensino da Arte
A BNCC define dez competências gerais que devem orientar 

todo o currículo da Educação Básica. O ensino da Arte contribui 
de maneira significativa para o desenvolvimento dessas compe-
tências, especialmente no que se refere a:

•	 Valorização da cultura e da diversidade;
•	 Comunicação e expressão;
•	 Pensamento crítico e criativo;
•	 Empatia, cooperação e respeito às diferenças;
•	 Autoconhecimento e autocuidado;
•	 Responsabilidade e cidadania.



10

Conhecimentos Específicos

Por meio das experiências artísticas, os estudantes têm a 
oportunidade de desenvolver habilidades socioemocionais, am-
pliar sua percepção sobre si mesmos e sobre o outro, e construir 
uma relação mais sensível e consciente com o mundo.

Princípios pedagógicos do ensino da Arte na BNCC
O ensino da Arte na BNCC fundamenta-se em princípios 

pedagógicos que orientam a prática docente e a organização do 
currículo. Entre esses princípios, destacam-se:

Experiência e vivência artística
A BNCC valoriza o aprendizado por meio da experiência 

direta com as linguagens artísticas, incentivando práticas que en-
volvam experimentação, criação e fruição.

Integração entre fazer, apreciar e contextualizar
O ensino da Arte não se limita à produção artística, mas en-

volve também a apreciação e a contextualização histórica e cultu-
ral das obras e manifestações artísticas.

Valorização da diversidade cultural
A BNCC reconhece a pluralidade cultural brasileira e mun-

dial, incentivando o contato com diferentes expressões artísticas, 
incluindo as de matrizes africanas, indígenas e populares.

Processo acima do produto
O foco do ensino da Arte está no processo criativo e forma-

tivo, e não apenas no resultado final, valorizando a trajetória de 
aprendizagem do estudante.

Organização do ensino da Arte no Ensino Fundamental 
segundo a BNCC

No Ensino Fundamental, a BNCC organiza o ensino da 
Arte de modo progressivo, respeitando as características do de-
senvolvimento infantil e juvenil. Os conteúdos e práticas são dis-
tribuídos ao longo dos anos escolares, ampliando gradativamente 
o repertório e a complexidade das experiências artísticas.

A BNCC propõe que os estudantes tenham contato com 
todas as linguagens artísticas, promovendo experiências diversi-
ficadas e integradas. O professor de Arte atua como mediador, 
criando situações de aprendizagem que estimulem a expressão, a 
reflexão e a construção de sentidos.

Avaliação no ensino da Arte conforme a BNCC
A avaliação no ensino da Arte, segundo a BNCC, deve ser 

formativa, processual e qualitativa, considerando o desenvolvi-
mento do estudante ao longo do tempo. Avaliar em Arte implica 
observar:

•	 A participação e o envolvimento nas atividades;
•	 O desenvolvimento da expressão e da criatividade;
•	 A capacidade de reflexão e apreciação crítica;
•	 O respeito às diferenças e ao trabalho coletivo;
•	 A evolução dos processos criativos.
A BNCC orienta que a avaliação não se restrinja a critérios 

técnicos ou estéticos padronizados, mas valorize o percurso de 
aprendizagem e as singularidades de cada estudante.

O papel do professor de Arte no contexto da BNCC
O professor de Arte desempenha papel fundamental na im-

plementação da BNCC, atuando como mediador, orientador e 
incentivador dos processos criativos. Sua atuação envolve:

•	 Planejar práticas pedagógicas coerentes com a BNCC;
•	 Criar ambientes de aprendizagem acolhedores e esti-

mulantes;

•	 Valorizar a diversidade cultural e as experiências dos 
estudantes;

•	 Incentivar a experimentação e a reflexão crítica;
•	 Promover a integração entre as linguagens artísticas.
O docente de Arte precisa articular conhecimentos teóricos, 

sensibilidade estética e competências pedagógicas, assumindo 
uma postura reflexiva e comprometida com a formação integral 
dos estudantes.

Desafios e perspectivas do ensino da Arte na BNCC
Apesar dos avanços representados pela BNCC, o ensino da 

Arte ainda enfrenta desafios, como:
•	 A falta de valorização da área em alguns contextos es-

colares;
•	 A carência de formação continuada para professores;
•	 A escassez de recursos materiais e espaços adequados;
•	 A visão utilitarista que subestima o valor da Arte na 

educação.
Superar esses desafios exige políticas públicas consistentes, 

investimento em formação docente e reconhecimento do papel 
central da Arte na formação humana.

O ensino da Arte no contexto da Base Nacional Comum 
Curricular representa um avanço significativo na valorização das 
linguagens artísticas como campo de conhecimento essencial à 
educação básica. Ao reconhecer a Arte como linguagem, cultura e 
experiência estética, a BNCC contribui para a construção de uma 
educação mais sensível, crítica e humanizadora.

A Arte, ao possibilitar a expressão de sentimentos, ideias e 
identidades, amplia a compreensão do mundo e de si mesmo, 
fortalecendo o desenvolvimento integral dos estudantes. Nesse 
sentido, o ensino da Arte, orientado pelos princípios da BNCC, 
assume papel estratégico na formação de sujeitos criativos, cons-
cientes e culturalmente situados.2

2.	 A HISTÓRIA DA ARTE GERAL. 
A História da Arte Geral constitui um campo de estudo que 

investiga as produções artísticas humanas ao longo do tempo, 
considerando seus contextos históricos, sociais, culturais, religio-
sos, políticos e simbólicos. Mais do que um inventário cronoló-
gico de obras e artistas, a História da Arte busca compreender 
como diferentes sociedades expressaram suas visões de mundo, 
valores, crenças, conflitos e aspirações por meio de formas, ima-
gens, sons, gestos e construções estéticas.

A arte acompanha a trajetória da humanidade desde os pe-
ríodos mais remotos, antecedendo inclusive a escrita. Por isso, o 
estudo da História da Arte permite compreender não apenas a 
evolução das técnicas artísticas, mas também o desenvolvimento 
do pensamento humano, da organização social e das relações cul-
turais estabelecidas ao longo dos séculos.

No contexto educacional, a História da Arte Geral desem-
penha papel fundamental ao ampliar o repertório cultural dos es-
tudantes, desenvolver a leitura crítica de imagens e manifestações 
artísticas e promover o reconhecimento da diversidade estética e 
cultural presente nas diferentes civilizações.

2	  Fonte: https://www.gov.br/http://www.planalto.gov.br/https://
www.unesco.org/http://portal.mec.gov.br/www.arcos.org.br – Texto adapta-
do de Francinely P Dinelly
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Arte e pré-história: as origens da expressão artística
O estudo da arte na pré-história permite compreender as 

origens da expressão artística humana e reconhecer a arte como 
uma das primeiras formas de linguagem desenvolvidas pela hu-
manidade. Antes mesmo do surgimento da escrita e da organiza-
ção das sociedades complexas, os grupos humanos já produziam 
imagens, símbolos e formas visuais que revelam a necessidade de 
comunicar, registrar experiências, expressar crenças e atribuir sen-
tidos ao mundo ao seu redor. Nesse contexto, a arte surge como 
manifestação fundamental da cultura humana, antecedendo os 
sistemas formais de linguagem verbal e escrita.

A pré-história corresponde a um longo período da trajetória 
humana, marcado pela adaptação ao ambiente natural, pela orga-
nização em pequenos grupos e pelo desenvolvimento progressivo 
de habilidades técnicas, cognitivas e simbólicas. As produções ar-
tísticas desse período não podem ser analisadas apenas sob uma 
perspectiva estética contemporânea, pois estavam profundamente 
integradas à vida cotidiana, às práticas de sobrevivência e às estru-
turas simbólicas que orientavam a existência dessas sociedades. A 
arte, nesse sentido, constituía uma forma de mediação entre o ser 
humano, a natureza e o sagrado.

Ao investigar as manifestações artísticas pré-históricas, como 
as pinturas rupestres, gravuras e esculturas, é possível identificar 
evidências do desenvolvimento do pensamento abstrato, da capa-
cidade de representação simbólica e da construção de significados 
compartilhados. Essas produções revelam que a arte desempe-
nhava funções comunicativas, ritualísticas, sociais e simbólicas, 
funcionando como instrumento de coesão social e de transmissão 
cultural entre gerações.

Assim, a arte na pré-história não deve ser compreendida 
como um estágio primitivo ou rudimentar da criação artística, 
mas como um momento fundador da cultura humana, no qual se 
estabelecem as bases da expressão estética, da linguagem simbóli-
ca e da organização social. O estudo desse período po

Arte rupestre e sociedades pré-históricas
As primeiras manifestações artísticas conhecidas da huma-

nidade surgem no período pré-histórico, anterior ao desenvolvi-
mento da escrita, especialmente durante o Paleolítico Superior, 
aproximadamente entre 40.000 e 10.000 anos atrás. Nesse con-
texto, a arte rupestre destaca-se como uma das formas mais anti-
gas de expressão simbólica humana, constituindo registros visuais 
produzidos em cavernas, abrigos rochosos e superfícies naturais, 
utilizando materiais disponíveis na própria natureza.

A arte rupestre compreende pinturas, gravuras e inscrições 
realizadas sobre rochas, feitas com pigmentos minerais, carvão 
vegetal, sangue, gordura animal e outros elementos naturais. Es-
ses registros não podem ser compreendidos apenas como mani-
festações estéticas isoladas, mas como parte integrante da organi-
zação social, cultural e espiritual das sociedades pré-históricas. A 
produção artística estava profundamente ligada à vida cotidiana, 
às práticas de sobrevivência e às crenças que orientavam a relação 
dos grupos humanos com a natureza.

As pinturas rupestres encontradas em sítios arqueológicos 
como as cavernas de Lascaux, na França, e Altamira, na Espanha, 
revelam um domínio técnico surpreendente, evidenciado pelo uso 
de cores variadas, sobreposição de imagens, exploração do relevo 
das rochas para criar efeitos de volume e movimento, além de 
uma observação minuciosa dos animais representados. Nessas 
imagens predominam figuras de grandes animais, como bisões, 
cavalos, cervos e touros, frequentemente associados a cenas de 
caça, o que indica a centralidade dessas atividades para a subsis-
tência dos grupos humanos.

Além das representações figurativas, a arte rupestre apresen-
ta também símbolos abstratos, sinais geométricos e marcas que 
ainda hoje desafiam interpretações definitivas. Esses elementos 
sugerem a existência de sistemas simbólicos complexos, possi-
velmente relacionados a rituais, calendários, práticas mágicas ou 
formas primitivas de comunicação coletiva. A presença de figuras 
humanas, embora menos frequente, aparece associada a cenas ri-
tualísticas, danças, caçadas ou atividades comunitárias, reforçando 
a dimensão social da arte nesse período.

A função da arte rupestre vai muito além do aspecto deco-
rativo. Pesquisadores apontam que essas manifestações estavam 
vinculadas a práticas mágico-religiosas, nas quais a representação 
do animal poderia simbolizar a tentativa de dominar espiritual-
mente a caça, garantindo sucesso na obtenção de alimento. Nesse 
sentido, a arte desempenhava papel essencial na relação simbólica 
entre o ser humano e o ambiente natural, funcionando como meio 
de expressão de crenças, medos, desejos e expectativas coletivas.

Do ponto de vista antropológico e educacional, a arte rupes-
tre evidencia que o impulso criador e a necessidade de expressão 
simbólica acompanham o ser humano desde suas origens. Essas 
produções revelam o desenvolvimento do pensamento abstrato, 
da capacidade de representação e da construção de significados 
compartilhados, elementos fundamentais para a constituição das 
primeiras formas de organização social e cultural. Assim, a arte 
pré-histórica pode ser compreendida como um dos alicerces da 
cultura humana, demonstrando que a arte antecede a escrita e 
se configura como uma das primeiras linguagens utilizadas pelo 
homem para interpretar e transformar o mundo.

Funções da arte na pré-história
A arte pré-histórica desempenhava um conjunto complexo e 

integrado de funções que extrapolam a ideia contemporânea de 
arte como atividade estética ou decorativa. Nas sociedades pré-
-históricas, a produção artística estava profundamente vinculada 
às necessidades de sobrevivência, às crenças religiosas, à organi-
zação social e à construção de sentidos sobre o mundo natural e 
sobrenatural. Dessa forma, a arte assumia papéis fundamentais na 
vida coletiva, funcionando como instrumento de mediação entre 
o ser humano, a natureza e o sagrado.

Uma das principais funções da arte pré-histórica era a fun-
ção mágica e ritualística, especialmente associada às atividades 
de caça, fertilidade e proteção do grupo. Acreditava-se que a re-
presentação visual de animais, cenas de caça ou figuras simbólicas 
possuía poder sobre a realidade, funcionando como um meio de 
garantir sucesso na captura de alimentos ou de assegurar a con-
tinuidade da vida. Nesse contexto, a arte era parte integrante de 
rituais coletivos, nos quais imagem, gesto e crença se articulavam 
para influenciar forças consideradas superiores ou invisíveis.

A função comunicativa da arte pré-histórica também se 
revela de forma significativa. Em sociedades que ainda não do-
minavam a escrita, as imagens constituíam um poderoso meio 
de transmissão de conhecimentos, experiências e saberes práticos 
acumulados ao longo do tempo. Por meio das representações grá-
ficas, os grupos humanos registravam informações sobre hábitos 
dos animais, técnicas de caça, ciclos naturais e acontecimentos 
relevantes, permitindo que esses conhecimentos fossem compar-
tilhados entre gerações e preservados na memória coletiva.

Além disso, a arte exercia uma importante função social, 
contribuindo para o fortalecimento da identidade do grupo e para 
a coesão comunitária. A produção artística não era uma atividade 
individual isolada, mas uma prática coletiva, inserida no cotidiano 
e nos rituais do grupo. Ao participar da criação, da observação ou 
da interpretação das imagens, os membros da comunidade refor-
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çavam vínculos sociais, valores comuns e sentimentos de perten-
cimento, fundamentais para a sobrevivência em ambientes hostis 
e desafiadores.

A função simbólica da arte pré-histórica manifesta-se na 
capacidade de expressar crenças, mitos, visões de mundo e inter-
pretações sobre a existência. Os símbolos presentes nas pinturas 
e gravuras rupestres revelam tentativas de compreender fenôme-
nos naturais, ciclos da vida, nascimento, morte e relações entre o 
mundo visível e o invisível. Esses símbolos indicam o desenvolvi-
mento do pensamento abstrato e da capacidade humana de atri-
buir significados para além da experiência imediata, consolidando 
a arte como linguagem simbólica primordial.

Portanto, as funções da arte na pré-história evidenciam que a 
arte surge como uma necessidade humana fundamental, ligada 
à expressão simbólica, à organização social e à construção cultural. 
Ao integrar dimensões mágicas, comunicativas, sociais e simbóli-
cas, a arte pré-histórica demonstra que o impulso criador acom-
panha o ser humano desde suas origens, constituindo um dos 
pilares da cultura e da identidade humana ao longo da história.

Arte nas civilizações antigas
O estudo da arte nas civilizações antigas permite compreen-

der como o desenvolvimento das primeiras sociedades organiza-
das influenciou profundamente as formas de produção artística, 
atribuindo à arte funções sociais, religiosas, políticas e simbólicas 
cada vez mais complexas. Diferentemente das manifestações ar-
tísticas pré-históricas, fortemente ligadas à sobrevivência imedia-
ta e aos rituais mágicos, a arte nas civilizações antigas passa a 
refletir estruturas sociais hierarquizadas, sistemas religiosos orga-
nizados e formas centralizadas de poder.

Com o surgimento das primeiras civilizações, como as do 
Egito, da Mesopotâmia, da Grécia e de Roma, a arte assume um 
papel fundamental na consolidação da identidade cultural e na 
legitimação das autoridades políticas e religiosas. Monumentos 
arquitetônicos, esculturas, pinturas e objetos decorativos passam a 
ser produzidos de maneira sistemática, seguindo padrões estéticos, 
simbólicos e técnicos específicos, transmitidos ao longo do tempo e 
controlados por elites governantes e instituições religiosas.

Nesse contexto, a arte deixa de ser apenas uma expressão co-
letiva espontânea e passa a integrar projetos ideológicos e sociais 
mais amplos. As representações artísticas servem para narrar fei-
tos históricos, glorificar governantes, representar divindades, or-
ganizar espaços urbanos e transmitir valores morais e religiosos à 
população. Assim, a arte torna-se um importante instrumento de 
comunicação e de poder, capaz de moldar percepções, crenças e 
comportamentos sociais.

Além disso, as civilizações antigas desenvolvem avanços técni-
cos e estéticos significativos, como o domínio da arquitetura mo-
numental, o aprimoramento das técnicas escultóricas e pictóricas 
e a elaboração de sistemas simbólicos complexos. Esses avanços 
influenciam profundamente a história da arte ocidental e perma-
necem como referências fundamentais para períodos posteriores.

Portanto, o estudo da arte nas civilizações antigas possibilita 
compreender a estreita relação entre produção artística, organiza-
ção social e visão de mundo, revelando como a arte se consolida 
como linguagem cultural estruturada e como elemento central na 
construção das identidades históricas das sociedades humanas.

Arte no Egito Antigo
A arte no Egito Antigo desenvolveu-se de maneira altamen-

te sistematizada e profundamente vinculada à religião, à orga-
nização social e ao poder político. Inserida em uma civilização 
marcada pela estabilidade, pela centralização do poder e por uma 

cosmovisão religiosa complexa, a produção artística egípcia tinha 
como principal finalidade assegurar a ordem cósmica, conhecida 
como Maat, e garantir a continuidade da vida após a morte. Nesse 
contexto, a arte não era concebida como expressão individual ou 
subjetiva, mas como instrumento funcional, simbólico e ritualís-
tico a serviço do Estado e da religião.

A crença na vida após a morte ocupava posição central na 
cultura egípcia e influenciava diretamente as formas artísticas. Os 
egípcios acreditavam que a preservação do corpo e a correta re-
presentação da imagem do indivíduo eram fundamentais para a 
sobrevivência da alma no além. Por essa razão, esculturas, pintu-
ras e relevos não buscavam retratar a realidade momentânea ou o 
movimento, mas sim apresentar figuras idealizadas, atemporais e 
reconhecíveis, capazes de assegurar a permanência da identidade 
do representado por toda a eternidade.

O faraó, considerado um ser divino ou intermediário entre os 
deuses e os homens, ocupava lugar de destaque na produção ar-
tística. A arte egípcia tinha como uma de suas funções principais 
afirmar a autoridade política e religiosa do faraó, representando-o 
em posição de superioridade em relação aos demais personagens. 
Essa hierarquização visual reforçava a estrutura social e legitima-
va o poder absoluto do governante, contribuindo para a manuten-
ção da ordem e da estabilidade do Estado egípcio.

Entre as principais características da arte egípcia destaca-se 
a rigidez formal, resultante da obediência a cânones estéticos 
rigorosos e imutáveis ao longo dos séculos. As figuras humanas 
eram representadas segundo a lei da frontalidade, que combina-
va diferentes pontos de vista em uma mesma imagem: a cabeça 
e as pernas de perfil, o tronco de frente e o olho representado 
frontalmente. Essa convenção não visava o realismo visual, mas a 
clareza e a completude simbólica da figura, garantindo que todas 
as partes essenciais do corpo fossem visíveis e reconhecíveis.

Outro aspecto marcante é a representação hierárquica das 
figuras, na qual o tamanho das personagens indicava sua impor-
tância social ou religiosa. Deuses e faraós eram retratados em di-
mensões maiores, enquanto servos, prisioneiros e membros das 
camadas inferiores apareciam em escala reduzida. Essa organiza-
ção visual reforçava simbolicamente a ordem social e o papel de 
cada indivíduo na estrutura do mundo egípcio.

As pinturas murais e os relevos desempenhavam papel fun-
damental na arte egípcia, especialmente na decoração de tumbas 
e templos. As cores utilizadas possuíam forte valor simbólico: o 
verde associava-se à fertilidade e à regeneração; o azul, ao divino 
e ao Nilo; o vermelho, à força e ao caos; o dourado, à eternidade e 
à natureza divina dos deuses. Essas cores não eram escolhidas de 
forma aleatória, mas seguiam convenções simbólicas que reforça-
vam o significado das cenas representadas.

A arquitetura monumental constitui um dos aspectos mais 
impressionantes da arte egípcia. As pirâmides, mastabas, templos 
e complexos funerários foram construídos com técnicas avançadas 
de engenharia e planejamento, utilizando materiais duráveis como 
a pedra, com o objetivo de garantir sua permanência ao longo do 
tempo. As pirâmides, especialmente as de Gizé, simbolizam a liga-
ção entre o mundo dos vivos e o além, funcionando como morada 
eterna dos faraós. Já os templos eram espaços sagrados dedicados 
ao culto dos deuses e à celebração do poder divino do Estado.

De modo geral, a arte egípcia priorizava a permanência, a 
estabilidade e a eternidade, refletindo uma visão de mundo na 
qual a ordem cósmica e a continuidade da vida após a morte eram 
valores supremos. Sua produção artística, marcada pela repetição 
de formas e pela obediência a padrões rígidos, não representa es-
tagnação criativa, mas sim a expressão consciente de uma cultura 
que valorizava a tradição, a durabilidade e a harmonia entre o 
mundo humano e o divino.
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Arte na Mesopotâmia
Na Mesopotâmia, região localizada entre os rios Tigre e Eu-

frates — considerada um dos principais berços da civilização — 
floresceram culturas fundamentais para a história da humanidade, 
como os sumérios, acádios, assírios e babilônios. Nesse contex-
to, a arte desempenhou um papel central como instrumento de 
organização social, afirmação do poder político, expressão reli-
giosa e registro histórico.

Diferentemente de uma arte voltada à eternidade, como no 
Egito, a arte mesopotâmica refletia uma visão de mundo mais 
instável e dinâmica, marcada por conflitos, conquistas territoriais 
e constantes disputas entre cidades-estado. Por isso, suas produ-
ções artísticas enfatizavam o cotidiano político e militar, além da 
relação entre homens e divindades.

Entre as principais manifestações da arte mesopotâmica, 
destacam-se:

•	 Zigurates: grandes templos em forma de torres esca-
lonadas, construídos em tijolos de adobe. Além de centros reli-
giosos, simbolizavam a ligação entre o céu e a terra, reforçando a 
ideia de que o poder político tinha origem divina.

•	 Relevos narrativos: esculpidos em pedra, retratavam 
cenas de batalhas, caçadas, rituais religiosos e vitórias militares. 
Esses relevos tinham forte caráter narrativo e documental, fun-
cionando como verdadeiros registros visuais da história e da au-
toridade dos governantes.

•	 Esculturas simbólicas: figuras humanas e híbridas 
(como touros alados e leões com cabeça humana) eram comuns, 
especialmente em portões e palácios. Essas esculturas tinham 
função protetora e simbólica, representando força, vigilância e 
poder sobrenatural.

•	 Arte como legitimação do poder: reis e governantes 
eram frequentemente representados em posição de destaque, 
maiores que os demais personagens, associados às divindades, re-
forçando sua autoridade política e religiosa.

Um aspecto marcante da arte mesopotâmica é seu maior di-
namismo e expressividade, visível na movimentação dos corpos, 
nas cenas de ação e na tentativa de transmitir emoções e aconte-
cimentos concretos. Essa expressividade contrasta com a rigidez e 
o ideal de permanência da arte egípcia, revelando uma concepção 
artística mais voltada ao tempo presente, à ação humana e à nar-
rativa histórica.

Assim, a arte na Mesopotâmia não apenas decorava ou sim-
bolizava o sagrado, mas atuava como um meio de comunicação de 
poder, memória e organização social, consolidando-se como ele-
mento fundamental para a compreensão dessas civilizações antigas.

Arte na Grécia Antiga
A arte grega constitui um marco decisivo na História da 

Arte Geral, pois inaugura uma nova concepção estética centrada 
no ser humano, na razão e na observação da natureza. Diferen-
temente das civilizações anteriores, nas quais a arte estava majori-
tariamente subordinada à religião ou ao poder político, os gregos 
passam a compreender a arte como expressão do ideal de beleza, 
da harmonia e do equilíbrio entre corpo e mente.

Essa mudança está diretamente relacionada ao desenvolvi-
mento do pensamento filosófico, da matemática e da ciência na 
Grécia Antiga. Para os gregos, a beleza não era fruto do acaso, 
mas de relações racionais e proporcionais, expressas pelo conceito 
de cânone, isto é, um conjunto de regras que orientava a constru-
ção das formas artísticas.

Didaticamente, a arte grega é organizada em três grandes 
períodos históricos, cada um com características próprias:

Período Arcaico (séculos VIII a VI a.C.)
Esse período marca a transição entre formas artísticas mais 

rígidas e a busca progressiva pelo naturalismo. As esculturas ain-
da apresentam influência egípcia, com posturas frontais e certa 
rigidez, porém já demonstram avanços na representação do corpo 
humano.

Destacam-se:
•	 As esculturas kouros (figuras masculinas) e koré (figu-

ras femininas);
•	 Postura frontal e simétrica;
•	 O chamado “sorriso arcaico”, tentativa inicial de ex-

pressar vida e movimento;
•	 Início da valorização do corpo humano como objeto 

estético.

Período Clássico (séculos V e IV a.C.)
Considerado o auge da arte grega, esse período consolida os 

ideais de harmonia, proporção, equilíbrio e perfeição formal. A 
arte atinge alto grau de naturalismo, sem perder o ideal de beleza 
idealizada.

Principais características:
•	 Desenvolvimento do contrapposto, postura que confe-

re equilíbrio dinâmico às esculturas;
•	 Representação do corpo humano em proporções mate-

maticamente calculadas;
•	 Busca pela beleza ideal, não pela reprodução fiel de in-

divíduos específicos;
•	 Produção escultórica de mestres como Fídias, Policleto 

e Míron.

Na arquitetura, destacam-se os templos construídos segundo 
as ordens arquitetônicas:

•	 Dórica: mais simples e robusta;
•	 Jônica: mais elegante e esbelta;
•	 Coríntia: mais ornamentada e sofisticada.
O Partenon, em Atenas, é o maior símbolo desse período, 

representando a síntese entre estética, técnica e espiritualidade.

Período Helenístico (séculos III a I a.C.)
Após as conquistas de Alexandre, o Grande, a cultura grega 

se difunde por vastas regiões, dando origem ao período helenís-
tico. A arte passa a valorizar a expressividade, o movimento in-
tenso e a diversidade humana.

Características principais:
•	 Representação de emoções intensas, dor, sofrimento e 

êxtase;
•	 Corpos em movimento, com poses dramáticas;
•	 Representação de crianças, idosos e pessoas comuns;
•	 Maior liberdade criativa e afastamento do ideal clássico 

de equilíbrio.

Obras como o Laocoonte e a Vitória de Samotrácia exem-
plificam essa estética marcada pela dramaticidade.

Além da escultura e da arquitetura, a Grécia Antiga desen-
volveu a pintura cerâmica narrativa, utilizada tanto para fins 
decorativos quanto educativos. Os vasos gregos retratavam cenas 
mitológicas, esportivas e do cotidiano, contribuindo para a difu-
são da cultura e dos valores gregos.

De modo geral, os ideais de beleza gregos estavam profun-
damente associados à razão, à matemática e à observação da na-
tureza, estabelecendo fundamentos estéticos que influenciaram 
decisivamente a arte romana, o Renascimento e toda a tradição 
artística ocidental.



14

Conhecimentos Específicos

Em prova, guarda isso: Egito = eternidade; Mesopotâmia = 
poder e narrativa; Grécia = razão, harmonia e centralidade do 
ser humano.

Arte em Roma Antiga
A arte romana desenvolveu-se entre os séculos VIII a.C. e V 

d.C. e caracteriza-se pela apropriação criativa da herança cultu-
ral grega, reinterpretada a partir das necessidades práticas, políti-
cas e administrativas do Império Romano. Diferentemente dos 
gregos, que buscavam a beleza ideal e a harmonia matemática, 
os romanos adotaram uma postura pragmática, utilizando a arte 
como instrumento de organização social, afirmação do poder 
estatal e propaganda política.

Nesse sentido, a arte romana não se limita à imitação da arte 
grega, mas revela um sistema artístico próprio, voltado para a fun-
cionalidade, a monumentalidade e a durabilidade das obras. A 
produção artística estava diretamente associada à ideia de roma-
nitas, isto é, ao conjunto de valores que exaltavam a grandeza, a 
ordem e a superioridade de Roma.

Arquitetura Romana: engenharia a serviço do Império
A arquitetura é o campo no qual a arte romana alcança sua 

maior originalidade e relevância histórica. Os romanos trans-
formaram a construção arquitetônica em um poderoso meio de 
domínio territorial, integração social e demonstração da força 
imperial.

Principais características:
•	 Construção de obras públicas monumentais, como es-

tradas, pontes, aquedutos, termas, basílicas e anfiteatros;
•	 Uso sistemático do arco, da abóbada e da cúpula, per-

mitindo a criação de espaços amplos e resistentes;
•	 Emprego do concreto romano (opus caementicium), 

inovação técnica que possibilitou maior liberdade arquitetônica;
•	 Planejamento urbano com foco na funcionalidade e cir-

culação de pessoas.

Obras emblemáticas como o Coliseu, os aquedutos roma-
nos e o Panteão evidenciam a capacidade técnica romana e sua 
preocupação em atender às necessidades da população, ao mesmo 
tempo em que exaltavam o poder do Estado.

Escultura Romana: realismo e memória política
Na escultura, os romanos se afastam do idealismo grego e 

adotam um realismo acentuado, especialmente nos retratos. Essa 
característica está relacionada ao culto aos antepassados e à valo-
rização da experiência, da autoridade e da trajetória política dos 
indivíduos.

Aspectos marcantes:
•	 Produção de retratos veristas, com rugas, marcas de 

idade e expressões individuais;
•	 Esculturas de imperadores, generais e figuras públicas;
•	 Estátuas e bustos com função comemorativa e memo-

rial;
•	 Representações que reforçavam a legitimidade política 

e o prestígio social.

A escultura romana, portanto, não tinha apenas função es-
tética, mas servia como instrumento de construção da memória 
histórica e de legitimação do poder imperial.

Pintura Romana: decoração e ilusão
A pintura romana destacou-se sobretudo nas decorações 

murais, especialmente em residências urbanas e vilas rurais. Essas 
pinturas tinham função estética, simbólica e psicológica, criando 
a ilusão de espaços maiores e mais sofisticados.

Características principais:
•	 Pinturas murais com temas mitológicos, paisagens, ce-

nas do cotidiano e arquitetura ilusória;
•	 Uso de perspectiva intuitiva e jogos de luz e sombra;
•	 Técnicas como o afresco;
•	 Organização dos estilos pictóricos, como os encontra-

dos em Pompeia e Herculano.
Essas pinturas revelam o gosto romano pela ornamentação e 

pela valorização do conforto e do status social.

Arte e propaganda política
Um dos traços mais marcantes da arte romana é sua função 

política e propagandística. Monumentos, esculturas e relevos 
eram utilizados para:

•	 Celebrar vitórias militares;
•	 Exaltar imperadores;
•	 Difundir valores como ordem, poder e unidade do Im-

pério;
•	 Reforçar a autoridade do Estado sobre os territórios 

conquistados.
Exemplos clássicos são os arcos do triunfo e as colunas 

comemorativas, como a Coluna de Trajano, que narram visual-
mente feitos militares e conquistas imperiais.

Enquanto a arte grega priorizava a beleza ideal e a razão, 
a arte romana enfatizou a funcionalidade, o realismo e a pro-
paganda política. Essa combinação de estética e pragmatismo 
permitiu que Roma construísse um legado artístico duradouro, 
que influenciou profundamente a arquitetura, a escultura e o ur-
banismo do mundo ocidental.

Para memorizar rápido:
•	 Grécia → ideal, harmonia, razão;
•	 Roma → poder, engenharia, realismo e propaganda.

Arte na Idade Média
A Idade Média, período histórico que se estende aproxima-

damente do século V ao século XV, é profundamente marcada 
pela centralidade da religião cristã em todos os aspectos da vida 
social, política, cultural e artística. Com o declínio do Império 
Romano do Ocidente e a consolidação do cristianismo como for-
ça organizadora da sociedade europeia, a arte passou a assumir 
um papel fundamental na difusão da fé, na educação moral e na 
organização simbólica do mundo medieval.

Nesse contexto, a arte medieval tinha função eminentemen-
te pedagógica e religiosa, uma vez que a maioria da população 
era analfabeta. As imagens, esculturas, pinturas e elementos ar-
quitetônicos funcionavam como verdadeiros “livros visuais”, 
destinados a ensinar os princípios da doutrina cristã, os valores 
morais e as narrativas bíblicas.

A arte não tinha como objetivo a expressão individual do 
artista nem a representação fiel da realidade sensível. Sua fina-
lidade principal era transmitir mensagens espirituais, reforçar 
a fé e orientar o comportamento humano segundo os preceitos 
religiosos. Por isso, predominam o simbolismo, a hierarquização 
das figuras, a estilização das formas e a subordinação da estética 
à função espiritual.
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Dentro desse amplo período, destacam-se três grandes ma-
nifestações artísticas: Arte Bizantina, Arte Românica e Arte 
Gótica.

Arte Bizantina
A Arte Bizantina desenvolveu-se no Império Bizantino, com 

capital em Constantinopla, a partir do século IV d.C., mantendo-
-se influente por mais de mil anos. Fortemente ligada ao cristia-
nismo ortodoxo e ao poder imperial, essa manifestação artística 
buscava representar o mundo espiritual e divino, e não a reali-
dade material.

Principais características da Arte Bizantina
•	 Uso de mosaicos: técnica predominante, aplicada em 

igrejas e edifícios religiosos. Os mosaicos eram compostos por 
pequenas peças coloridas (tesselas), muitas vezes de vidro e ouro, 
criando superfícies brilhantes e solenes.

•	 Figuras estilizadas: as representações humanas eram 
rígidas, frontais e pouco naturalistas, com expressões serenas e 
corpos alongados.

•	 Fundo dourado: o dourado simbolizava a luz divina, o 
sagrado e a eternidade, reforçando a ideia de transcendência.

•	 Forte simbolismo religioso: cada elemento da imagem 
possuía um significado espiritual, desde os gestos até as cores uti-
lizadas.

A Arte Bizantina não buscava criar ilusão de profundidade 
ou movimento, pois seu objetivo não era imitar o mundo terre-
no, mas conduzir o fiel à contemplação do sagrado. As imagens 
funcionavam como intermediárias entre o homem e Deus, refor-
çando a dimensão espiritual da experiência religiosa.

Arte Românica
A Arte Românica desenvolveu-se na Europa Ocidental entre 

os séculos XI e XII, período marcado pela expansão do cristia-
nismo, fortalecimento dos mosteiros e intensificação das pere-
grinações religiosas. Essa arte reflete uma sociedade profunda-
mente religiosa, rural e fortemente hierarquizada.

Características da Arte Românica
•	 Igrejas robustas e pesadas: construções com paredes 

grossas, poucas aberturas e aspecto sólido, transmitindo sensação 
de segurança e proteção.

•	 Arcos de volta perfeita: influência da arquitetura roma-
na, conferindo estabilidade às edificações.

•	 Esculturas integradas à arquitetura: relevos esculpidos 
em portais, capitéis e fachadas, sempre subordinados ao conjunto 
arquitetônico.

•	 Temática religiosa e moralizante: cenas do Juízo Final, 
da vida de Cristo, dos santos e de passagens bíblicas com forte 
apelo moral.

A escultura românica tinha função didática e moral, buscan-
do ensinar os fiéis sobre o pecado, a salvação e as consequências 
das ações humanas. As figuras eram estilizadas, com proporções 
distorcidas, reforçando o caráter simbólico e pedagógico da arte.

Arte Gótica
A Arte Gótica surge no século XII, inicialmente na França, e 

se espalha por grande parte da Europa até o século XV. Esse es-
tilo reflete mudanças significativas na sociedade medieval, como 
o crescimento das cidades, o fortalecimento da burguesia e uma 
nova relação entre o homem, a fé e o espaço urbano.

Principais características da Arte Gótica
•	 Verticalidade: construções altas e esguias, direcionando 

o olhar para o alto, simbolizando a elevação espiritual.
•	 Catedrais altas e iluminadas: uso de arcobotantes e ar-

cos ogivais, permitindo paredes mais finas e amplas janelas.
•	 Uso de vitrais: grandes painéis coloridos que filtravam a 

luz natural, criando um ambiente místico e espiritual.
•	 Maior naturalismo nas figuras: esculturas e pinturas 

mais expressivas, com maior atenção às proporções e emoções 
humanas.

A arte gótica buscava elevar o espírito humano em direção 
ao divino, utilizando a luz, a altura e a beleza arquitetônica como 
instrumentos de experiência religiosa. Diferentemente da rigidez 
românica, o gótico introduz maior leveza, movimento e expressi-
vidade, aproximando o fiel do sagrado por meio da contemplação 
estética.

Síntese comparativa
•	 Bizantina: espiritual, simbólica, hierática;
•	 Românica: sólida, pedagógica, moralizante;
•	 Gótica: vertical, luminosa, mais naturalista.
Essas três manifestações revelam como a arte medieval es-

teve profundamente integrada à religião, funcionando como 
instrumento de fé, ensino e organização social, e preparando o 
caminho para as transformações artísticas que culminariam no 
Renascimento.

Renascimento: o retorno ao humanismo
O Renascimento, desenvolvido aproximadamente entre os 

séculos XIV e XVI, representa uma das mais profundas transfor-
mações culturais, artísticas, científicas e filosóficas da história oci-
dental. Surgido inicialmente nas cidades italianas, como Floren-
ça, Roma e Veneza, esse movimento marcou a ruptura gradual 
com a mentalidade medieval teocêntrica e o ressurgimento dos 
valores da Antiguidade Clássica greco-romana, especialmente 
no que se refere à valorização do ser humano, da razão e do co-
nhecimento científico.

O termo “Renascimento” refere-se justamente ao renascer 
dos ideais clássicos, após séculos em que a cultura europeia este-
ve fortemente orientada pela espiritualidade medieval. Contudo, 
esse retorno não foi uma simples cópia do passado, mas uma rein-
terpretação crítica, adaptada ao novo contexto social, econômico 
e intelectual da Europa moderna.

Humanismo: o homem no centro da experiência
O humanismo é o princípio fundamental do Renascimento. 

Ele se baseia na valorização do ser humano como sujeito históri-
co, racional e criativo, capaz de compreender o mundo por meio 
da observação, da experiência e da reflexão.

Nesse novo paradigma:
•	 O homem passa a ser visto como medida das coisas;
•	 A individualidade e o talento pessoal ganham destaque;
•	 O corpo humano é valorizado como expressão de bele-

za, harmonia e perfeição;
•	 O conhecimento deixa de ser exclusivamente teológico 

e passa a dialogar com a ciência, a filosofia e as artes.
Essa mudança não elimina a religiosidade, mas promove uma 

nova forma de relação com o sagrado, agora mediada pela razão e 
pela experiência humana.
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A observação da natureza e o avanço científico
Os artistas renascentistas buscaram compreender profunda-

mente a natureza, o funcionamento do corpo humano, a luz, o 
espaço e o movimento. Para isso, recorreram à observação direta, 
à experimentação e ao estudo científico.

Destaques desse processo:
•	 Estudos de anatomia humana;
•	 Análises matemáticas da proporção corporal;
•	 Investigação da ótica e da perspectiva;
•	 Integração entre arte e ciência.
Essa abordagem conferiu às obras maior realismo, profun-

didade e equilíbrio, aproximando a arte da experiência sensível 
do mundo real.

Perspectiva geométrica e organização do espaço
Uma das grandes inovações técnicas do Renascimento foi o 

desenvolvimento da perspectiva geométrica, que permitiu repre-
sentar tridimensionalmente o espaço em superfícies planas.

Características da perspectiva renascentista:
•	 Uso de pontos de fuga;
•	 Organização matemática do espaço;
•	 Criação de ilusão de profundidade;
•	 Harmonização entre figuras e ambiente.
Essa técnica revolucionou a pintura e a arquitetura, estabele-

cendo novos padrões de representação espacial que influenciam a 
arte até os dias atuais.

Proporção, equilíbrio e ideal de beleza
Inspirados nos princípios clássicos, especialmente nas ideias 

de harmonia e proporção defendidas por filósofos como Pitágoras 
e arquitetos como Vitrúvio, os artistas renascentistas buscaram o 
equilíbrio entre forma e conteúdo.

Elementos centrais:
•	 Composição equilibrada;
•	 Simetria;
•	 Relação matemática entre as partes da obra;
•	 Busca pela beleza ideal.
O corpo humano tornou-se o principal objeto de estudo ar-

tístico, visto como expressão máxima da ordem natural e da ra-
cionalidade.

Valorização do indivíduo e do artista
Durante o Renascimento, o artista deixa de ser apenas um 

artesão anônimo e passa a ser reconhecido como intelectual e 
criador, com estilo próprio e prestígio social.

Esse processo resultou em:
•	 Assinatura das obras;
•	 Reconhecimento público dos artistas;
•	 Mecenato por parte de famílias influentes e da Igreja;
•	 Consolidação do artista como figura central da cultura.

Desenvolvimento das artes visuais
O Renascimento promoveu avanços significativos na:
•	 Pintura: uso da perspectiva, do claro-escuro, do sfuma-

to e da composição equilibrada;
•	 Escultura: retorno ao nu clássico, valorização do movi-

mento e da anatomia;
•	 Arquitetura: retomada das ordens clássicas, simetria e 

racionalidade construtiva.

Principais artistas renascentistas
•	 Leonardo da Vinci: símbolo do homem renascentista, 

uniu arte, ciência e filosofia em obras como Mona Lisa e A Última 
Ceia;

•	 Michelangelo: destacou-se pela força expressiva e do-
mínio anatômico, com obras como o Davi e os afrescos da Capela 
Sistina;

•	 Rafael: conhecido pela harmonia, equilíbrio e serenida-
de de suas composições, como A Escola de Atenas.

O Renascimento representa o momento em que a arte pas-
sa a expressar a confiança na capacidade humana, conciliando 
razão, sensibilidade e ciência. Ao colocar o homem no centro da 
experiência artística, esse período estabelece as bases da arte mo-
derna e redefine profundamente a relação entre o ser humano, o 
mundo e o conhecimento.

Arte moderna europeia: do Barroco ao Neoclassicismo
Entre os séculos XVII e XVIII, a arte europeia passa por 

profundas transformações, diretamente relacionadas às mudan-
ças políticas, religiosas, econômicas e filosóficas do período. 
Esse momento histórico é marcado por tensões entre fé e razão, 
emoção e equilíbrio, tradição e racionalidade científica.

A produção artística deixa de ser exclusivamente religiosa e 
passa a dialogar também com:

•	 O fortalecimento dos Estados absolutistas;
•	 A ascensão da burguesia;
•	 O Iluminismo;
•	 As transformações sociais que culminariam nas revolu-

ções modernas.
Nesse contexto, destacam-se três grandes estilos: Barroco, 

Rococó e Neoclassicismo, que, embora distintos, formam um 
processo contínuo de reação, transição e ruptura.

Barroco
O Barroco surge no século XVII, inicialmente na Itália, e se 

difunde por grande parte da Europa e das colônias americanas. 
Está profundamente associado à Contrarreforma Católica, mo-
vimento da Igreja Católica em resposta à Reforma Protestante, 
cujo objetivo era reafirmar a fé cristã e recuperar fiéis por meio de 
uma arte emocionalmente impactante.

A arte barroca busca comover, persuadir e envolver emo-
cionalmente o observador, utilizando recursos visuais intensos 
e dramáticos.

Principais características do Barroco
- Dramaticidade
A dramaticidade barroca manifesta-se na escolha de temas 

intensos, como:
•	 Martírios de santos;
•	 Cenas bíblicas de sofrimento e redenção;
•	 Conflitos espirituais e humanos.
As obras são concebidas para provocar impacto emocional 

imediato, reforçando a experiência religiosa e moral do espectador.

- Contrastes de luz e sombra
O uso do claro-escuro (chiaroscuro) e do tenebrismo cria 

efeitos de profundidade, volume e intensidade emocional. A luz 
assume papel simbólico, frequentemente associada à presença 
divina, enquanto a sombra representa o drama, o pecado ou a 
condição humana.

,- Movimento e emoção
As figuras barrocas parecem captadas em pleno movimento, 

com gestos amplos, expressões intensas e composições diagonais. 
O equilíbrio clássico dá lugar à instabilidade, reforçando a sensa-
ção de dinamismo e tensão.
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- Exuberância decorativa
Na arquitetura e na escultura, o Barroco caracteriza-se pela 

riqueza ornamental:
•	 Fachadas movimentadas;
•	 Uso intenso de douramentos;
•	 Integração entre arquitetura, pintura e escultura.
Essa exuberância tinha como função impressionar e exaltar 

o poder da Igreja e dos Estados absolutistas.
Exemplos clássicos: Caravaggio, Bernini, Rubens, Velázquez.

Rococó
O Rococó desenvolve-se na primeira metade do século 

XVIII, sobretudo na França, como um desdobramento do Bar-
roco, porém com características próprias. Enquanto o Barroco é 
dramático e solene, o Rococó é leve, íntimo e decorativo.

Esse estilo está diretamente ligado ao estilo de vida da aris-
tocracia europeia, especialmente nos ambientes palacianos, refle-
tindo uma sociedade voltada ao prazer, ao luxo e à sociabilidade.

Características do Rococó
•	 Estilo ornamental e elegante, com abundância de cur-

vas, arabescos e motivos naturais;
•	 Temas delicados, como cenas galantes, festas, encon-

tros amorosos e mitologia leve;
•	 Cores suaves e claras, como tons pastel;
•	 Ambientes refinados e intimistas, voltados ao conforto 

e à estética.
Diferentemente do Barroco, o Rococó não busca comover 

nem instruir moralmente, mas encantar visualmente e celebrar 
a vida aristocrática.

O Rococó representa o auge de uma arte voltada ao prazer 
estético, mas também simboliza o distanciamento da elite em 
relação às tensões sociais, o que contribuiu para as críticas que 
levariam ao seu declínio.

Neoclassicismo
O Neoclassicismo surge na segunda metade do século 

XVIII como uma reação direta aos excessos decorativos e emo-
cionais do Barroco e do Rococó. Está profundamente vinculado 
ao Iluminismo, movimento intelectual que defendia a razão, a 
ciência, a moral e o progresso humano.

Inspirado na arte da Grécia e de Roma Antigas, o Neo-
classicismo buscava recuperar valores considerados universais e 
racionais.

Princípios do Neoclassicismo
- Racionalidade
A arte neoclássica valoriza a clareza formal, a lógica composi-

tiva e o equilíbrio, rejeitando exageros emocionais e ornamentais.

- Simplicidade
As formas tornam-se mais limpas e organizadas:
•	 Composições simétricas;
•	 Linhas definidas;
•	 Redução da decoração supérflua.

- Temas históricos e morais
Os artistas neoclássicos recorrem a episódios da Antiguidade 

Clássica para transmitir:
•	 Virtudes cívicas;
•	 Heroísmo;
•	 Dever moral;
•	 Patriotismo.

A arte passa a ter função educadora e moralizante, alinhada 
aos ideais iluministas e às transformações políticas do período, 
como a Revolução Francesa.

Exemplos marcantes: Jacques-Louis David, Ingres (fase ini-
cial), Canova.

Síntese comparativa
•	 Barroco → emoção, fé, dramaticidade;
•	 Rococó → leveza, luxo, prazer estético;
•	 Neoclassicismo → razão, moral, equilíbrio.
Esses três estilos revelam a transição da Europa do absolutis-

mo religioso para o pensamento racional moderno, preparando o 
terreno para as rupturas ainda mais radicais do século XIX.

Século XIX: rupturas e novas linguagens
O século XIX constitui um período de profundas transfor-

mações sociais, políticas, econômicas e culturais, resultantes prin-
cipalmente da Revolução Industrial, da consolidação do capita-
lismo, da urbanização acelerada e das mudanças nas relações de 
trabalho. Essas transformações alteraram radicalmente a forma 
como os indivíduos percebiam o mundo, o tempo, o espaço e a 
própria condição humana.

Nesse contexto de mudanças rápidas e tensões sociais, a arte 
deixa de seguir padrões fixos e passa a refletir novas sensibili-
dades, conflitos e formas de percepção da realidade. O século 
XIX marca o início de um processo contínuo de ruptura com o 
academicismo, preparando o terreno para a consolidação da arte 
moderna no século XX.

Diversos movimentos artísticos surgem nesse período, cada 
um respondendo de maneira distinta às transformações da socie-
dade industrial.

Romantismo: emoção, subjetividade e identidade
O Romantismo surge no início do século XIX como uma 

reação direta ao racionalismo excessivo do Neoclassicismo e aos 
ideais iluministas. Valoriza a emoção, a imaginação, a subjetivi-
dade e a liberdade criadora, colocando o indivíduo e suas expe-
riências internas no centro da produção artística.

Principais características do Romantismo
•	 Ênfase nos sentimentos intensos e nas emoções 

humanas;
•	 Valorização da subjetividade e da expressão individual;
•	 Idealização da natureza como espaço de liberdade e 

transcendência;
•	 Interesse pelo passado histórico e pelas tradições nacionais;
•	 Exaltação do nacionalismo e da identidade cultural.
O artista romântico vê a arte como meio de expressar confli-

tos internos, angústias existenciais e ideais de liberdade, frequen-
temente em oposição às normas sociais e acadêmicas.

Realismo: a representação da realidade social
A partir da metade do século XIX, surge o Realismo, movi-

mento que se opõe ao idealismo romântico e busca retratar a rea-
lidade de forma objetiva e crítica. Influenciado pelo avanço das 
ciências sociais e pelo pensamento positivista, o Realismo volta 
seu olhar para o cotidiano, o trabalho e as desigualdades sociais.

Características do Realismo
•	 Representação fiel da vida cotidiana;
•	 Interesse por temas sociais, políticos e econômicos;
•	 Retrato das classes trabalhadoras e das condições de 

vida urbana;
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•	 Rejeição da idealização e do sentimentalismo excessivo.
O artista realista assume postura crítica diante da sociedade, 

utilizando a arte como instrumento de denúncia social e reflexão 
sobre as transformações impostas pela industrialização.

Impressionismo: luz, cor e percepção visual
O Impressionismo surge na segunda metade do século XIX 

e representa uma ruptura radical com os padrões tradicionais de 
representação artística. Os impressionistas buscavam capturar 
impressões visuais momentâneas, explorando os efeitos da luz, 
da cor e do movimento.

Principais características do Impressionismo
•	 Pintura ao ar livre (plein air);
•	 Uso de pinceladas soltas e visíveis;
•	 Representação dos efeitos da luz natural;
•	 Valorização da percepção visual imediata;
•	 Cores puras aplicadas diretamente na tela.
Ao invés de representar a realidade de forma detalhada, os 

impressionistas buscavam captar a sensação do instante, desa-
fiando as convenções acadêmicas e a noção tradicional de aca-
bamento.

Pós-impressionismo: novas formas de expressão subjetiva
O Pós-impressionismo não constitui um movimento 

homogêneo, mas um conjunto de experiências artísticas que 
surgem como resposta e superação dos limites do Impressionismo. 
Os artistas pós-impressionistas exploraram novas possibilidades 
expressivas, abrindo caminho para a arte moderna.

Características do Pós-impressionismo
•	 Uso expressivo da cor;
•	 Deformação das formas;
•	 Ênfase na estrutura, na emoção ou na simbologia;
•	 Busca por uma linguagem artística pessoal.
Cada artista desenvolveu uma abordagem própria, amplian-

do o campo da experimentação estética e conceitual.

O caminho para a arte moderna
Os movimentos artísticos do século XIX rompem com:
•	 A rigidez acadêmica;
•	 A ideia de beleza universal;
•	 A função meramente decorativa da arte.

Ao questionarem a representação objetiva da realidade, a 
função social da arte e o papel do artista, esses movimentos pre-
param o caminho para as vanguardas do século XX, como o Ex-
pressionismo, o Cubismo e o Futurismo.

O século XIX marca o momento em que a arte passa a re-
fletir:

•	 A subjetividade humana;
•	 As contradições sociais;
•	 A percepção sensorial do mundo moderno.
Essa transição estabelece as bases para a arte moderna, con-

solidando a liberdade criativa como princípio fundamental da 
produção artística.

Arte moderna e contemporânea
A passagem do século XIX para o século XX marca uma 

ruptura profunda na história da arte. As transformações acelera-
das provocadas pela industrialização, pelas guerras mundiais, pelo 
avanço tecnológico e pelas mudanças na percepção do tempo e do 

espaço geraram um ambiente de instabilidade e questionamento. 
Nesse contexto, a arte passa a refletir não apenas o mundo visível, 
mas também as crises, tensões e rupturas da modernidade.

A arte moderna rompe com os modelos acadêmicos, com 
a representação tradicional da realidade e com a ideia de beleza 
universal. Já a arte contemporânea amplia ainda mais essas ruptu-
ras, incorporando novas linguagens, tecnologias e questionamen-
tos conceituais.

Vanguardas artísticas
As vanguardas artísticas surgem no início do século XX, 

principalmente na Europa, como movimentos que buscam rom-
per radicalmente com os padrões tradicionais da arte. O termo 
“vanguarda” remete à ideia de estar à frente, de antecipar novos 
caminhos estéticos e conceituais.

Esses movimentos não se limitam a novas formas visuais, 
mas propõem uma redefinição do papel da arte, do artista e do 
espectador, questionando o que pode ou não ser considerado arte.

Cubismo
O Cubismo, desenvolvido por Pablo Picasso e Georges Bra-

que, rompe com a perspectiva tradicional ao representar os obje-
tos sob múltiplos pontos de vista simultâneos.

Principais características:
•	 Fragmentação das formas;
•	 Geometrização dos objetos;
•	 Supressão da profundidade tradicional;
•	 Ênfase na estrutura e na forma.
O Cubismo inaugura uma nova maneira de perceber o es-

paço pictórico, abrindo caminho para a abstração e para a arte 
conceitual.

Futurismo
O Futurismo surge na Itália e celebra a modernidade, a ve-

locidade, a máquina e o progresso tecnológico. Esse movimento 
rejeita o passado e exalta o dinamismo da vida moderna.

Características principais:
•	 Representação do movimento e da velocidade;
•	 Temas urbanos e industriais;
•	 Valorização da energia, da força e da ação;
•	 Linguagem agressiva e provocadora.
O Futurismo expressa o entusiasmo — e também a tensão — 

diante das transformações do mundo moderno.

Expressionismo
O Expressionismo privilegia a expressão das emoções e dos 

estados psicológicos em detrimento da representação fiel da rea-
lidade.

Aspectos centrais:
•	 Distorção das formas;
•	 Uso intenso e simbólico das cores;
•	 Temáticas existenciais, sociais e emocionais;
•	 Valorização da subjetividade.
Esse movimento reflete a angústia, o medo e a instabilidade 

do início do século XX, especialmente em contextos marcados 
por conflitos e guerras.

Dadaísmo
O Dadaísmo surge durante a Primeira Guerra Mundial 

como uma reação radical à racionalidade que, segundo seus artis-
tas, levou à destruição e ao caos.

Principais ideias:
•	 Negação das convenções artísticas;


