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   Nota do editor


  Nesta publicação, Philip Hallawell retoma o método de ensino da linguagem visual que o consagrou tanto como professor do Liceu de Artes e Ofícios de São Paulo como apresentador do programa Oficina de Desenho, da TV Cultura, resgatando o conteúdo de sua obra À mão livre: a linguagem do desenho, publicada em 1994, agora atualizado com sua vivência e conhecimento adquiridos nesses mais de vinte anos.


  Durante esse período, o autor se aprofundou no estudo correlacional entre a teoria dos arquétipos de Jung e a linguagem visual. Em O homem e seus símbolos, Jung explica o que são os arquétipos, símbolos ancestrais – como uma ideia, um padrão de pensamento ou uma imagem –, compreensíveis a pessoas de todas as culturas, processados pelo inconsciente e pelas emoções. Nessa obra, o psicanalista suíço atribuiu significado arquetípico às formas geométricas, e Philip Hallawell, ao ler o livro, associou essa simbologia à linguagem visual como um todo. Ainda, aplicou o conceito à imagem pessoal, estudando o formato do rosto e as linhas que o compõem, o desenho formado pelo corte de cabelo e até mesmo a presença da geometria nas roupas, interpretando-os. Criou, dessa forma, o conceito do visagismo, que permite analisar os traços do temperamento de cada um e propor sugestões sobre como trabalhar a imagem individual. Símbolos arquetípicos, estética, beleza e estilo são, portanto, novos temas abordados nesta obra.


  À mão livre: a linguagem visual, lançamento do Senac São Paulo, visa possibilitar não só a compreensão das imagens que nos são apresentadas no dia a dia, como também contribuir para que, ao entender o significado da forma, da linha e da cor, com estudo e prática, mais pessoas possam expressar ideias e sentimentos em imagens concretas, por meio do desenho e das artes aplicadas.
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  Prefácio


  O embrião deste livro é o À mão livre: a linguagem do desenho, meu primeiro título, lançado em 1994. Senti necessidade de atualizar muitas partes do livro, adicionar informações e ampliar o escopo da publicação, para abordar todas as artes visuais: o desenho, a pintura, a escultura, a fotografia, a arquitetura e as artes visuais aplicadas. Há também novos capítulos sobre a natureza da imagem, o processo visual, a estética, a beleza, o estilo e o desenho de observação.


  Mudei o título para À mão livre: a linguagem visual por causa do paradigma que existe em relação à palavra desenho.


  A maioria das pessoas confunde ensinar desenho com ensinar a desenhar. O desenho não é uma técnica nem pode ser confundido com o ato de desenhar. Ensinar a desenhar é simplesmente ensinar as técnicas que possibilitam trabalhar com materiais no ato de criar uma imagem gráfica bidimensional.


  Há, ainda, diferença entre o significado de um desenho e o desenho.


  Um desenho é uma imagem concreta bidimensional, criada com a utilização de qualquer meio ou técnica gráfica.


  A palavra desenho tem origem no termo desígnio, que significa intenção. O desenho, portanto, refere-se ao processo de transformar uma ideia abstrata, ou intenção, em uma imagem concreta, utilizando qualquer meio ou técnica. Pode ser um esboço, uma pintura, um design, uma planta baixa, uma fotografia, uma maquiagem ou um corte de cabelo, ou até uma representação tridimensional.


  Ensinar o desenho é ensinar esse processo e, principalmente, a linguagem que permite que se criem imagens para representar o que se vê, sente e pensa.


  Pode-se criar uma imagem utilizando somente a intuição, a inteligência visual e a técnica, mas quase sempre o artista terá de recorrer a alguma referência visual. Quando se deseja transformar uma ideia em uma imagem, isso não é o suficiente. É preciso conhecer a linguagem por trás das imagens: saber o que as linhas, as formas e as cores expressam; como trabalhar volume, planos e espaços; como criar contrastes, atmosfera, tensão visual; como o olho do espectador caminha pela imagem e como estimular o olhar e direcioná-lo; saber como criar equilíbrio e harmonia visual; como utilizar a cor, criar cores e harmonias cromáticas; como trabalhar a expressão linear e texturas. Essa é a linguagem do desenho, e disso se trata a linguagem visual.


  A melhor forma de aprender e dominar essa linguagem é pelo desenho de observação. Quando a grande maioria das pessoas tenta desenhar por observação, fica perdida, sem saber por onde começar e como proceder, criando um desenho simbólico. Para obter resultados mais concretos, é preciso ter conhecimentos de proporção, perspectiva, luz e sombra, cor, entre outros, e a pessoa necessita aprender a pensar de maneira diferente – o pensamento do lado direito do cérebro –para poder perceber o que realmente vê, em vez daquilo que entende que vê.


  Isso não significa que eu ache que a arte se resume à representação. Ao contrário, considero essa ideia totalmente ultrapassada, porque defendo a arte de interpretar algum aspecto da realidade, que pode incluir a representação, ou ser abstrata, e pode abordar questões filosóficas, estéticas, sociais ou qualquer outro assunto.


  Na minha opinião, trabalhar com imagens exige essa experiência visual. Não bastam a teoria e os exercícios visuais, sem a observação e o uso do olhar. Por exemplo, não há como dominar a cor só teoricamente. É preciso trabalhar com as tintas e observar a cor na natureza, sob o efeito da luz.


  O desenho de observação existe entre nós desde a Renascença, então seria natural imaginar que existem vários livros editados sobre o tema. No entanto, a grande maioria dos livros sobre desenho são teóricos, sobre técnicas de desenho ou estão esgotados, por terem sido escritos há mais de cinquenta anos. Livros importantes para o estudante de desenho, como os de Ruskin e de Leonardo da Vinci, são encontrados somente em bibliotecas especializadas, tanto no Brasil quanto no exterior.


  Na área do design e da ilustração existem poucos livros muito bons, que também não ensinam o desenho de observação.


  Eu estudei nos Estados Unidos e na Inglaterra, na década de 1960, quando o ensino do desenho nas escolas de arte e nas universidades já não existia mais.


  Infelizmente, o ensino do desenho era – e ainda é – associado à arte acadêmica e representativa, dominada por regras e convenções que tolhiam a criatividade. Além disso, os artistas do século XX já não tinham a intenção de representar o mundo visual, mas de interpretá-lo ou de interpretar seus pensamentos e suas emoções, então muitos achavam que não precisavam mais desse estudo. Por outro lado, surgiam teorias segundo as quais os métodos que estimulavam a experimentação e a descoberta eram muito mais eficazes para o desenvolvimento da criatividade. Como resultado, todas as escolas de arte na Europa e nos Estados Unidos gradativamente eliminaram o ensino formal do desenho até o final dos anos 1950, embora tenham mantido a prática de desenhar. Ignoravam o fato de que essa linguagem levou séculos para ser desenvolvida, primeiro pelos gregos da Antiguidade, entre os séculos VI a.C. e III a.C., época em que os princípios da perspectiva linear, da proporção áurea e do equilíbrio visual foram conhecidos, e depois por físicos árabes que descobriram os princípios da óptica e da luz, no século X. Além disso, levou-se muito tempo para que os artistas dominassem os processos.


  O problema não é o conhecimento do desenho, mas a forma como é ensinado e a atitude do aluno. Desde o aparecimento da primeira academia de arte, em Bologna, na Itália, no século XVI, educadores procuraram métodos para simplificar o ensino os quais sempre resultaram em fórmulas padronizadas. Assim desenvolveu-se o ensino acadêmico, reforçado pelos patrões das academias, a nobreza, que desejava o ensino de uma arte que refletisse seus valores e princípios. A criatividade do artista não era uma prioridade, no entanto surgiram grandes e criativos artistas, educados dentro desse sistema. Picasso, Matisse, Klee e muitos outros artistas do início do século XX também foram educados nesse ambiente. O que os diferenciou da maioria foi a atitude em relação ao conhecimento. Perceberam que princípios e fundamentos não são regras.


  O objetivo acadêmico era ensinar a representar visualmente o que se observava de acordo com uma estética predeterminada, e isso, realmente, pode inibir a criatividade. O ensino deveria ser tratado como um meio para se compreender o mundo visual à nossa volta, exercitar o olhar e dominar a linguagem, que permite interpretar a realidade de maneira livre e expressar emoções e pensamentos abstratos.


  A arte-educação não mudou muito nos últimos sessenta anos, consequentemente, as aulas de desenho, que incluem até o desenho de modelo vivo, são penosas para a maioria dos alunos, porque não sabem como proceder nem adquirem conhecimentos sobre a linguagem visual. Pouco é explicado. Espera-se que eles descubram por si sós a melhor maneira de interpretar algo, sem informações formais de luz e sombra, composição, proporção, perspectiva, ou de como proceder para facilitar a percepção. Mesmo a explicação da teoria da cor contém muitas falhas e muitos erros, e é dada de maneira mais teórica do que prática, sem que o aluno tenha a experiência da cor. Essa é a norma em todas as escolas e faculdades de arte na Europa e nos Estados Unidos, bem como no Brasil. Isso me espanta, pois essa linguagem que foi desenvolvida durante séculos, utilizando conhecimentos da óptica, da matemática e da geometria, não pode ser apreen-dida pelo aluno em alguns anos de faculdade.


  A curiosidade e o questionamento devem ser estimulados, assim como devem haver aulas teóricas em que arte e criatividade sejam discutidas. Na faculdade em que estudei, o curso tinha uma única matéria que tratava de como o artista transmite suas ideias por meio de uma imagem, chamada de “Análise do vocabulário visual”,[1] que foi importante para que eu investigasse mais essa questão, e frequentei aulas maravilhosas que me ensinaram o que significava ser um artista,[2] mas me sentia muito despreparado para a construção de uma imagem e o domínio do ofício. Dependia unicamente da minha intuição e inteligência visual, mas não sabia o que estava fazendo. Quando gostava de algo que fazia, não sabia por que tinha acertado, da mesma maneira que não sabia por que um trabalho me desagradava. Fazia quase tudo por tentativa e erro, e era movido por uma obsessão de dominar a criação de imagens.


  Eu tive de descobrir por mim mesmo os segredos do desenho, lendo livros antigos, conversando com amigos e estudando os desenhos dos velhos mestres. Durante quatro anos, de 1970 a 1974, em Londres, desenhava dez horas por dia e frequentava exposições dos mestres. O mais importante, para mim, foi uma exposição da coleção da Rainha Elizabeth II de grandes mestres desenhistas da Renascença. É a segunda maior coleção de desenhos de Leonardo da Vinci, Michelangelo e Rafael e seus contemporâneos, em que pude ver todo tipo de desenho, desde esboços de ideias, conhecidos como pensieri, estudos de composição e de figuras, até desenhos acabados. Pude ver como era o processo de desenvolver luz e sombra, estudos de anatomia e princípios de proporção e composição.


  O ensino da arte-educação continua igual, a não ser que o aluno tenha um professor bem preparado que realmente conheça o desenho. Mesmo assim, um livro que os estudantes pudessem consultar seria de grande ajuda. Sendo assim, meus alunos do Liceu de Artes e Ofícios de São Paulo sugeriram que eu escrevesse um livro sobre o desenho, porque sentiam falta de material de pesquisa no mercado.


  Seria de se perguntar por que não reeditar as obras antigas. A resposta é que elas não ajudam os estudantes de hoje a adequar o desenho de observação à arte contemporânea, bem como elas não contêm informações sobre a percepção e o funcionamento do cérebro, pois foram descobertas nos últimos quarenta anos, e seu significado para a educação foi percebido há menos tempo ainda.


  Em 1989 fui convidado por Roberto Muylaert para elaborar uma série, na TV Cultura de São Paulo, sobre desenho, baseada nas experiências que tivemos no Liceu, onde ele dirigia o centro cultural. Na época, havia treze turmas de desenho básico, cada uma com trinta alunos, e todo aluno que ingressava no centro cultural do Liceu era obrigado a frequentar o curso de desenho, antes das aulas de pintura, técnica, escultura, modelagem ou tapeçaria. Com isso, o Liceu tornou-se referência em arte-educação, e tinha crescido de 90 alunos, em 1979, para cerca de 1.400, em 1986. Nesse mesmo ano, Roberto Muylaert tinha sido eleito presidente da TV Cultura e achava que seria importante levar esse conhecimento a um público maior, dando início a um projeto que levou seis anos para se realizar.


  Antes, apresentei a Oficina de Desenho no programa semanal Revistinha, da TV Cultura, de 1990 a 1991. Quando o programa acabou, o projeto da série foi retomado, e Roberto Muylaert sugeriu que eu transformasse os roteiros do Revistinha em livro, que isso facilitaria a realização do projeto. Ao mesmo tempo, eu estava descobrindo as possibilidades educativas do vídeo, e logo percebi que, assim como um livro pode servir como complemento do trabalho em sala de aula, a arte-educação pela televisão pode complementar as informações recebidas, seja em sala de aula, seja por meio de um livro. O livro e a série de 26 programas, À mão livre: a linguagem do desenho,[3] foram lançados simultaneamente em maio de 1994. A série foi exibida na TV Cultura e retransmitida pela TVE, de 1994 a 2000, e também comercializada em formato VHS.


  O livro, porém, foi escrito para ser independente da série. A minha intenção era incluir toda a informação, os exemplos e os exercícios necessários para o aprendizado do desenho.


  Infelizmente, os programas da série não estão disponíveis na televisão ou em DVD, então não há mais razão em vincular o livro à série.


  Resolvi ampliar o foco do livro para incluir toda espécie de imagem, bem como incluir exemplos de aplicação dos fundamentos da linguagem visual em todas as artes visuais, além das artes plásticas. O objetivo é que esta obra seja uma referência para todos que trabalham com a imagem profissionalmente e que seja um meio de alfabetização visual para qualquer pessoa.


 
 
    [1] Analysis of Visual Vocabulary, ministrada pelo professor Charles Stegeman, no Haverford College.

  


  
    [2] Art in Literature, ministrada pelo professor Frank Quinn, no Haverford College.

  


  
    [3] Ver Philip Hallawell, À mão livre: a linguagem do desenho (São Paulo: Melhoramentos/TV Cultura, 1994).

  






  
   Introdução


  A imagem tem importância fundamental na atualidade: convivemos com milhões delas diariamente, veiculadas pela televisão, pela internet e pela mídia impressa. Além das imagens tradicionais, o design de objetos, de vestimentas e acessórios, a imagem pessoal e a arquitetura também devem ser considerados. Podemos dizer que, hoje, recebemos muito mais informação pela imagem do que pela palavra, escrita ou falada.


  Esse é um fenômeno muito recente, porque as tecnologias para reproduzir imagens em larga escala, a fotografia, a televisão e a internet, são invenções dos últimos 150 anos. Além disso, o design e a moda, nas sociedades ocidentais, eram limitados à elite. A convivência com imagens era limitada à igreja, nos vitrais, nas esculturas, nas pinturas e nos afrescos.


  Por isso, nunca houve muita necessidade de ensinar a entender o que as imagens expressavam e como se lidavam com elas. Esse aprendizado era restrito a quem precisava criá-las por uma necessidade profissional e, mais especificamente, a quem pretendia ser artista ou arquiteto. Áreas como a a fotografia, a ilustração, o design gráfico e a comunicação visual nem sequer existiam.


  As imagens são muito poderosas. Estudos re-centes indicam que se forma uma impressão, ou julgamento, de uma imagem em cinquenta milésimos de segundo (Lindgaard, 2006). Elas agem sobre as emoções e, somente depois, há um processamento racional, mas influenciado pela primeira impressão, que é indelével. São capazes de transmitir conceitos, ideias, sensações e valores, afetam nosso comportamento e o modo como pensamos, estimulam-nos a agir de uma determinada maneira e influenciam nossos relacionamentos. Contêm uma linguagem que compreendemos intuitivamente e emocionalmente, mas que poucos conhecem racionalmente. Fazemos uso da imagem inconscientemente nos nossos gestos, expressões e postura para nos comunicar não verbalmente.


  É a linguagem das linhas, das formas e das cores, que, em uma composição, cria imagens que podem representar algo, formal ou informalmente, com uma estética e uma expressão que vão além daquilo que é representado.


  Conhecer essa linguagem, a visual, é de suma importância para o artista visual, tanto para quem atua no campo das artes “puras” quanto para profissionais das artes aplicadas. O grande desafio para todos esses artistas é transformar uma ideia abstrata em uma imagem concreta.


  Como veremos, o processo criativo segue sempre por quatro estágios. Começa com a observação de uma realidade, acompanhada de profunda reflexão, com o objetivo de criar um conceito. Esta é a fase mental e abstrata do processo. No caso do artista plástico, é ele mesmo que cria o conceito. Mas, nas artes aplicadas, o conceito é desenvolvido por outra pessoa ou por uma empresa.


  As etapas seguintes são iguais para todos os criadores visuais.


  Em primeiro lugar, o artista precisa transformar o conceito em uma imagem. Nesta etapa, a abstração transforma-se em uma ideia visual, concreta, mas o trabalho ainda não é executado. É a fase caracterizada pelos esboços e pelos pensieri.[1] Se ele tiver domínio da linguagem visual, poderá criar livremente. Sem esse domínio, porém, ele dependerá de sua intuição e de sua inteligência visual e, geralmente, precisará recorrer a referências, o que limita, e muito, a sua criatividade.


  Na etapa seguinte, o artista efetivamente produz a peça, que pode ser um quadro, uma fotografia ou um produto de design. É nesta fase que entra a técnica no feitio do produto.


  A fase final do processo criativo pertence ao espectador, que reage ao que vê. Quanto mais tiver sensibilidade, cultura e conhecimento da linguagem visual e de técnicas, mais rica será sua experiência artística. Mas isso não quer dizer que é preciso ter cultura e conhecimento para apreciar algo artístico. Basta ter sensibilidade.


  Percebe-se que as três primeiras etapas do processo criativo podem ser conduzidas por um único indivíduo, por pessoas distintas ou até por equipes, mas o processo em si é sempre o mesmo.


  Por exemplo, na criação de uma peça publicitária, muitas pessoas e equipes diferentes são envolvidas. O conceito geral é desenvolvido pela agência com a empresa, dona do produto ou serviço. Depois, o diretor de arte e o redator materializam essa concepção em imagens e palavras. Porém, a execução da peça fica a cargo de um fotógrafo, de profissionais especialistas em Photoshop e na produção final da peça publicitária. É um processo que é facilitado quando todos os envolvidos têm o conhecimento da linguagem visual, não só na criação das imagens, mas também na comunicação e na compreensão do conceito e das intenções.


  O conhecimento de linguagem visual é importante também para o leigo, a fim de que possa refletir racionalmente sobre as emoções, sensações e impressões que a imagem cria à primeira vista. Sem esse conhecimento, ficamos, literalmente, à mercê das imagens. Não percebemos quanto são poderosas e quanto influenciam nosso comportamento, atitudes e pensamentos. Cada imagem é carregada de signos e símbolos na sua essência, que é constituída de linhas, formas e cores. Veremos que esses elementos são arquétipos que agem instantaneamente no cérebro e são processados inconscientemente pelo que é chamado de cérebro emocional, antes que a imagem, como um todo, possa ser compreendida racionalmente.


  Todos os milhares de imagens que vemos diariamente, nas revistas, em placas publicitárias, na televisão, na internet e em videogames, causam reações emocionais, algumas muito pequenas e outras maiores. Pense no que isso significa. Toda reação emocional bloqueia a capacidade racional, portanto, quanto maior for a exposição a imagens, menor será a capacidade de concentração e reflexão, e maior será a agitação emocional.


  Não podemos nos defender de todos os efeitos das imagens, porque agem de maneira instantânea. Mas podemos refletir sobre como somos afetados e compreender melhor nossas reações. E isso só é possível com o conhecimento da linguagem visual.


  Podemos dizer que a grande maioria das pessoas é “analfabeta” visual em um mundo dominado pela imagem. Recebemos muito mais informação visual do que textual, porém, diferentemente do analfabeto que não entende o que lê e tem uma compreensão rudimentar do que ouve, todos assimilam as mensagens subliminares que as imagens transmitem, só que emocionalmente, e não racionalmente.


  Além disso, com esse conhecimento, uma pessoa vai conseguir lidar com imagens com mais proficiência, seja fotografando, criando uma apresentação, seja decorando sua casa.


  O que é o desenho? É fundamental responder a essa pergunta, aparentemente tão simples, no início de um livro que abrange o tema. Eu o defino como a interpretação de qualquer realidade, visual, emocional, intelectual, etc., por meio da representação gráfica.


  Aprender a desenhar consiste em conhecer e dominar a gramática e a sintaxe da linguagem visual utilizada na representação, ou seja, implica ter conhecimento e domínio sobre os elementos adotados quando se faz um trabalho visual. O desenho é a base de qualquer trabalho visual, bi ou tridimensional, e essa é a razão pela qual seu domínio se torna indispensável para o estudante de artes plásticas.


  Ao estudar desenho, o aluno primeiramente conhece esses elementos, para depois tentar dominá-los. O desenho de observação é um recurso para se alcançar esse objetivo, mas é importante não confundir o ensino do desenho com o ensino do desenho de observação. A representação realista em um espaço de papel é somente parte do universo do desenho, pois, por meio deste, podemos usar os pontos, as linhas e os espaços da linguagem gráfica para comunicar impressões da realidade, sejam elas visuais, emocionais, psicológicas, sejam intelectuais.


  O desenho de observação é sobretudo um meio para que se possa compreender os fundamentos do desenho (que não são regras), sobre a percepção visual e sobre o espaço no qual se desenvolve a obra de arte, seja ela bidimensional, seja tridimensional, habilitando a conhecer todos os elementos que compõem a linguagem gráfica. É também uma forma para se aprender a linguagem visual por meio de uma investigação da realidade plástica à nossa volta, permitindo que cada um descubra sua própria maneira de lidar com essa linguagem.


  No exercício do desenho de observação desenvolve-se o pensamento analógico e concreto, o senso de proporção, de espaço, de volume e de planos. A sensibilidade e a intuição são aguçadas e passa-se a apreciar melhor os outros elementos da linguagem gráfica: textura, linha, cor, estrutura e composição.


  Essa prática permite ao aluno adquirir o domínio de todos os elementos da linguagem visual e gráfica que é essencial para a interpretação do real com total liberdade, possibilitando-lhe exercer a sua criatividade como quiser. Assim, o modo de interpretação será o resultado de uma escolha e o aluno sentirá confiança para experimentar linguagens diferentes, tendo mais facilidade para desenvolver o desenho gestual e expressionista. Sem esse domínio, a criatividade será sempre limitada.


  Ao pensar em escrever este livro, minha motivação foi valorizar o desenho e resgatá-lo de um emaranhado de noções equivocadas. Percebi que havia uma crescente tendência em confundir o academicismo com o exercício do desenho de observação e do desenho realista. Esta confusão fez com que se estabelecesse a ideia de que o desenho de observação inibe a criatividade, afastando muitos estudantes de arte da prática do desenho. O que perdem com essa atitude são exatamente os meios para desenvolvê-la. Há inúmeros exemplos de artistas, tanto clássicos quanto modernos – Picasso, por exemplo –, que dominavam o desenho de observação e, mesmo assim, foram criadores de uma arte inovadora e revolucionária.


  Não é o desenho que inibe a criatividade, mas uma atitude acadêmica. Quando o desenho de observação é ensinado como se fosse baseado em regras, então, realmente, prejudica a criatividade do aluno, assim como qualquer professor que impõe regras, estilos ou soluções irá inibi-lo na busca de sua própria expressão. O desenho de observação, repito, é um meio para se dominar o desenho; é somente a partir daí que se consegue fazer uma arte completamente livre, em que as soluções são encontradas por opção, e não por exclusão.


  Este livro foi escrito para estudantes de arte e das artes aplicadas de qualquer nível, do iniciante ao universitário. Ficou claro para mim, depois de muitos anos como arte-educador, que qualquer pessoa, sem deficiências graves (como a dislexia),[2] pode aprender a desenhar, assim como pode aprender a ler ou a fazer contas. Não é fácil, assim como não é fácil aprender a ler e a escrever, mas não depende de um “dom”. No entanto, daí a utilizar o desenho para criar algo significativo, uma obra de arte, é outro problema. O desenho é um dos instrumentos que uma pessoa usa para criar, mas tem de ser utilizado com inteligência, sensibilidade, perspicácia e expressividade. A arte é valorizada porque é uma prática elitista, reservada a poucos. Porém, dominando o desenho, uma pessoa com pretensões artísticas modestas poderá desenvolver trabalhos expressivos e que lhe darão prazer e satisfação pessoal.


  Veremos que o domínio do desenho não depende de habilidade manual nem de conhecimento de técnicas, tampouco de um olhar diferenciado. Depende de um pensamento diferente. Para poder ver de uma maneira adequada para desenhar, é necessário pensar de uma maneira adequada, diferente do modo utilizado no dia a dia.


  Lecionando, percebi que o aluno de desenho acaba aplicando esse pensamento diferenciado a outras atividades, sejam pessoais, sejam profissionais. Torna-se mais crítico à sua realidade, mais sensível e mais criativo, de forma geral. Suas relações familiares também se enriquecem. Portanto, notei que o desenho é um instrumento educacional muito rico, com uma abrangência muito maior do que pensava. A expressão artística e o aprendizado do desenho são um meio para as pessoas se enriquecerem intelectual, emocional, espiritual e criativamente. Tudo isso coloca a materialização do produto artístico em segundo plano, pelo menos no início dos estudos.


  Desse modo, um dos aspectos mais importantes deste livro é enfatizar as possibilidades educacionais do ensino do desenho, até fora do âmbito da arte-educação.


  Uma pesquisa do dr. Roger W. Sperry do California Institute of Technology identificou os atributos de cada hemisfério do córtex para descobrir como as informações são processadas. A professora Betty Edwards utilizou esse estudo para criar o conceito que desenvolveu no seu livro Drawing on the Right Side of The Brain (Desenhando com o lado direito do cérebro). Isso ajudou muito no ensino do desenho de observação, porque realmente precisamos usar os atributos localizados no lado direito do cérebro para desenhar realisticamente. No entanto, os atributos do lado esquerdo também desempenham um papel importante na criação de uma imagem, porque é o lado conceitual.


  Acredito que o lado direito do cérebro é muito pouco desenvolvido porque, além de o hemisfério esquerdo ser o dominante, a educação tradicional tem privilegiado os seus atributos: a lógica, a racionalidade, a abstração, o simbolismo, o pensamento linear, minucioso e analítico, e a concepção verbal, digital-aritmética e temporal. De acordo com a obra O conhecimento do cérebro, de dr. John C. Eccles, é no lado esquerdo que o conceito do Eu é formado.


  Quando se desenha, é necessário pensar concretamente, e não simbolicamente ou abstratamente, como de costume. O objetivo é saber como são as coisas, visualmente, e não o que representam. Normalmente, perceber alguns detalhes significantes, com informações mínimas, é o bastante para decifrar algo visualmente. Para desenhar, essas informações são insuficientes, então é preciso aprender a ver mais concretamente.


  No dia a dia, o pensamento lógico e racional predomina. No entanto, no desenho, esse tipo de pensamento não se aplica, exceto no desenho de luz e sombra. A prática do desenho desenvolve-se por pensamento analógico, ou seja, de comparações. Compara-se diferentes tamanhos, espaços e formas, claro e escuro. O desenho é feito de contrastes. É dessa maneira que se decodifica o mundo tridimensional e o interpretamos de forma bidimensional.


  O desenho também melhora a expressão, a sensibilidade e a intuição. Para quem está desenhando, é o processo no qual está envolvido que é importante, e não o produto que resulta desse processo. Para o artista, o prazer está no fazer da obra, e não na obra produzida. É importante que o aluno se lembre disso, porque não deve preocupar-se com o desenho acabado, mas com o processo de aprendizado e de descobrimento. O aluno deve se preocupar com o entendimento e o domínio dos elementos que formam uma obra de arte visual, e aí o produto será uma consequência natural desse conhecimento.


  Preocupar-se com o resultado é consequência do domínio dos atributos do lado esquerdo do cérebro. O lado direito trabalha com outras competências, menos importantes para nossas atividades diárias: analogia, síntese, intuição, conceitos concretos, espaciais, geométricos e holísticos. É também o lado musical. Portanto, o desenho de observação e a música são o que desenvolvem melhor esse tipo de pensamento, no meu entender, e, então, apresentam-se como excelentes instrumentos educacionais, com abrangência maior do que se supunha.


  O quadro a seguir ilustra o modo de funcionar e de pensar de cada hemisfério do cérebro. Percebe-se que as funções de um lado complementam as funções do outro.


  
    
      

      
    
 
        	ESQUERDO

        	DIREITO
      


    
     

      
        	Racional

        	Intuitivo
      


      
        	Lógico

        	Analógico (comparativo)
      


      
        	Abstrato e simbólico

        	Concreto
      


      
        	Conceitual

        	Sintético
      


      
        	Analítico

        	Holístico
      


      
        	Sequencial-linear e minucioso

        	Musical
      


      
        	Verbal (descrição linguística)

        	Visual (senso modelar e pictórico)
      


      
        	Concepção digital (aritmético)

        	Espacial (geométrico)
      


      
        	Temporal

        	Síntese do tempo
      


      
        	Objetivo

        	Processual
      


      
        	Ligação com o consciente

        	Sem consciência do que está fazendo
      

    
  


  Ao transferir o modo de pensar utilizado no desenho para outras atividades cotidianas, há um ganho imenso em número de informações obtidas e codificadas, que podem se somar àquelas recebidas somente pelo lado esquerdo do cérebro, para se chegar a conclusões melhores.


  Ganha-se também em termos culturais, porque o aprendizado do desenho leva a uma melhor fruição e entendimento da arte, seus períodos e seu desenvolvimento.


  Quando o desenho é usado para desenvolver a percepção, a sensibilidade e os atributos do lado direito do cérebro, os resultados são rapidamente perceptíveis. No entanto, para ter domínio do desenho, o processo é mais lento, porque é necessário desenhar muito, repetindo várias vezes os exercícios sugeridos ao final de cada capítulo, até conseguir primeiro o domínio dos fundamentos e, depois, o das técnicas.


  Desenvolver uma rica temática também é demorado, porque isso só se consegue quando se tem à disposição as opções de linguagem e de técnica e quando se sabe o que é possível fazer com esses recursos.


  Métodos


  As informações contidas neste livro formam um instrumento educacional valioso, se trabalhadas com um método adequado. O objetivo do educador e o perfil do aluno é que vão determinar a metodologia de um curso como um todo, e é por isso que não pretendo que este livro seja um substituto para um curso de desenho ou de arte-educação.


  A intenção principal desta publicação é apresentar e discutir os elementos que formam a linguagem visual. A ordem escolhida para os assuntos não constitui em si um método, mas foi estabelecida com base na observação de que, geralmente, o aluno necessita das informações nessa sequência.


  O aprendizado do desenho é dividido em três partes: fundamentos, temática e técnicas.


  Tradicionalmente, primeiro trabalham-se os fundamentos, depois as técnicas e, finalmente, a temática. No entanto, esse método tem a desvantagem de ser muito extenso, apesar de ser completo, e de isolar a prática do desenho da expressão de ideias e emoções, por muito tempo, reduzindo o desenho à execução de exercícios.


  Ao se darem conta disso, muitos educadores preferem trabalhar primeiro a expressão emocional, para estabelecer uma intenção, como um tipo de temática, depois a técnica e, em seguida, os fundamentos. Na minha experiência, este método é o mais adequado para crianças abaixo de 10 anos, pois os fundamentos de percepção só devem ser trabalhados depois dessa idade. No entanto, em adolescentes e adultos geralmente provoca frustração, pois logo sentem a falta dos fundamentos.


  Cursos que ensinam somente técnicas também são falhos, porque é difícil aprendê-las quando não se tem uma temática. A expressão é fruto de uma intenção. O domínio de uma técnica só é alcançado quando a expressão é trabalhada junto à procura de soluções técnicas para materializá-la. Além disso, muitos alunos esbarram na falta de domínio dos fundamentos do desenho, e confundem isso com uma dificuldade técnica.


  Tenho desenvolvido um método integrado, no qual trabalho as três áreas ao mesmo tempo. Essa proposta exige um ensino personalizado, porque cada aluno desenvolve uma temática e estuda os fundamentos e as técnicas em função dela. Percebi que, geralmente, quando uma pessoa procura um curso de desenho ou de pintura, ela quer se expressar – o que ou como, ela não sabe – e, com paciência, introspecção e ajuda do educador, uma temática surge.


  Um problema que pode surgir é o aluno deixar de estudar alguns dos fundamentos, por não necessitar deles para o seu projeto, resultando em um aprendizado incompleto. O educador deve estar atento a isso.


  No entanto, é importante lembrar que desenvolvi essa metodologia para um curso específico de desenho e pintura para jovens e adultos. Quando o desenho é trabalhado em outras situações, na escola ou na arte-terapia, por exemplo, outras abordagens serão mais convenientes, certamente, ainda que as informações aqui encontradas sejam sempre pertinentes.


  A estrutura do livro


  Neste livro não vou abordar o ensino de técnicas, porque acho que isso é assunto para um livro inteiro.[3] Tratar desse tema aqui seria por demais superficial.


  A primeira parte é dedicada à compreensão da natureza da imagem – como é percebida, como age e como afeta uma pessoa.


  Na segunda parte, explico o funcionamento dos fundamentos do desenho, que não são regras, mas princípios do desenho. Poderiam ser descritos como o alfabeto da linguagem gráfica, e têm como base o conhecimento científico e estético acumulados ao longo do tempo, abrangendo desde leis físicas sobre o funcionamento da luz e estudos sobre a óptica, até conhecimentos psicológicos. Fundamentos podem até ser contrariados – sempre existe espaço para a liberdade poética! –, mas jamais devem ser ignorados!


  Basicamente, os fundamentos são: composição, estrutura, expressão linear, proporção, perspectiva linear e tonal, concepção de espaço, luz e sombra, eixos e cor.


  A terceira parte é dedicada ao desenho de observação e ao desenho da figura humana. Pode parecer contraditório destacar somente a figura humana, ao afirmar-se que o processo de observação é sempre o mesmo, não importa o que se esteja desenhando. Porém, percebi que, embora o desenho da figura humana fascine a maioria dos alunos, muitos o evitam por acharem muito difícil. Espero que se perceba que não é. Não pretendo insinuar que o desenho da figura humana se diferencia dos outros em geral, mas, ao contrário, contestar essa noção. A maioria dos livros que tenho visto sobre desenho apresenta um método que visa facilitar o desenho da figura humana, enfatizando a distinção entre esse desenho e o de qualquer outra coisa. Na realidade, os melhores métodos facilitam o desenho da figura humana sem modelo, mas somente para quem já domina o desenho da figura humana por observação, e não servem para o iniciante.


  Quase todos os métodos para ensino do desenho da figura humana encontrados em livros atualmente foram desenvolvidos neste século e dirigidos a universitários, que já sabiam desenhar por observação. A intenção era facilitar a ilustração, dispensando o uso de modelos, mas primeiro era estudado o desenho de observação, com modelos.


  Com o crescimento da propaganda e da imprensa, no início do século XX, e o aparecimento do desenho em quadrinhos, o ritmo de trabalho dos ilustradores aumentou muito, tornando o uso de modelos impraticável. Para vencer esse problema, começaram a usar bonecos de madeira em vez de modelos e, mais tarde, criaram métodos que dispensaram até o uso dos bonecos. São métodos geniais – para quem já sabe desenhar. Hoje já existem programas de computador em 3D que podem ser usados como substitutos de modelos, mas é preciso lembrar que é diferente copiar uma imagem, mesmo que simule algo tridimensional, do que observar uma pessoa ao vivo.


  Nos desenhos dos velhos mestres, anteriores ao século XX, percebe-se que o desenho era feito por observação, e que o procedimento era outro: sempre analógico (e não partindo de uma simplificação, como um boneco), partindo de um ponto central, em vez de de fora para dentro. Quando comecei a desenhar, meu grande interesse era a figura humana e sempre desenhei iniciando o desenho pelos olhos. Mais tarde percebi que era melhor começar pelo nariz. Aprendi os métodos a que me referi, mas nunca precisei utilizá-los, porque sempre desenhei por observação.
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