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RESUMO 

 

Essa dissertação aborda a leitura de imagem sob a perspectiva dos educadores do olhar Fayga 

Ostrower e Alberto Manguel. A abordagem do tema começa por situar os caminhos que a 

leitura de imagem tem percorrido, durante os anos, nas propostas teóricas para o ensino da 

arte. Desde a Proposta Triangular de Ana Mae Barbosa, os conceitos de leitura e releitura 

apresentados por Analice Dutra Pillar, os processos de leitura de imagem de crianças e 

adolescentes a partir de pesquisa realizada por Maria Helena Vagner Rossi e os métodos de 

leitura de imagem organizados por Edmund Feldmann e Robert Ott. Apresentarei uma síntese 

biográfica dos autores e os processos que Fayga Ostrower e Alberto Manguel usam para ler 

imagens. Não obstante esta dissertação apresenta principalmente relações entre os processos 

de leitura realizados por Fayga Ostrower e Albert Manguel e como estes processos são 

fundamentais para a leitura de imagens.  
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ABSTRACT 

 

This dissertation is about image reading under the perspective of the sight educators of Fayga 

Ostrower and Alberto Manguel. The approach of the theme starts by situating the ways that 

image reading has followed during these years in the theoretical proposals for the teaching of 

art. Since the Triangular Proposal of Ana Mae Barbosa and the concepts of reading and re-

reading presented by Analice Dutra Pillar, the processes of image reading for children and 

teenagers through the research done Maria Helena Vagner Rossi and the methods of image 

reading organized by Edmund Feldmann and Robert Ott. I will present a biografical synthesis 

of the authors and the processes wich Fayga Ostrower and Alberto Manguel use to read 

images. Nevertheless, this dissertation mainly presents relations between the reading 

processes realized by Fayga Ostrower and Alberto Manguel and how these processes are 

fundamental in image reading. 
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 Nesta introdução, irei discorrer sobre três aspectos que considero importantes 

para esclarecimento e aproximação a esta dissertação.  O primeiro refere-se à minha 

aproximação ao tema de leitura de imagens. O segundo aspecto diz respeito a como passei a 

lidar e a buscar alternativas no ensino da leitura de imagens no contato direto com alunos em 

salas de aula. E, finalmente, num terceiro ponto, como, a partir deste meu olhar, procurei 

estruturar este trabalho. Ele é fruto dessas minhas experiências e da pesquisa científica junto à 

literatura sobre a leitura de imagens. 

 

1.1 - Primeiras aproximações ao tema 
 

Inicialmente, gostaria de esclarecer como surgiu o meu interesse pelo tema desta 

dissertação. Começo a contar a partir do início da vida acadêmica na UFSM, Universidade 

Federal de Santa Maria, no Rio Grande do Sul. Foi lá que tive acesso às produções teóricas a 

respeito da leitura de imagem, e, mais especificamente, como crianças e adolescentes 

interpretam as imagens e que propostas seriam adequadas para facilitar suas leituras. 

Também, logo pude perceber que o tema da leitura de imagens tornou-se urgente na arte- 

educação, e se reflete no aumento na produção teórica sobre este assunto. E logo havia 

compreendido que tudo isso me parecia óbvio devido à invasão de imagens no meio em que 

vivemos e a consequente necessidade de alfabetização visual. 

 

Minhas primeiras leituras teóricas sobre a leitura de imagens foram de textos de 

Analice Dutra Pillar e Ana Mae Barbosa, ainda no curso de licenciatura em Desenho e 

Plástica na UFSM.  Depois disso, fiz ainda alguns aprofundamentos durante um curso de 

extensão realizado na UCS – Universidade de Caxias do Sul, onde tive contato com 

professoras/pesquisadoras da área como: Mirian Celeste Martins e Maria Helena Wagner 
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Rossi. Naquela ocasião, além das características próprias dessas duas educadoras, outros 

autores e suas teorias foram-me apresentados, como Parsons, Ott, Feldman, Hernandez entre 

outros. 

 

Depois disso, finalmente, como arte-educadora, em contato direto com crianças e 

adolescentes, precisei implementar em minhas aulas propostas para a leitura de imagens. 

Gostaria de registrar aqui uma lembrança que me fez sentir recompensada: a expressão e fala 

de um dos alunos da 6ª série diante da tela “Inundación en el barrio de Juanito”, de Antonio 

Berni, por ocasião da visita à 4ª Bienal do Mercosul. Esse aluno assim se expressou: “esta é a 

nossa obra”. Ele estava se referindo à imagem que ele, juntamente com outro colega, usou em 

sala de aula como objeto de leitura. Foi um exercício atencioso e envolvente que transformou 

a obra de Antonio Berni em “nossa obra”. 

 

 

 

 

 

 

 

 

 

 

 

 

 

 Inundación en el barrio de Juanito –  fragmento 
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De fato, as imagens fazem parte do cotidiano e passam a ser propriedade de quem 

as lê. Aliás, imagens fazem parte do universo cultural humano desde a pré-história, quando o 

homem realizava desenhos de animais nas cavernas a fim de aprisionar o espírito do animal e 

assim facilitar sua caçada. Para os egípcios, as imagens tinham fins religiosos; para os gregos, 

era uma forma de alcançar o belo; para os romanos, um meio de personificar imperadores e 

registrar batalhas. 

 

No século XIX, com o advento da fotografia, as imagens começam a fazer parte 

da publicidade. As imagens são amplamente usadas e assumem a função de formar 

consumidores. Os anúncios publicitários usam toda sua força visual para persuadir os 

consumidores e vender produtos. As imagens adquirem, assim, uma presença em nossas vidas 

nunca antes imaginada. 

 

Há outras lembranças pessoais que me marcaram pela observação da força de 

imagens em crianças. Uma primeira diz respeito a uma prima que, aos três anos de idade, 

reconhecia e associava o formato das letras aos nomes de familiares. Por exemplo, quando ela 

via a letra “M” num pacote de macarrão, relacionava a letra com o nome de sua mãe, Mirian. 

Obviamente ela não compreendia a palavra escrita “macarrão”. E assim acontecia também 

com outras letras. Uma segunda lembrança diz respeito ao meu sobrinho que, aos cinco anos 

de idade, identificava a marca do automóvel pela logomarca deste. Ele reconhecia cada carro, 

não pelos designers, ou pelo tamanho, ou pela cor, mas pela leitura que fazia da forma visual 

da logomarca. Terceiro exemplo. Minha afilhada, já antes de ser alfabetizada, gostava que eu 

lesse histórias infantis para ela. Enquanto eu virava as páginas do livro, ela se antecipava e me 

contava o que estava escrito ali naquela página. Na verdade, ela lia as ilustrações.  
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1.2 - Eu, como arte-educadora 
 
 
Sempre que recomeço o trabalho de pesquisa como professora de arte - os 

planejamentos, as aulas, as avaliações - uma frase ocupa meu pensamento: “primeiro 

encontre, depois procure”. Li essa frase atribuída ao escritor francês Jean Cocteau num artigo 

não me lembro qual. E esta frase não me sai do pensamento. Porém, de uma coisa lembro 

bem. Este artigo sugeria que primeiro precisamos encontrar algo, e só assim poderemos 

procurar outras mais coisas sobre este algo. Confesso que no início isso tudo me pareceu 

estranho1. Contudo, esta frase fez-me refletir sobre muitas outras que ouvi ao longo dos anos. 

Como, por exemplo: “ser livre”. Numa determinada época, o ensino de arte pregava o 

“desenho livre”. 

 

Como podemos ser livres sem conhecer as possibilidades da matéria artística, da 

linguagem? Ao nos dizer: “aqui estão os materiais, usem a criatividade”, como seriam estas 

aulas? Ser livre para este ensino de arte era “laissez-faire”, “deixar fazer”. Como assim 

“deixar fazer”? Sem orientação alguma? Sem interferir? Sem nada ensinar? Com certeza, 

grandes gênios dotados de enorme capacidade artística conseguirão resultados. E os outros? 

As crianças normais em suas salas de aula? Estão relegadas às frustrações ao dizerem 

eternamente “não sei desenhar”? 

 

Como se o desenho, no sentido renascentista, fosse a única forma de se expressar 

em arte. Portanto, refletindo sobre minha prática educativa, percebo que quanto mais 

ensinamos sobre as qualidades da matéria e sobre os elementos da linguagem, bem como 
                                                 
1 O normal não seria procurar e encontrar? Por que encontrar e depois procurar? Lembro-me que certa vez, na 
época em que eu vivia na moradia estudantil na Universidade, nos perguntaram: “O que falta aqui pra vocês?” 
De fato, eu não sabia o que faltava. Como vou procurar se eu não sei o que posso encontrar? Penso que este é o 
sentido. Quando eu encontro, eu procuro. Quando eu conheço, quero mais. Se eu não souber, o que vou querer, 
ou precisar? Gilberto Gil bem resumiu isso numa canção (Rep) dizendo: “o povo sabe o que quer, mas o povo 
também quer o que não sabe”. 
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sobre as motivações que levam os artistas a realizarem seus trabalhos, mais complexos e 

elaborados se tornam os trabalhos artísticos dos alunos.  

 

Uma dificuldade, porém, que encontrei no ensino da arte foi para estimular alunos 

a lerem obras de arte. Buscando seguir a Proposta Triangular2, levei os métodos de leitura de 

obra de arte para a sala de aula.  Senti-me perdida, e meus alunos, as cobaias de experiências 

frustradas. Já tentando utilizar o aprendizado teórico dos métodos de Robert Ott e Edmund 

Feldman, também percebi que não correspondia à prática educativa. Esbarrava já na primeira 

etapa “a descrição”. Os alunos recusam-se a descrever obras de arte, imagens em geral. Eles 

têm grandes dificuldades de relatar o que veem e não conseguem construir um texto 

articulado que apresente uma breve noção de como é a estrutura formal, a composição da obra 

lida. Lembro de experiências com a 5ª série, quando solicitei, pela primeira vez, que eles 

descrevessem uma imagem. Fiquei surpresa, pois eles “inventavam” histórias imaginárias 

sobre o que estavam vendo. Naquele momento não entendia porque eles fantasiavam sobre a 

imagem, e não faziam o simples ato de escrever o que estavam vendo. Mais tarde, compreendi 

isso tudo a partir da proposta de Maria Helena Wagner Rossi3. Com turmas de alunos maiores 

o que dificulta a descrição é tanto a falta de vocabulário sobre o assunto, como também saber 

articular o texto de forma a permitir uma “visualização” da imagem. Se a primeira etapa 

sugerida pelos autores acima, a de descrever a imagem, tornou-se difícil na prática em sala de 

aula, as outras etapas tornaram-se impraticáveis. 

 

                                                 
2 A Proposta Triangular, elaborada por Ana Mae Barbosa, é onde a leitura da obra de arte é uma das três pontas 
do ensino de arte, junto com a contextualização e o fazer artístico. Veja mais detalhes sobre esta proposta no 
livro Tópicos Utópicos (1998). 
3 Passei a compreender isto depois de conhecer a pesquisa da professora Maria Helena Wagner Rossi, que 
apresenta uma teoria de como as crianças e adolescentes leem imagem, e apresenta as relações que esses leitores 
fazem com as imagens. 
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Quando iniciei este projeto de pesquisa procurava caminhos, métodos, para ajudar 

os alunos na árdua tarefa de ler imagens. Tarefa árdua porque ainda não conseguia torná-la 

prazerosa no processo de ensino. Agora que esta pesquisa vai tomando forma definitiva, posso 

afirmar que ler a leitura4 que outros autores realizaram sobre determinadas obras de arte foi à 

descoberta mais prazerosa que já tive com a leitura do texto, e que me ajuda na ação de ver e 

ler imagens, de buscar significados, de refletir sobre elas e assim tornar também prazerosa a 

leitura dos alunos. Posso dizer que encontrei em Albert Manguel e Fayga Perla Ostrower, 

leitores de arte apaixonados por este fazer. Manguel e Fayga Ostrower nos mostram 

possibilidades de leituras, processos, caminhos abertos a olhares atentos, olhares com fome de 

conhecer, descobrir, encontrar respostas.  

 

1.3 - Estruturando a pesquisa 
 

O primeiro capítulo desta dissertação nos situa sobre os caminhos que a leitura de 

imagem tem percorrido, durante os anos, nas propostas teóricas para o ensino da arte. Desde a 

Proposta Triangular de Ana Mãe Barbosa; os conceitos de leitura e releitura apresentados por 

Analice Dutra Pillar; os processos de leitura de imagem de crianças e adolescentes a partir de 

pesquisa realizada por Maria Helena Vagner Rossi; e os métodos de leitura de imagem 

organizados por Edmund Feldmann e Robert Ott e amplamente difundidos entre os arte-

educadores brasileiros. Este capítulo quer apresentar uma visão bastante geral sobre o assunto. 

Nos dois próximos capítulos quero me concentrar mais especificamente sobre os autores que 

nortearão os fundamentos desta dissertação. 

 

                                                 
4 A leitura como texto escrito sobre obras de arte, sobre as cores, texturas, linhas, signos, símbolos, composição. 
Não como história do artista, mas como história da obra de arte. Compreendi isso tudo na leitura de imagens 
proposta por Fayga Perla Ostrower. 
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Assim, no segundo capítulo apresento Fayga Ostrower, artista plástica e teórica de 

arte. Aqui abordarei alguns de seus livros, Criatividade e processos de criação, Acasos e 

criação artística, Universos da arte e A grandeza humana. Busco apresentar os processos que 

Fayga Ostrower usa para ler imagens. Além disso, apresento uma síntese biográfica desta 

autora, uma análise da abordagem da leitura de imagem que aparecem em seus livros, e o 

processo que Fayga Ostrower usa para ler imagens. 

 

Já no terceiro capítulo apresento uma síntese biográfica de Alberto Manguel,  um 

escritor apaixonado pela leitura. Também faço uma análise da abordagem da leitura de 

imagem no seu livro Lendo imagens, buscando compreender o processo que este autor usa 

para explicitar a leitura de imagens. 

 

No quarto e último capítulo estabeleço as relações entre os processos de leitura 

realizados por Fayga Ostrower e Albert Manguel. Não me preocupa criar uma sistematização 

a partir desses processos, pois isso contraria em essência a proposta desses dois autores. 
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2 – LEITURA DE IMAGEM 
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Livros preenchem o espaço de minha mesa numa busca por compreender o que é 

ler. Parafraseando Manguel, estou lendo para compreender. Para começar a entender o que é 

ler, o caminho escolhido é a própria leitura. Uma busca já realizada por outros. Tomei por 

base outros livros, textos, imagens. Compreender o que é ler, ou pelo menos os caminhos que 

percorremos para realizar uma leitura, é uma descoberta de múltiplas possibilidades. 

Normalmente, temos nos identificado com os leitores de textos e palavras. No entanto, há 

outros grupos de leitores que leem outros códigos, outras linguagens. Alberto Manguel, em 

seu livro Uma História da Leitura, descreve diferentes famílias de leitores: 

  

... o arquiteto japonês lendo a terra sobre a qual será 

erguida uma casa, de modo a protegê-la de forças malignas; o 

zoólogo lendo os rastros dos animais na floresta; o jogador lendo os 

gestos do parceiro antes de jogar uma carta vencedora… o pescador 

havaiano lendo as correntes do oceano ao mergulhar a mão na água; o 

agricultor lendo o tempo no céu (MANGUEL, 1997, p. 19). 

 

As diferentes famílias de leitores apresentadas por Manguel não esgotam a 

diversidade existente. Se existem leitores diferentes, também existem diversas linguagens que 

podem ser decifradas, traduzidas, lidas. 

 

Todo ser humano nasce com a capacidade para ler. Entretanto, só a desenvolverá 

mediante o contato com os códigos das linguagens, que podem ser: verbal, corporal, gestual, 

escrita, visual. Cada linguagem comporta um sistema de signos que precisa ser apreendido. E 

no momento da aprendizagem dos signos, da própria linguagem, que nos tornarmos leitores. 

Isso tudo implica em perceber, inferir, julgar, reconhecer, conhecer, experimentar, praticar, ter 

memória, associar, relacionar.  
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A cultura é determinante no modo como se aprende a ler e está ligada à sociedade 

em que o indivíduo pertence. Pois é a cultura que expõe os valores coletivos, que constrói as 

hierarquias, que dissemina o conhecimento, que estabelece os métodos para o aprendizado da 

leitura. Durante o transcorrer da história da humanidade o aprendizado da leitura adota 

funções diversas: instruir, dar prazer, transmitir ideologias, proporcionar o conhecimento. E 

percebemos que esta cultura faz parte do contexto político-social-econômico-histórico-

religioso que interfere no desenvolvimento de formas de leitura, e no acesso à sua 

aprendizagem e à sua prática.  

 

Hoje o acesso à informação tende a ser globalizado, atingindo os indivíduos em 

todo o mundo. Contudo, esse acesso não é realizado em igualdade de condições para todos. E, 

mesmo que a informação fosse amplamente distribuída de maneira igualitária a todas as 

pessoas, não há nenhuma garantia de que esta mesma mensagem fosse decifrada por cada uma 

elas, pois a informação por si só não é determinante para a compreensão do mundo. Além do 

acesso a ela, é fundamental o aprendizado da leitura para a decifração dos códigos e a real 

compreensão dessas informações.  

 

Analice Dutra Pillar (1999) classifica como pluralidade as diversas leituras que 

podem ser feitas de uma mesma imagem — um leitor pode fazer diferentes leituras em 

diferentes imagens, e diversos leitores podem fazer diferentes leituras de uma única imagem. 

O que possibilita esta pluralidade? O que nos leva a entender um mesmo texto ou uma mesma 

imagem de formas completamente diferentes? Maria Helena Martins apresenta a seguinte 

consideração sobre esta questão: 
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Mas ampliar a noção de leitura pressupõe transformações 

na visão de mundo em geral e na de cultura em particular. Isso porque 

estamos presos a um conceito de cultura muito ligado à produção 

escrita, geralmente provinda do trabalho de letrados. A realidade, 

entretanto, nos apresenta inúmeras manifestações culturais originárias 

das camadas mais ignorantes do povo e cuja força significativa as tem 

feito perdurar por séculos. Daí a necessidade de se compreender tanto 

a questão da leitura quanto à da cultura para além dos limites que as 

instituições impuseram. 

Seria preciso, então considerar a leitura como um 

processo de compreensão de expressões formais e simbólicas, não 

importando por meio de que linguagem. Assim, o ato de ler se refere 

tanto a algo escrito quanto a outros tipos de expressão do fazer 

humano, caracterizando-se também como acontecimento 

histórico e estabelecendo uma relação igualmente histórica entre 

o leitor e o que é lido (grifo nosso) (MARTINS. 1982, p. 29-30). 

 

No entanto, a leitura tem uma natureza diferente da simples decodificação. Saber 

ler é muito mais do que saber pronunciar palavras. Para Pillar (2002), leitura é o ato de 

"atribuir sentido”. Podemos ler um texto, uma imagem, o próprio mundo no qual vivemos. 

Mas, precisamos além de conhecer os códigos de leitura saber atribuir-lhes significados. 

Deste modo, a leitura não se dá na passividade. Ela é um ato no qual interagimos com o 

objeto lido. Com ela questionamos o mundo e ao mesmo tempo somos questionados. 

Construímos respostas para antigas interrogações e ainda criamos outras novas perguntas. 

Afinal, o ato de ler promove a transformação do indivíduo.  

 

Para Pillar a “palavra leitura tem sido empregada para denominar o que estamos 

fazendo ao refletir sobre o que estamos olhando” (PILLAR, [in: BARBOSA] 2002, p. 72). 

Poder-se-ia acrescentar sobre o que estamos tocando, ouvindo, cheirando, saboreando, afinal, 

lemos com todos os sentidos. Olhar, ouvir, tocar, cheirar, saborear — sentidos; amor, ódio, 
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rancor, alegria, tristeza — sentimento. Lemos subjetivamente, sensorialmente, objetivamente 

linhas, pontos, planos, ângulos, retas. 

 

Para melhor entender o processo do ler, recorro a Martins. Ela apresenta duas 

concepções de leitura: uma na perspectiva behaviorista-skinneriana, que é caracterizada 

“como uma decodificação mecânica de signos linguísticos, por meio de aprendizado 

estabelecido a partir do condicionamento estímulo-resposta” (MARTINS, 1982, p. 31); a 

outra, na perspectiva cognitivo-sociológica, “como um processo de compreensão abrangente, 

cuja dinâmica envolve componentes sensoriais, emocionais, intelectuais, fisiológicos, 

neurológicos, bem como culturais, econômicos e políticos” (MARTINS, 1982, p. 31). Na 

concepção behaviorista-skinneriana, a leitura teria como objetivo informar, conduzir o 

indivíduo. Na perspectiva cognitivo-sociológica, a leitura teria a função de permitir a 

compreensão do mundo no qual o indivíduo participa. Esta compreensão do mundo ocorre de 

forma ampla através de associações de ideias, da reflexão, da intuição de todos os meios que 

podem contribuir para um melhor entendimento do mundo, entre eles, a leitura. Contudo, uma 

concepção não dispensa a outra. Necessitamos saber decodificar, como também interpretar os 

signos. 

 

Martins destaca ainda a importância da leitura para a formação global dos 

indivíduos. Afirma que através do aprendizado da leitura e também do processo da escrita os 

indivíduos estariam aptos a participar ativamente na sociedade, tornando-se cidadãos. Desse 

modo, deve ser relevante à preocupação com o desenvolvimento de uma pedagogia da leitura 

também de imagem — considerando esta como uma linguagem dominante em nosso tempo 

— que potencialize os indivíduos para este desafio cidadão.  
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Quando os seres humanos começaram a registrar os primeiros símbolos e criaram 

a escrita, inventaram tanto o escritor como o leitor. O leitor está para a escrita do mesmo 

modo que o fruidor5 está para a obra de arte. Sem leitor não há completude do texto, assim 

como sem fruidor não haverá obra de arte. O escritor está para o texto assim como o texto está 

para o leitor. Leitor e escritor encontram-se no texto que é o mediador dos sentimentos, 

conhecimentos, reflexões, paixões dos mesmos. Ler o texto assim como fruir a arte implica 

conhecer a si mesmo, a sua cultura e a do outro, como também os códigos da linguagem. 

 

A formação da linguagem ocorre pela criação de signos, símbolos. Os signos6 são 

classificados por sua relação com o objeto representado. Chamamos ícone quando o signo tem 

relação de semelhança com o conteúdo que ele representa, como, por exemplo, “cocoricó”, ou 

um desenho, uma representação gráfica do objeto. Dizemos índice quando o signo estabelece 

relação de causa e efeito, como, “nuvem” ou “chão molhado” como possível representativo de 

“chuva”. Temos ainda os signos matemáticos (+, -, ÷, ×), que indicam operações a se realizar. 

Já a classificação símbolo ocorre quando a relação é estabelecida por convenção: a “aliança 

no dedo esquerdo” representa, em nossa cultura, o “casamento”; a “cor preta” é símbolo de 

luto para muitos povos. Segundo Maria Lucia de Arruda ARANHA e Maria Helena Pires 

MARTINS(1986), somente o ser humano reconhece e produz símbolos, os animais 

reconhecem apenas ícones e índices. Essa diferença é que determina a denominação de que o 

ser humano é um ser simbólico. 

 
                                                 
5 Fruidor é aquele que aprecia na maior profundidade uma obra de arte. Este termo é muito usado no meio 
artístico para definir a pessoa que aprecia a arte com desfrute e gozo. 
6 Como elemento de linguagem o signo é algo que tem significado e significante. Para aprofundar o 
conhecimento ver Ferdinand de Saussure (Curso de linguística geral, 2001) Na Semiótica, ciência que estuda 
todas as formas possíveis de linguagem, Charles Sanders Peirce diz “um signo intenta representar, em parte pelo 
menos, um objeto que é, portanto, num certo sentido, a causa ou determinante do signo, mesmo se o signo 
representar seu objeto falsamente. Mas dizer que ele representa seu objeto implica que ele afete uma mente, de 
tal modo que, de certa maneira, determine naquela mente algo que é mediatamente devido ao objeto. Essa 
determinação da qual a causa imediata ou determinante é o signo, e da qual a causa mediata é o objeto, pode ser 
chamada Interpretante.” (Charles Sanders PEIRCE in Lucia SANTAELLA. 2003, p. 58) 
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Podemos afirmar, por analogia, que toda expressão artística é uma linguagem que 

possui suas próprias regras e produz seu próprio repertório simbólico. A linguagem da arte se 

reinventa a cada período, produzindo no campo artístico uma infinidade de possibilidades de 

leitura: a impressão das mãos em negativo realizadas pelos homens pré-históricos; as pinturas; 

os happenings; as performances; as infogravuras; o vídeo-arte. Do mesmo modo que surgem 

novas possibilidades de leitura, há também a transformação da própria definição da linguagem 

artística. Um exemplo disso são as variações do termo escultura (e das produções 

escultóricas), usado por muito tempo na arte, e agora substituído por formas tridimensionais. 

 

Os pensamentos abstrato e conceitual precisam dos símbolos linguísticos para 

transcender a experiência vivida. As diferenças culturais na construção da língua determinam 

nosso olhar para o mundo. Aranha exemplifica bem isso na cultura do povo esquimó. Eles 

utilizam “seis nomes diferentes para designar vários estados da neve” (ARANHA, 1986, 

p.15).  A existência de vários vocabulários específicos para tentar expressar diferentes 

maneiras para o que chamamos aqui de “neve” demonstra que o povo esquimó tem uma 

percepção mais apurada sobre algo que para eles é vital e faz parte do seu cotidiano. “Assim, 

podemos dizer que a estruturação da língua influência a percepção da realidade e o nível de 

abstração e generalização do pensamento” (SCHAFF, 1974, p. 252).  

 

As imagens na pré-história tiveram várias funções. Serviam como registros de 

rituais religiosos, formas de transmissão cultural, formas de controle político. E quando 

olhamos para os desenhos rupestres — e o próprio nome já diz – muitas vezes os 

identificamos como desenhos. No entanto, são também formas de escrita. A escrita 

pictográfica tem origem na simplificação dos desenhos. Palavras e imagens se encontram, se 

fundem, se confundem, se justapõem, se completam, partilham muitas vezes os mesmos 
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espaços, compõem as mesmas ideias. Palavras e imagens se tornam cúmplices da criação do 

leitor e da leitura. No livro Palavra e imagem: leituras cruzadas, Walty e outros dizem que: 

 

…a leitura é um processo associativo que promove a 

interação “escrita e imagem” em diversos sentidos: a imagem 

propriamente dita; a que ilustra textos verbais; aquela construída pelo 

leitor quando lê, que tanto pode restringir-se ao momento real de 

produção de sentido, como pode ser base de outras criações 

(WALTY, 2006, p.7). 

 

A leitura realiza-se num processo de interação entre palavra e imagem. A imagem 

nasce como forma de marcar, lembrar, dar visualidade às palavras. Pois, se os desenhos 

rupestres eram parte de um ritual7, imaginamos que eram ilustrações desse ritual, ou seja, 

ilustrações da palavra falada. Já a escrita é um aperfeiçoamento do desenho, pois esta permitia 

um registro de dados e informações mais precisos. Assim a escrita quando se transforma em 

leitura, produz imagens. E para lermos uma palavra — quando este processo torna-se tão 

familiar entre nós — não precisamos decodificar seus símbolos, ou seja, letra a letra. Podemos 

ler a palavra por sua aparência visual, pela forma, pela imagem da palavra. Este passa a ser 

um ato rotineiro para qualquer leitor.  Num ponto do ônibus, mesmo o veículo estando a uma 

distância que não conseguimos identificar as letras individualmente no letreiro, 

compreendemos quando estamos familiarizados como o destino escrito no letreiro do ônibus. 

 

A visualidade das palavras permite uma leitura desprovida de decodificação dos 

símbolos, e apropria-se ao formato como meio de leitura. Estamos falando da configuração 

                                                 
7 “Escondidas nas entranhas da terra […] foram executadas para servir a um rito mágico destinado, talvez, a 
assegurar o êxito na caça. […] ao que parece, o homem do Paleolítico não estabelecia uma distinção nítida entre 
as imagens e a realidade. Ao apresentar esses animais pretendia tê-los à sua mercê, e ao "matá-los” na imagem 
acreditava ter matado o sopro vital dos animais em si.” Outra possibilidade e que talvez a intenção dos desenhos 
não fosse matar mas sim criar animais. Esta teoria é apresentada por JANSON [H. W. História Geral da Arte 
São Paulo: Martins Fontes] 1993 [p. 41] 
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Gestáltica8 da palavra. Barbosa diz que para uma criança de seis anos é difícil estabelecer 

diferença entre as palavras “lata” e “bola”. Essas têm a mesma configuração, uma letra alta e 

uma baixa. Para crianças desta faixa etária, a forma visual das palavras pode facilitar ou 

dificultar a leitura. 

 

2.1 - A Leitura de Imagem na Arte-Educação 
 

A preocupação pelo ensino da leitura de imagens surge nos anos 1980, como um 

movimento da arte-educação que entende a necessidade de preparar o ser humano como 

alguém capaz de fazer perguntas sobre o mundo, e de interpretar situações da vida. A leitura 

de imagem passa a compor o currículo escolar após Barbosa desenvolver a Proposta 

Triangular. Esta tem como componentes do ensino/aprendizagem a leitura da obra de arte, a 

contextualização e o fazer artístico. São três ações mentalmente e sensorialmente básicas para 

o ensino da arte. Barbosa elaborou essa proposta pensando no ensino de arte no Brasil sob a 

influência das Escuelas al Aire Libre Mexicanas9, o Critical Studies inglês e o Movimento de 

Apreciação Estética aliado ao DBAE (Discipline Based Art Education) americano 

(BARBOSA, 1998, p. 33/34). 

 

A “leitura da obra de arte é questionamento, é busca, é descoberta, é o despertar 

da capacidade crítica” (BARBOSA, 1998, p. 40). A leitura da obra de arte com este enfoque, 

abordado por Barbosa, imprime ao ensino da Arte uma função mais ampla que o 

                                                 
8 A Gestalt, no caso da arte, é uma teoria que diz que a forma preexiste a qualquer qualidade estética que o artista 
possa imprimir a uma obra de arte. Ela considera o todo, a totalidade das coisas, o conjunto. 
9 Para a compreensão da proposta triangular é importante entendermos o papel das Escuelas al Aire Libre 
mexicanas. Elas tiveram como ideal resgatar junto ao povo mexicano a sua história, sua identidade. Fizeram 
surgir o movimento muralista mexicano que é um marco na conscientização do povo. As obras do Muralismo 
são fortes, carregadas de emoção e de conteúdo histórico. Foi uma forma encontrada pelos artistas de contestar 
um poder dominante e alienador, que controlava o México. As Escuelas al Aire Libre, mais que educar o povo, 
promoveram um movimento artístico que ajudou a resgatar a história e a identidade do povo mexicano. 
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desenvolvimento criativo do indivíduo. O ensino da arte se torna uma área de conhecimento, 

na qual é fundamental a apreciação das produções artísticas da humanidade. É lugar de 

apreciar e de aprender através das imagens. 

 

A partir da divulgação e aplicação da Proposta Triangular nas escolas, muitos 

professores passaram a realizar, com os alunos, cópias dos trabalhos dos artistas, como se 

estas fossem releituras. Analice Dutra Pillar demonstra um interesse em esclarecer diferenças 

entre leitura e releitura. Se ler é atribuir significado, reler implica “transformação, 

interpretação, criação com base num referencial, num texto visual que pode estar explicito ou 

implícito na obra final” (PILLAR, 1999, p.18). Promover a cópia como se estivéssemos 

estimulando a compreensão da imagem pode se tornar um prejuízo ao aprendizado do aluno. 

A releitura e a cópia têm funções diferentes por suas próprias características. Enquanto a 

releitura requer a interpretação da obra, promovendo aspectos cognitivos (teóricos), a cópia 

estimula o aperfeiçoamento técnico específico. Esta batalha ainda permanece no ensino da 

arte. Muitos professores incentivam a cópia como se esta fosse uma releitura.  

 

No final dos anos 80 e início dos anos 90, no Brasil, realizaram-se eventos nos 

quais o tema da leitura de imagem se fez presente. É neste período que chegam até nós as 

teorias de Roberto Ott, Edmund Feldmann, Michel Parsons. Esses teóricos trazem métodos de 

leitura de imagens que passaram a ser disseminados por arte-educadores brasileiros. Eles 

aparecem nos livros de Ana Mae Barbosa, Mirian Celeste Martins, Ana Amélia Bueno Buoro, 

Analice Dutra Pillar, e ainda em pesquisas de Maria Cristina Rizzi. Além de Ott, Feldman e 

Parsons, outros nomes aparecem como teóricos relacionados à leitura de imagem. Entre eles 

citamos ainda: Abgail Housen, Robert Saunders, Fayga Ostrower, Alberto Manguel, Martyne 

Joly, Roland Barthes.  
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Existe uma função pedagógica na imagem que se revela em sua análise. 

Começamos por uma importante afirmação de JOLY: uma das funções primordiais da análise 

de imagem é sua “função pedagógica” (JOLY. 1996, p. 48). Neste autor, encontramos 

também as funções que a análise de imagem desempenha no observador. “A análise da 

imagem, inclusive da imagem artística, pode desempenhar funções tão diferentes quanto dar 

prazer ao analista, aumentar seus conhecimentos, ensinar, permitir ler ou conceber com maior 

eficácia mensagens visuais” (JOLY. 1996, p.47). 

 

 Contudo, ler imagens artísticas ainda não é um hábito em nossas escolas. Isto 

se deve ao fato de a leitura de imagem ser uma proposta recente na educação brasileira. Por 

consequência, falta também preparo para arte-educadores e educadores em geral trabalharem 

a partir dessas propostas mais recentes. Buoro abre a discussão numa comparação com o 

futebol. Enquanto que neste esporte todos nós, brasileiros, nos sentimos um pouco 

conhecedores e passamos a dar palpites técnicos como se fôssemos cada um o próprio técnico 

de um time, na arte somos, em geral, apenas um público passivo, inseguro, nos sentindo 

ignorantes para discorrer sobre qualquer coisa relacionada a tal assunto. 

  

No Brasil, nossa facilidade para discutir sobre futebol é porque esta “arte” é tema 

recorrente dentro das famílias, nas rodas de amigos, nos locais de trabalho, etc. Em 

contrapartida, há uma carência de debates, seja em qualquer lugar, sobre as expressões 

artísticas em geral. Temos que concordar que, historicamente, a arte não é muito valorizada 

em nosso país. Porém a capacidade de argumentação demonstrada quando o tema é futebol 

comprova a capacidade reflexiva da população brasileira. Então, quais seriam os motivos que 

tornam o debate sobre arte algo distante da realidade brasileira? 
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Durante as aulas de arte, com objetivo de diagnosticar o conhecimento dos alunos 

com relação a arte realizo uma atividade na qual aparece como resultado que  a maioria dos 

alunos conhece um numero limitado de artistas. Entre os brasileiros Tarsila do Amaral, Anita 

Malfatti e Candido Portinari; e, os estrangeiros, Monet, Picasso, Van Gogh e Leonardo da 

Vinci. Alguns poucos alunos demonstram conhecem uma variedade maior de artistas, mas 

apenas em raros casos os alunos demonstram conhecer algum artista contemporâneo. Esta 

redução do ensino da arte ao conhecimento de poucos artistas limitaria as possibilidades de 

auto-identificação com a arte. Isto diminui o interesse pelo assunto.  

  

A prática da análise de imagem pode “aumentar o prazer estético e comunicativo 

das obras, pois aguça o sentido da observação e o olhar, aumenta os conhecimentos e, desse 

modo, permite captar mais informações (no sentido amplo do termo) na recepção espontânea 

das obras” (JOLY. 1996, p.47). Quando promovemos a leitura de imagem em sala de aula, 

percebemos uma falta de costume por parte dos alunos, neste tipo de situação de aprendizado, 

também a falta de argumentos adequados, e da linguagem própria da arte. Falta até mesmo a 

compreensão da função da leitura de imagem. Exercitar a leitura ajuda na aproximação com a 

arte, na aquisição de argumentos próprios desta linguagem, bem como no desenvolvimento do 

prazer estético. 

 

A leitura da obra de arte/imagem traz o acesso aos códigos da arte, ao 

entendimento da sua linguagem que cria um modo próprio de conhecimento, que “revela, 

frequentemente, um sentido das coisas e faz com que um particular fale de modo novo e 

inesperado, ensina uma nova maneira de olhar e ver a realidade” (BARBOSA. 1997, p.25). 
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Martins (1982, p.31) destaca a importância da leitura para a formação global dos 

indivíduos. Ela diz que através do aprendizado da leitura e também da escrita os indivíduos 

estariam aptos a participar ativamente na sociedade, tornando-se cidadãos. Deste modo, é 

relevante a preocupação com o desenvolvimento de uma pedagogia da leitura de imagem, que 

potencialize os indivíduos para este desafio. 

 

Douglas Kellner, pesquisador da cultura da mídia, aponta para a existência de uma 

pedagogia da publicidade “que ensina os indivíduos o que eles precisam e devem desejar, 

pensar e fazer para serem felizes” (KELLNER. 1995, p.112). Esta ação das imagens é 

direcionada ao inconsciente dos indivíduos, contribuindo para a sua formação (ou não? 

Deformação também?), criando especificidades de caráter e conduta em relação à realidade, 

idealizando mundos. Uma pedagogia da leitura de imagem deveria valorizar a compreensão 

do mundo, nos ajudar a perceber como nos posicionamos frente ao meio no qual vivemos. 

 

Ao pensarmos em desenvolver uma pedagogia da leitura de imagem é necessário 

conhecermos o comportamento de crianças e jovens frente às imagens. Neste sentido, Michael 

Parsons desenvolveu uma pesquisa. Com base no trabalho de Parsons, e adaptando à realidade 

brasileira, Maria Helena Wagner Rossi investigou como as crianças e jovens leem imagens, 

que relações eles estabelecem com diferentes imagens em diferentes faixas etárias. 

 

2.2 - Compreendendo a leitura de imagem de crianças e jovens 
 

 

Maria Helena Wagner Rossi, a partir de pesquisa realizada com alunos da 

Educação Básica, estabelece o modo como crianças e adolescentes leem imagens. Esta 
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pesquisa é única no gênero no Brasil e é apresentada no livro Imagens que falam: leitura da 

arte na escola. Neste livro, no capítulo intitulado Como os alunos interpretam imagens?, 

Rossi apresenta as relações estabelecidas pelos alunos ao ler essas imagens. A rede de 

relações de intencionalidades10. Nesta rede, a imagem estabelece relações com o mundo, com 

o artista que a executa, com o leitor que a observa. 

 

REDE DE RELAÇÃO DE INTENCIONALIDADES 

 

 

As relações Imagem-Mundo, Imagem-Artista, Imagem-Leitor apresentadas nesta 

rede possuem uma progressão de complexidades cognitivas, as quais produzirão uma maior 

complexidade de interpretação da imagem.  Esta progressão cognitiva vai aumentando de 

complexidade e profundidade, conforme o leitor avança em sua interpretação da relação 

imagem-mundo para a compreensão da relação imagem-artista ou imagem-leitor. Vejamos 

agora as classificações que Rossi faz da Rede de Relações de Intencionalidades. 

 

                                                 
10 No livro Imagens que Falam, Rossi escreve citando Freeman e Sanger, “a imagem como um objeto 
intencional” “a imagem estabelece relações com as coisas (o que motiva o reconhecimento da coisa 
representada), com a mente do produtor (a pessoa que intencionalmente atualiza sua intenção pictórica) e com a 
mente do leitor (a pessoa que intencionalmente busca a compreensão da imagem). Taiss elementos formam uma 
rede de relações de intencionalidade”. Rossi 2003, p.37.  

I 
Imagem

L 
Leitor

A 
Artista

M 
Mundo
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A Relação Imagem-Mundo apresentada por Rossi possui três tipos: tipo 1 – a arte 

se submete à realidade; tipo 2 – o artista escolhe a realidade; tipo 3 – o artista transfere seus 

sentimentos para a obra. A relação Imagem-Artista possui um tipo — existe intencionalidade 

por parte do artista. E, finalmente, a Relação Imagem-Leitor possui também um só tipo — 

existe consciência de atribuição de sentidos pelo fruidor. 

 

Estas relações citadas acima são a ordenação das interpretações dos alunos em 

relação às imagens. Os educandos podem, na observação de uma imagem, estabelecer várias 

relações diferentes. As relações não são formas de classificar o pensamento dos alunos. Ao 

contrário, são formas de entender a sua maneira de interpretar uma imagem. 

 

O Nível 1 é constituído pelas relações Imagem-Mundo tipo 1 e Imagem-Mundo 

tipo 2. O Nível 2 é constituído pela relação Imagem-Mundo tipo 3. E o Nível 3 é formado 

pelas relações Imagem-Artista e Imagem-Leitor. 

 

O pensamento estético produzido nos três Níveis de pensamento é explicado por 

Rossi: “O pensamento de Nível I gera uma leitura realística (não metafísica), enfocando o 

real, o concreto, o fisicamente representado na imagem” (ROSSI, 2003, p. 124).  O 

pensamento de Nível 1 caracteriza-se pela concretude. O pensamento de Nível 2 é um 

pensamento intermediário, no qual o leitor, ainda vinculado a concretude, esboça o 

entendimento de que a imagem pode representar algo abstrato, como o sentimento do autor, 

entretanto este sentimento é apenas uma transferência do que o autor sente para o que ele 

representa. O pensamento de Nível 3 é o de maior complexidade encontrado por Rossi entre 

os alunos entrevistados. Neste Nível, as interpretações dependem do pensamento abstrato e da 

consciência de uma intenção e autonomia tanto do artista como do leitor.  
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Rossi aponta o sentido que a imagem tem para os indivíduos. As relações que 

estabelecemos com as imagens derivam de um grau de conhecimento maior ou menor desta 

linguagem. Também, do grau de estímulo oferecido pela imagem. Diferentes imagens podem 

levar a diferentes relações ou uma mesma imagem vista mais de uma vez provocará leituras 

diferentes a um mesmo leitor. As relações que estabelecemos com o mundo visual são dadas 

pelas próprias imagens. Como exemplo, imagens figurativas, muito realistas, quase 

fotográficas, produzem uma ideia de representação do mundo, o que leva muitas vezes a uma 

interpretação neste sentido. Imagens não figurativas, que mostram cores, formas, linhas, 

planos, manchas são imagens questionadoras dos indivíduos, questionam sua visão de mundo, 

as imagens não figurativas também são representação do mundo, todavia, produzem mais 

dúvida do que certezas, mais inquietações do que respostas. Causam estranhamento. Uma 

imagem, em geral, na compreensão do espectador, retrata o mundo, e por consequência as 

relações vividas pelos indivíduos neste mundo. As imagens criam um mundo imaginário onde 

a ficção, a simulação, a imitação, muitas vezes, não é distinta da realidade. 

 

A proposta de Rossi nos permite compreender as ideias dos alunos em relação à 

leitura de imagens. Pois cada indivíduo lê diferentemente imagens, não só por força de suas 

vivências, mas também por influência do seu desenvolvimento cognitivo, e pela imagem que 

lhe é dada a ler. 

 

Durante um curso sobre fundamentos estéticos do ensino da arte, entrei em 

contato com esta pesquisa realizada por Rossi. Um desafio foi o de aplicar o método usado 

por Rossi para determinar o modo como as pessoas leem imagens. Realizei a pesquisa com 

adultos e, ao analisar as entrevistas, percebi que não existe grande variação de resultados entre 
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a forma pela qual as crianças e jovens leem imagem em comparação com leitura feita pelos 

dos adultos. 

 

Os indivíduos entrevistados, durante a pesquisa, apresentaram em sua 

interpretação e julgamento critérios semelhantes aos encontrados por Rossi. Contudo, percebi 

que, para imagens da arte contemporânea, as análises são mais complexas. Essas respostas 

consideram aspectos plásticos das imagens, cor, textura, volume, linhas, a linguagem em si. 

Porém, quando usamos imagens figurativas, as observações ficam por conta da relação da 

obra com a realidade e não com os aspectos da linguagem. 

  

Esta pesquisa realizada por Rossi contribui para a compreensão de como as 

crianças e jovens realizam a leitura de imagem. Também colabora para compreendermos que 

as imagens influenciam a sua própria leitura. Conhecendo as relações que os alunos 

estabelecem em diferentes faixas etárias com a arte, e também a influência que as imagens 

produzem em sua leitura, podemos melhor orientar uma alfabetização visual. 

 

 

2.4 – Métodos de leitura de imagem sistematizados 

 

2.4.1 - Image Watching de Robert Ott 
 

O Image Watching “objetiva a integração do pensamento crítico a respeito das 

obras de arte e da transformação dos conceitos aprendidos dessa forma de crítica artística 

voltada à produção criativa na aula de artes” (OTT in: BARBOSA, 1999. p.130).  
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O Sistema de Image Watching, de Roberto Ott, é um sistema que gera 

conhecimento conceitual e interpretativo a respeito da arte, e que se revela no trabalho 

plástico. Este sistema possui uma categoria inicial chamada Thought Watching que é “um 

período de aquecimento”, através do qual proporciona-se um clima envolvente a fim de 

despertar o aluno para os processos seguintes de leitura de imagem. Em número de cinco, são 

as outras categorias: descrevendo, analisando, interpretando, fundamentando e revelando. 

 

A categoria “Descrevendo” é o primeiro contato com a obra de arte. Neste 

momento fazemos um inventário de tudo o que for perceptível na obra de arte. Na categoria 

“Analisando” é momento de investigar como foi executada a obra, que técnicas foram usadas 

para sua elaboração. A categoria “Interpretando” permite a expressão do sentimento do aluno 

em relação à obra.  Na categoria “Fundamentando”, amplia-se o conhecimento do aluno a 

respeito da obra, através de materiais disponíveis, textos a respeito da mesma, por exemplo. 

Na categoria “Revelando” o aluno cria uma nova obra inspirada nos conhecimentos 

adquiridos.  

 

2.4.2 - Método Comparativo de Edmund Feldman 
  

Outra proposta para a leitura de imagem é o Método Comparativo de Edmund 

Feldman. Barbosa no livro “A imagem no ensino da arte” escreve sobre o método de 

Feldman. “Para Feldman aprender a linguagem da arte implica desenvolver técnica, crítica e 

criação e, portanto, as dimensões sociais, culturais, criativas, psicológicas, antropológicas e 

históricas do homem” (BARBOSA, 2005-A, p.43). 
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Para aprender a linguagem da arte, Feldman apresenta quatro processos: O 

Observar prestar atenção ao que vê; A Análise, observar o comportamento do que se vê; A 

Interpretação, dar significado à obra de arte; O Julgamento, decidir acerca do valor de um 

objeto de arte. Estes procedimentos são realizados a partir de duas ou mais imagens de arte 

através das quais o estudante aprende por meio da comparação. 
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3 – LENDO IMAGENS:  
COM FAYGA OSTROWER. 
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3.1 – Primeira via de acesso 
 

A primeira aproximação que tive com a obra de Fayga foi com a obra escrita, 

durante a fase final do bacharelado em desenho e plástica. Neste período, precisava criar um 

trabalho plástico com estilo próprio e sem orientador, o desafio final para a formação de 

bacharel em Desenho e Plástica. Os livros Criatividade e Processos de Criação e Acasos e 

Criação Artística de Fayga foram o apoio teórico para o desenvolvimento de meu trabalho 

criativo. 

 

Acasos e Criação Artística tornou-se uma espécie de amuleto para mim, sentia ter 

encontrado nas palavras escritas por Fayga um estímulo para criar, pois como ela diz não há 

acaso desprovido de atenção. Eu me encontrava atenta, porém sem reconhecer os acasos como 

possibilidades que visitam o momento de criação artística11. Seu livro não estava em minha 

mão por acaso, e sim porque eu estava à procura, buscando encontrar respostas, estímulos. A 

preocupação de Fayga com a expressão, com a materialidade da arte, suas formas, com a 

abstração como forma de expressão me estimularam a criar. 

 

Em todas as motivações expressivas, são as tensões que 

nos levam a sair de nós e a ‘buscar os acasos’, nessa abertura atenta a 

sugestões, que nos permitam dar uma forma a ideias que se esboçam 

na mente. As tentativas podem incluir falsos começos ou recomeços, 

ou novos ensaios, até que no final encontremos algo que faça sentido 

para nós. (OSTROWER, 1995, 21) 

 
                                                 
11 Tempo depois, vendo O Filme sobre a vida de Jackson Pollock reconheci um acaso, que veio da busca, da 
atenção. Pollock buscava um modo próprio que viesse de seu interior. Percebeu na tinta que escorria do pincel, 
enquanto observava a tela que pintava, uma possibilidade de expressão, gestual, orgânica, que valorizava o 
movimento do corpo no momento da criação plástica. Encontrou por acaso uma possibilidade pictórica para 
realizar seu trabalho. 
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Faz sentido recorrer à obra de Fayga nesta pesquisa sobre leitura de imagem. Ela 

foi professora, teórica de arte, artista plástica. Por minha formação de bacharel e licenciada 

em Desenho e Plástica, reconheço que é mais fácil ensinar arte quando compreendemos os 

processos da criação artística e, melhor ainda, quando atuamos artisticamente, produzindo 

obras de arte. Nosso conhecimento do fazer artístico torna o ensinar mais apaixonante. O fato 

de Fayga ser uma artista atuante em seu meio contribui para o seu ato de ensinar arte. Meu 

olhar sobre o trabalho teórico de Fayga é o de quem busca razões apaixonantes para ensinar 

arte, ensinar a compreender a arte, sobretudo a pensar sobre arte, a ler imagens. Os livros de 

Fayga nos apresentam uma professora que conhece profundamente a criação artística, e para 

ensinar a criar, ensina a olhar a obra de arte.  

 

3.2 – Síntese biográfica 
 

Fayga Nasceu em 1920 na cidade de Lodz, Polônia. Veio para o Brasil na década 

de 30, fugindo da expansão nazista na Europa. Fez curso de Artes gráficas na Fundação 

Getúlio Vargas, no Rio de janeiro. Aprendeu Xilogravura e Gravura em metal. Durante a 

década de 50 viajou pela Europa e América a estudo, realizou varias exposições, ganhou 

prêmios da Bienal de Veneza (1954), da Bienal de São Paulo (1957), Bienal de Florença, 

Argentina, Venezuela e México, um reconhecimento ao seu trabalho como artista plástica. 

A partir de 1954 começou a lecionar a disciplina de Composição e Análise Crítica 

no Museu de Arte Moderna do Rio de Janeiro até 1970. Fayga Também atuou como 

professora “no Spellman College, em Atlanta, EUA; na Slade School da Universidade de 

Londres, Inglaterra, e, posteriormente, como professora de pós-graduação, em várias 
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Fayga Ostrower – Xilogravura - 1967 –  1 

universidades brasileiras” (Instituto Fayga Ostrower). Fayga proferiu muitas palestras e 

ofereceu cursos de arte a operários.  

Suas experiências de artista e de professora contribuíram para a publicação dos 

livros: Criatividade e Processos de Criação (Editora Vozes, RJ); Universos da Arte (Editora 

Campus, RJ); Acasos e Criação Artística (Editora Campus, RJ); A Sensibilidade do Intelecto 

(Editora Campus, RJ - Prêmio Literário Jabuti, em 1999); Goya, Artista Revolucionário e 

Humanista (Editora Imaginário, SP) e A Grandeza Humana: Cinco Séculos, Cinco Gênios da 

Arte (Editora Campus, RJ). Além dos livros publicou diversos artigos. Fayga faleceu no Rio 

de janeiro em 2001. 

 

 
 
 
 
 
 
 
 
 
 
 
 
 

3.3 – Fayga e a leitura de imagem  
 

 

Procurei nos livros de Fayga reconhecer a leitora de imagens, a fim de perceber os 

seus processos de leitura de imagem e compreender como esta leitura se constitui. Fayga, em 

seus livros, nos oferece uma aula sobre os elementos da linguagem artística, ela apresenta os 

problemas da criação artística, bem como os elementos que precisamos conhecer e dominar 
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para realizar um bom trabalho artístico. Trabalho este que oferece uma possibilidade de 

autoconhecimento, uma forma de olhar para si mesmo.  

 

Compreendemos que todos os processos de criação 

representam, na origem, tentativas de estruturação, de experimentação 

e controle, processos produtivos onde o homem se descobre, onde ele 

próprio se articula à medida que passa a identificar-se com a matéria. 

São transferências simbólicas do homem à materialidade das coisas e 

que novamente são transferidas para si. (OSTROWER, 1987, p. 53) 

 

Ao realizarmos um trabalho artístico estamos nos construindo. E ao lermos uma 

obra de arte, conhecemos não só a obra, como também o artista que a realizou, e também a 

nós mesmos.  

 

No livro Criatividade e processos de criação (1ª edição 1977) abordar os temas 

relativos à criação plástica, composição, forma, conteúdo, também apresenta temas inerentes à 

formação humana como valores e contextos culturais. Estes últimos têm tanta influência no 

trabalho artístico quanto os primeiros.  

Os valores participam do nosso diálogo com a vida. Nos 

possíveis relacionamentos que estabelecemos e nas possíveis 

ordenações dos fenômenos, nas incertezas que inevitavelmente 

acompanham os opções, decisões, ações, nos conflitos que nos 

possam causar ou nas alegrias, as coisas se definem para nós a partir 

de avaliações internas (OSTROWER, 1987, p. 101). 

 

E se isso influencia no processo criativo, para a leitura de uma obra de arte 

haveremos de considerar a importância de o leitor conhecer, além dos elementos da 

linguagem artística, os valores e o contexto cultural nos quais a obra de arte foi produzida. 
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Fayga ainda enfatiza que “a criatividade é, portanto, inerente à condição humana” 

(OSTROWER, 1987, pg. 53) 

 

Em Acasos e criação artística (1ª edição, 1990) Fayga discute temas mais 

subjetivos do fazer artístico: inspiração, expressividade, estilos, o acaso. Para responder as 

questões que formula, ela lê imagens, de diversos artistas, de diversas culturas e épocas. 

Desde a arte grega e egípcia até a arte indiana, e coreana, como artistas dos séculos XV ao 

XX, entre eles Matisse, Mondrian, Kurt Schwitters, Picasso, Pollock, Amílcar de Castro, 

Tiziano e muitos outros. No capítulo sobre Percepção: Significados (1995, p. 25-50), Fayga 

faz comparações entre obras de arte a fim de demonstrar como podemos perceber, nos 

elementos da linguagem artística, conteúdos distintos, mesmo que o tema abordado, na obra, 

seja o mesmo. Ela exemplifica isso com as obras A Última Ceia de Leonardo (1452-1519) e a 

de Tintoretto (1518-1594). Primeiro enfocando a obra de Leonardo da Vinci. 

 

Na pintura predomina a forma da grande horizontal da 

mesa com a toalha branca, Cristo ocupando o lugar do centro. Única 

figura silenciosa e imóvel, que não gesticula nem olha para fora, 

Cristo concentra todas as atenções. Todas as linhas e sequências 

levam a ele[…]. As horizontais se renovam nas tríades de discípulos, 

agrupados em forma de triângulos, assim como nas sequências de 

cabeças, mãos, pratos, portas, janelas, as vigas do teto, e através de 

intervalos espaciais em forma de triângulos (virtuais) invertidos, 

voltam sempre a Figura de Cristo[…]. Mas no final, a dramaticidade e 

absorvida, acalmada e transfigurada em outro conteúdo: de 

compreensão e aceitação, sustentado pelo predomínio explícito da 

horizontalidade em todo desenvolvimento espacial. Daí a imagem 

transmitir um sentimento de ulterior paz transcendental. 

(OSTROWER, 1995, p. 44-45) 
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Em comparação a obra de Leonardo Fayga lê Tintoretto. 

 

Já em Tintoretto, com o mesmo tema, e numa visão não 

menos mística, encontramos outro conteúdo, totalmente diverso[…]. 

Baseada em assimetrias e movimentos diagonais, a estrutura da Ceia 

de Tintoretto mostra uma agitação fortíssima. Todos os 

relacionamentos formulam contrastes, tensões, movimentos. A mesa, 

projetada num espaço fundo, que vai escurecendo a medida em que se 

afasta, a posição de Cristo, dos discípulos, da roda de anjos, ao alto do 

lado direito, e ainda, inteiramente alheios à importância dos eventos 

celestes, os seres terrestres ocupados com tarefas domésticas, 

concentrados no canto inferior direito: tudo e assimétrico. O próprio 

eixo central da composição, com o ponto de fuga, e deslocado para o 

lado direito, bem perto da margem, assim encaminhando, e também 

acelerando, os recuos espaciais, os contrastes de magnitude e de 

claro/escuro. Embora a figura de Cristo se encontre visualmente 

destacada por um halo e uma área de maior luminosidade em sua 

volta, nem assim estabelece um centro ou algum momento de calma 

maior. Cristo também esta sendo absorvido no extraordinário fluxo de 

movimentos dramáticos. Compreendemos então, nesta "Última Ceia" 

de Tintoretto, que o mesmo motivo pictórico pode levar a formular 

um conteúdo de profunda inquietação espiritual em vez de paz e 

serenidade. (OSTROWER, 1995, p. 44-45) 

A Última Ceia - Leonardo da Vinci 1 
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Esta leitura que Fayga realiza das imagens aproxima-nos dos conteúdos contidos 

na obra de arte. Fayga realiza esta leitura e coloca as imagens para acompanharmos seu 

pensamento. Percebemos nas imagens que os elementos podem traduzir conteúdos, 

dependendo do modo como são organizados.  Estas obras, seguidas desta análise apresentada 

aqui, também estão no livro Universos da Arte e seguidas de desenhos esquemáticos que 

explicitam a organização formal das obras em questão. 

 

No capítulo Formas e expressividade (Fayga, 1995, p. 51-80) Fayga compara as 

obras de Paul Cézzane e de Piet Mondrian. Fayga faz a comparação considerando que os dois 

artistas têm grande relevância quanto ao conteúdo universal de suas obras e quanto ao 

equilíbrio de suas composições. Enquanto Mondrian buscou uma representação ideal, como 

também um mundo ideal, Cézanne representou a sensualidade das formas.  

 

Olhando os quadros de Mondrian, observamos o alto 

grau de idealização, na sua visão de espaço […] (mais ou menos a 

partir de 1920, quando Mondrian atinge seu estilo de maturidade). O 

A ùltima Ceia - Tintoretto 1 
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espaço configurado e caracterizado por formas planas, 

bidimensionais. Superfícies. Além de omitir quaisquer indicações de 

profundidade espacial, a composição exclui praticamente a dinâmica 

de movimento visual; as sugestões de tempo provindo de certas 

repetições de linhas semelhantes e de superfícies. No entanto, tais 

repetições não chegam a ser articuladas em padrões rítmicos; ou seja: 

a temporalidade não recebe uma elaboração equivalente a da 

espacialidade. E o predomínio do espaço. Ha uma serie de 

diferenciações espaciais. Ha condensações, a partir da disposição 

assimétrica de intervalos maiores ou menores, e ha tensões que 

resultam do fato — lembramos — de todos os elementos visuais 

desempenharem duplas funções formais. Assim as superfícies 

funcionam ora como "figuras", como áreas autônomas, ora como 

"fundo", como intervalos entre as linhas. E estas, por sua vez, 

funcionam ora como linhas autônomas, em relação a outras linhas 

presentes, ora como contornos de superfícies. Este duplo sentido 

estrutural dos elementos, suas ambivalências no relacionamento 

formal fundamentam o caráter expressivo da imagem. Sem 

ambivalências formais, a imagem se reduziria à mera geometria 

(OSTROWER, 1995, p. 70). 

 

 

 

 

 

 

 

 

 

 

 

 

 

 

 

 

 Mont Saint Victoire - Cézanne 1 
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Este modo de representar12 relaciona-se ao seu modo de pensar o mundo, seu 

estilo artístico era também sua filosofia de vida “Em sua visão, os seres humanos poderiam, 

deveriam, participar da harmonia universal, uma vez que se livrassem de seu subjetivismo e 

de seus conflitos” (OSTROWER, 1995, p. 71). Em suas obras de arte retirou todos os 

detalhes, não usava nuance de cores nas pinturas. Nas obras de Cézanne existe “uma abertura 

perante as múltiplas facetas do viver, uma não-sistematização tanto das vivências como dos 

procedimentos, a inclusão (não a exclusão) de contingências e incertezas, em suma, uma 

disponibilidade incondicional às experiências de vida” (OSTROWER, 1995, p. 73).  Em sua 

obra tudo é dinâmico, como a própria vida. A obra de Cézanne em comparação com a de 

Mondrian é menos intelectualizada. 

 

 

 

 

 

 

 

 

 

 

 

                                                 
12 Mondrian durante sua vida artística passou por diferentes estilos entre eles expressionismo, cubismo, porém a 
análise apresentada no livro de Fayga(1995) é relativa ao período do Neoplasticismo (aproximadamente a partir 
de 1920). Também chamado de De Stil este estilo representava as formulações plásticas a partir da obra de 
Mondriam. “O movimento se organiza, segundo Van Doesburg, em torno da necessidade de "clareza, certeza e 
ordem" e tem como propósito central encontrar uma nova forma de expressão plástica, liberta de sugestões 
representativas e composta a partir de elementos mínimos: a linha reta, o retângulo e as cores primárias - azul, 
vermelho e amarelo -, além do preto, branco e cinza”. 
(http://www.itaucultural.org.br/aplicExternas/enciclopedia_IC/index.cfm?fuseaction=termos_texto&cd_verbete
=3812 – 23/07/2009) 

Composição - Mondrian 1 
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Guernica - Picasso 1 

Ainda no livro Acasos e Criação Artística Fayga apresenta outros exemplos de 

como a linguagem expressa os conteúdos. Fayga ainda salienta a necessidade de se ter pleno 

domínio dos meios de produção artística para assim produzirmos arte. Ela diz que “pode até 

ser o caso de uma pessoa muito bem intencionada e de grandeza humana, com os mais altos 

pensamentos filosóficos – se não dominar a linguagem artística, estaremos diante de um 

grande filósofo mas não diante de um grande artista” (OSTROWER, 1995, p. 228). Este 

comentário surge em seu livro após discutir a produção do quadro Guernica de Picasso, 

quadro o qual Picasso traduz toda a dramaticidade e sofrimento da guerra espanhola, num 

quadro de beleza estética indiscutível. Fazendo uso dos recursos do estilo cubista de 

representar e dos tons de cinza, branco e preto. Percebemos o drama decorrente da guerra 

nesta obra de Picasso. 

 

 

 

 

 

 

 

 

 

 

Universos da Arte (1ª ed., 1983) foi publicado por Fayga a partir do curso 

oferecido por ela para operários de uma fábrica em 1970. No livro, publicado 13 anos após a 

realização do curso, Fayga apresenta o processo que usou para ensinar arte a um público 

pouco familiarizado com o assunto. Ela apresenta as teorias que envolvem o ato criativo 
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através de exemplificações com imagens de arte. No livro aparecem diálogos com os alunos, 

muitas imagens de arte, como também desenhos esquemáticos que explicitam a composição 

de muitas obras, o que ajuda a compreender os elementos da linguagem artística. Ao mesmo 

tempo em que Fayga vai explicando os meandros da criação artística, vai lendo as obras de 

arte, e retomando-as conforme novos conteúdos vão sendo discutidos. Este livro também traz 

diálogos, frutos das conversas durante o curso. Ao final de cada encontro Fayga realizava 

anotações registrando os fatos mais marcantes. 

 

Embora já conhecendo outros livros de Fayga, os citados acima, esta pesquisa foi 

iniciada com o livro A grandeza humana. Este livro foi organizado a partir de seminários que 

Fayga realizou no Centro Cultural Banco do Brasil no Rio de Janeiro, publicado 

postumamente. Neste livro, cada artista ganhou um capítulo. As obras são analisadas em 

conjunto.  

 

No primeiro momento da pesquisa, a escolha recaiu sobre o livro A grandeza 

humana que apresentava a leitura condensada, o que parecia a melhor opção para a pesquisa. 

Embora eu estivesse procurando processos diferentes de leitura, minha cabeça ainda estava 

procurando uma organização formal para a leitura. Neste livro de Fayga, temos a leitura de 

cinco séculos de arte, com cinco gênios da pintura como seu próprio título indica. São eles 

Leonardo da Vinci, Rembrandt van Rijn, Goya, Paul Cézanne, Pablo Picasso. Cada artista 

ganhou um capítulo e suas obras foram analisadas por Fayga. Este livro traz a análise da obra 

como conjunto da vida dos artistas.  
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3.3.1 - Leonardo Da Vinci Por Fayga OSTROWER em A grandeza Humana 
 
 
 

A apresentação que Fayga faz da arte de Leonardo inicia-se por apresentar as 

diferenças temporais que nos separam da obra de Leonardo, depois de mais de quinhentos 

anos. Ele foi um homem de seu tempo e mesmo assim um visionário, que através de sua 

percepção e imaginação alcançou conhecimentos maiores que qualquer conquista por terra 

pode trazer. Fayga aborda a seguir alguns traços biográficos do artista: “nasceu em 1452, no 

pequeno vilarejo de Vinci, perto de Florença. Seus pais foram dois jovens pertencentes a 

classes sociais bem distintas” (OSTROWER. 2003, p. 3). Outro aspecto é a concepção 

cultural histórica “Na Itália do século XV, época da alta Renascença, a ilegitimidade não 

representava qualquer estigma social” (OSTROWER, 2003, p. 4). Também houve destaque 

para os aspectos psicológicos e físicos, na leitura de Fayga, talvez o fato de saber-se ilegítimo 

tenha trazido alguma influência para a formação de Leonardo. No aspecto físico era alto, tinha 

porte elegante. 

 

Outro ponto de referência são os dons, aptidões de Da Vinci. Além de artista 

plástico, tinha dons musicais, e boa voz. Sua personalidade também aparece como sendo 

sensível, delicado, aberto ao mundo, curioso, indefeso, não agressivo — “seria um anti-herói 

em tempos ditos heróicos, marcados por investidas guerreiras de ousados conquistadores, por 

homens de ação e arrogantes aventureiros” (OSTROWER. 2003, p. 4). Fayga chama a 

atenção para o hábito que Leonardo cultivava de registrar suas observações e reflexões em 

seus “Cadernos”; isto ele fazia escrevendo de forma invertida. Seus escritos só poderiam ser 

lidos com o auxílio de um espelho. Fayga transcreve um trecho dos cadernos de Leonardo: 

“Todos os nossos conhecimentos originam-se em nossas percepções” (OSTROWER. 2003, p. 

5). 
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A história de Leonardo vai sendo contada de forma cronológica e isto faz com que 

Fayga retome aspectos biográficos ligando-os à cultura e a economia da época em que este 

viveu. Com a morte do avô, em 1468, a família de Leonardo muda-se para Florença que esta 

em apogeu. Sua riqueza econômica era fruto do intenso comércio de diversos produtos 

 

Como tecidos de lã e algodão, rendas, calçados, bolsas e 

outros objetos de couro, cutelaria, armas, punhais e espadas, jóias, 

porcelanas, alem de vinhos e do intercambio de temperos vindos do 

oriente. O poderio desta extensa atividade econômica e financeira era 

reforçado pela organização social das diversas categorias de artesãos, 

as guildas, corporações de grande influencia econômica e cultural 

(OSTROWER. 2003, p. 6). 

 

O poderio econômico da época promove a valorização artística. Os nobres fazem 

encomendas de obras de arte para decorar suas casa, palácios, igrejas. Os artistas possuem 

uma guilda própria e assim são membros ativos da sociedade. É neste período que grandes 

nomes estão em Florença como: Miguel Ângelo (1457-1564), Donatello (1386-1466), Fra 

Angélico (1387-1455) e outros. 

 

Até aqui não há ainda relatos sobre as produções artísticas de Leonardo, é 

justamente agora após Fayga nos situar culturalmente, economicamente, artisticamente, 

histórica e temporalmente que nasce Leonardo artista. Sua aptidão artística aparece desde a 

infância, quando ficava, horas, observando e desenhando os animais e plantas. Seus desenhos 

surpreendiam pela qualidade, seu pai então após instalar-se em Florença Procura um Atelier 

para que seu filho possa desenvolver seu talento para arte. É com Andréa Verrocchio que 

Leonardo aprende a preparar telas, triturar pigmentos, montar chassis, preparar óleos, liga de 

têmpera. Após começaria a preparar a combinação de cores das pinturas, teria noções de 

proporção e composição seguindo o estilo do Mestre Pintor, Verrocchio. 



51 
 

 

 

Depois Fayga descrever os fatos relacionados à história de Leonardo é que ela irá 

começar a análise das imagens, pinturas, produzidas por ele, e cabe aqui adiantar que a analise 

de Fayga percorre o conjunto da produção plástica de Leonardo. Na primeira pintura, “O 

Batismo de Cristo”, executada em conjunto com Verrocchio que “Leonardo demonstra um 

sentido essencialmente pictórico, a fluidez das pinceladas permitindo delicadas transparências 

e transições” (OSTROWER. 2003, p. 9). Nesta obra Verrocchio, que também era escultor, 

pintou as figuras principais da cena e Leonardo a Figura do anjo. Comparando as figuras da 

mesma tela, as pintadas por Verrocchio parecem, segundo Fayga, recortadas do quadro, 

enquanto que o anjo representado por Leonardo parece totalmente integrado ao fundo da 

figura.  O que Fayga não disse sobre esta pintura: Leonardo teria usado uma técnica 

diferenciada da de Verrocchio, enquanto toda a pintura foi realizada a tempera o anjo, pintado 

por Leonardo, foi pintado a óleo, uma ousadia para um pintor iniciante. O que também 

influência na diferença de resultado visual.  

 

Ainda, juntamente, com Verrocchio, mas agora com mais responsabilidades, entre 

elas a de elaborar a composição, é realizado o quadro A Anunciação (1473-1474). É na leitura 

desta obra que aparece mais claramente a descrição, analise-interpretação e comparação 

realizada por Fayga. 

 

Tradicionalmente, a cena da Anunciação era 

representada em um ambiente fechado de clausura. Leonardo 

reformula esta concepção, abrindo o espaço e projetando no primeiro 

plano da imagem um jardim cercado por uma mureta horizontal. Esta 

mureta, que corre de margem a margem, irá desempenhar diversas 

funções formais e expressivas. Ao mesmo tempo que separa dois 

espaços, frente e fundo, dentro e fora — portanto, dois mundos 

implícitos, interior e exterior -, a mureta também interliga e une 
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visualmente as figuras do anjo e a Madona. Além disto, ela dirige 

nosso olhar para a profundidade do espaço, focalizando a paisagem 

que se vê emoldurada pelas fileiras de árvores. Em alguns detalhes, 

Leonardo ainda preserva os símbolos da iconografia cristã; por 

exemplo, o lírio na mão do anjo representa a pureza da Virgem 

(OSTROWER, 2003, p. 10).  

 

 

 

 

 

 

 

 

 

 

Outros aspectos apresentados por Fayga são características gerais da obra, 

elaboração formal, informações sobre a localização das imagens e até mesmo sua disposição 

no lugar de exposição. Também são descritos os processos de elaboração de estudos e 

projetos. Os temas também ganham destaque na leitura. A perspectiva que é característica 

marcante do Renascimento é apresentada em seus aspectos técnicos. A visão de mundo da 

época. Fayga também faz referências a outros artistas e compara a arte a outras ciências.  

 

Em A Grandeza Humana outras obras de Leonardo são comentadas, lidas, como a 

Ultima Ceia, Monalisa, a Virgem Sant’ana e o Menino Jesus, e estas leituras vão sendo 

sempre acompanhadas da história de vida de Leonardo.  

 

Anunciação - Picasso 2 
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A leitura de Fayga é abrangente, perpassa a pintura de Leonardo e invade aspectos 

históricos, sociais, econômicos e técnicos. É uma leitura complexa que permite a nós 

percebemos diversas possibilidades de aprendizado que podem surgir a partir de uma obra de 

arte. Uma imagem de arte pode nos ensinar além de seu tema e aparência formal. Podemos a 

partir dela fazer descobertas sobre os aspectos intrínsecos ao fazer artístico que é intimamente 

ligado ao viver social e cultural de uma época ou civilização. 

 

Fayga faz uma leitura de um conjunto de imagens de Leonardo, sua descrição, 

analise e interpretações seguem a cronologia. Ela apresenta concepções culturais da época em 

que viveu Leonardo. Também descreve seu biótipo físico e aspectos psicológicos do artista. 

Descreve seus dons, aptidões, sua personalidade e identidade, bem como seus hábitos.  

 

Fayga também apresenta o contexto artístico e técnico. Descreve o inicio da 

aprendizagem de Leonardo passo a passo. Destaca conhecimentos que este possuía, aspectos 

gerais da sua obra, entre eles aspectos formais. Localiza a obra na atualidade, onde está 

exposta. Fala sobre os procedimentos, estudos, projetos de Leonardo. Interpreta suas obras, 

enfatiza a temática utilizada, aponta a importância do desenvolvimento da perspectiva como 

aspecto técnico e que, está ligada à mudança de visão de mundo da renascença em relação à 

idade Média.  

 

3.3.2 - Pablo Picasso por Fayga OSTROWER 
 
 
 

A leitura realizada da obra de Picasso começa por apresentar traços biográficos, 

Fayga nos conta sobre seu nascimento, os pais, a profissão do pai, as mudanças de cidades, o 
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início dos estudos. Picasso era muito jovem e já pintava muito bem. Seu pai também era 

pintor. Em Barcelona, onde o pai foi lecionar pintura, Picasso não teve o que aprender, isto 

aos quatorze anos, então com dezesseis se matriculou na academia em Madri, no entanto em 

vez de frequentar o curso foi visitar museus, passear pelas ruas da cidade. 

 

 Fayga cita pinturas de Picasso: o quadro “Senza y Calidad” ela compara ao de 

outro artista reconhecido na época, aponta para o quadro de Picasso como tendo mais 

qualidade pictórica. O retrato da mãe demonstra preocupação com a pincelada, mais do que 

com a própria representação. 

 

 Um segundo momento da leitura de Fayga mostra a influência na obra de 

Picasso de artistas impressionistas, principalmente de Toulouse-Lautrec. Os temas da obra de 

Toulouse, as pessoas marginalizadas, e também as características da linguagem da pintura 

foram absorvidos pela obra de Picasso, o movimento, o nervosismo, a energia. Toulouse 

pintou personagens de circo, prostitutas, bailarinas, isto ele fez “com total liberdade, usando 

cores anticonvencionais, vibrantes” (OSTROWER, 2003, p. 132, 133). As obras de Toulouse 

não demonstram segundo Fayga, nenhuma idealização ou condenação. Fayga relaciona as 

obras de Toulouse aos desenhos chineses. Outras influências para a obra de Picasso foram 

Cezanne com seu rigor compositivo. A arte Africana com toda sua ousadia. O Dadaísmo com 

suas colagens. Na obra As Meninas de Velasques, Picasso encontrou inspiração pra a 

realização de muitas Pinturas. 
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Picasso 1 
Velasquez 1 

Picasso 2 
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Ainda na abordagem de Fayga sobre a obra de Picasso há um grande destaque 

para a obra Guernica, realizada após o bombardeio da cidade de mesmo nome durante a 

Guerra Espanhola. Picasso realizou muitos estudos até chegar a ideia final do painel. Algumas 

opções de Picasso determinaram o caráter expressivo do Painel. Fayga destaca a escolha pelo 

preto, branco e tons de cinza, pois “a sensualidade e o prazer estético transmitidos pelas cores 

seriam uma contradição com o tema do painel” (OSTROWER, 2003, 140) também o estilo 

cubista se torna determinante na expressividade do painel por suas características 

“atomização, fragmentação do espaço, e contrastes dramáticos já em si expressivos” 

(OSTROWER, 2003, p. 140). O conteúdo, da obra Guernica, não precisa ser explicado basta 

ser visto, segundo Fayga (2003, p. 140). 

 

Já no livro Universos da Arte no capítulo sobre Elementos Visuais – Cor, Fayga 

Lê a Obra de Picasso Mendigos a Beira Mar.  E nos mostra como a cor compõe o significado 

da obra de arte, porém não deixa de salientar que os estados psicológicos e/ou físicos também 

influenciam o fazer artístico. 

 

Na época em que pintou os quadros da fase azul, Picasso 

tinha 23 anos. Acabara de se estabelecer em Paris onde, ainda não 

reconhecido, passou por uma fase de grande pobreza. Talvez não 

fosse esse o único motivo, mas pode ter contribuído para o caráter 

melancólico e depressivo da chamada fase azul, cuja temática 

(influenciada por Toulouse-Lautrec) focaliza pessoas marginalizadas 

pela sociedade: mendigos, artistas de circo, cegos. A cor — o azul 

dominante nessas obras — e formulada em relações tonais. Vemos os 

tons mais claros concentrados no rosto das figuras, destacando a 

expressão delicada porem mórbida, e marcada por profundas olheiras, 

enquanto nas roupas e nas poucas indicações de ambiente 

predominam tons altos, cromáticos. A linearidade do desdobramento 

da cor reforça o caráter linear dessas figuras alongadas. A expressão 
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de solidão e patética e (não havendo tensões espaciais equivalentes) 

beira o sentimental. As pessoas são mostradas debilitadas, magras, 

angulares, como que deformadas pela vida, passivas e recolhidas em 

si mesmas, muitas vezes com os olhos fechados, isoladas umas das 

outras e envoltas por espaços vazios.  

 

- A cor já não e triste? — perguntou um rapaz. Será que 

Picasso não a escolheu porque estava triste?  

 

Respondi que talvez fosse esse o caso, e Picasso tivesse 

escolhido o azul por corresponder emocionalmente a sua tristeza. 

Mesmo assim, há outras considerações a fazer. Se nessa gama ha tons 

bastante escuros que podem levar a expressar um estado de depressão, 

em si a gama de azul também pode ser usada para expressar 

sentimentos de enaltecimento ou ate de felicidade. Depende sempre 

do que se faz com a cor, como ela esta sendo elaborada formalmente. 

O fato e que quando Picasso entra na fase rosa, por volta de 1905, os 

quadros não se tornam mais alegres só por isto.(OSTROWER, 2004, 

p 106) 

 

A cor compõe com outros elementos a imagem e nesta obra de Picasso ela 

contribui para enfatizar o sentido da imagem, a ressalva de Fayga é para o fato de mesmo 

numa outra fase “a rosa” as imagens de Picasso não se tornam alegres. Os elementos compõe 

a obra , embora cada elemento sozinho poderia adquirir determinado significado, o sentido da 

obra só ocorre na leitura do conjunto, não nas suas partes. 
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4 – LENDO IMAGENS:  
COM ALBERTO MANGUEL. 



59 
 

 

 

4.1 – Primeira via de acesso 
 

 

Talvez pareça estranho, a primeira vista, um não educador ser uma das referencias 

para uma pesquisa educativa, porém os livros de Manguel educam a percepção, o olhar, 

despertam em nós, leitores atentos e amantes da leitura. Manguel nos ensina a ler, nos educa. 

 

O primeiro contato com a obra de Manguel foi durante o mestrado, na troca de 

experiências entre colegas e professores surgiu à indicação dos livros Uma história da leitura 

e Lendo Imagens. Livros envolventes que nos aproximam da leitura de maneira agradável. 

Algo que me atraiu para a obra de Manguel é o fato de ele não buscar um método 

sistematizado para realizar suas leituras de imagens e a maneira clara como escreve, nos 

colocando dentro do texto, ou da imagem.   

 

Não busquei inventar ou descobrir um método 

sistemático de ler imagens (como aqueles propostos por grandes 

historiadores da arte, como Michel Baxandall ou E. H. Gombrich). 

Minha única desculpa é que não fui guiado por qualquer teoria da 

arte, mas simplesmente pela curiosidade.(Manguel, 2001, p. 11) 

 

Esta curiosidade de Manguel o levou a ler as imagens como obras únicas com 

regras próprias e a entender que para ler cada imagem precisamos considerar que suas regras 

de leitura também são únicas, para cada obra uma regra que só se estabelece após a conclusão 

de cada obra de arte.  
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Não sei se é possível algo como um sistema coerente 

para ler imagens, similar àquele que criamos para ler a escrita[…], o 

código que nos habilita para ler uma imagem, conquanto impregnado 

por nossos conhecimentos anteriores, é criado após a imagem se 

construir.(Manguel 2001, p. 32,33) 

 

É por esta concepção de leitura de imagem (que implícita está uma concepção de 

arte) que Manguel é parte desta pesquisa, por compreender o fazer artístico, e embora não seja 

um especialista em educação ele nos educa por saber ver. 

 

 

4.2 – Síntese biografia 
 

 

Manguel nasceu em 1948, em Buenos Aires, Argentina. Seu pai era embaixador 

com isso Manguel viveu em vários paises Israel, Itália, Inglaterra, Taiti. Manguel não chegou 

a frequentar um curso superior. Porém trabalhou como jornalista na Argentina no “la nacion” 

por um ano. E na Europa trabalhava como leitor para editoras de livros. Manguel trabalhou 

como editor assistente numa editora no Tahiti. Em 1982 começou a publicar seus livros. 

Mudou-se para o Canadá, naturalizou-se. Atualmente mora na França. É membro da União de 

Escritores Canadianos, do PEN Canadá e da Fundação Guggenheim.  

 

Foi nomeado oficial da Ordem das Artes e das Letras, em França.. Manguel 

escreveu inúmeros livros13 sobre vários temas e enfoques. Destacamos para esta pesquisa o 

livro Lendo Imagens.  

                                                 
13 Livros de Manguel: 1985 - Into the Looking-Glass Wood: Essays on Books, Reading, and the World ;1996 - A 
History of Reading ; 2006 - With Borges; 2006 - A Room Full of Toys: The Magical Characters of Childhood; 
2006 - The Library at Night; 2006 - Magic Land of Toys; 2006 - A Reading Diary: A Year of Favourite Books 
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4.3 – Manguel e a leitura de imagem 
 

 

Para exemplificar o processo de leitura de imagem realizada por Manguel no livro 

Lendo Imagens, escolhi a obra de Joan Mitchell, talvez não estivesse tão explicito o porque 

desta escolha. Porém ao refletir sobre os caminhos que nos levam a fazer algumas escolhas 

percebi que esta foi uma escolha intuitiva. Que deve ter a ver com o fato dela ser uma artista 

menos conhecida14 e assim eu estar mais curiosa. Existem outros artistas no livro de Manguel 

que também tem menos expressão no meio artístico, contudo o trabalho de Mitchell ainda 

chama minha atenção pela abstração e pelo sentido que Manguel atribui a ele, o silêncio. 

Penso que a abordagem da obra de Leonardo, pelo viés de Fayga, feita no capítulo anterior, 

não cause dúvidas por sua unânime valorização, um dos maiores gênios da arte mundial. Sigo 

aqui minha intuição como também o fiz ao assumir Manguel como um educador. 

 

Veremos agora a abordagem que Manguel faz sobre a obra “Dois Pianos” de Joan 

Mitchell. Manguel inicialmente destaca seu primeiro contato com a imagem “Dois Pianos”, 

isto foi em 1984 na galeria Jeu de Paume, onde apreciou uma retrospectiva dos trabalhos de 

Mitchell, 

 

                                                                                                                                                         
(2006); »Antologias: 1968 - In another Part of the Forest: The Antology of Gay Literature (Com Craig 
Stephenson); 1984 - The Oxford Book of Canadian Ghost Stories; 1984 - Black Water: The Book of Fantastic 
Literature; 1985 - Dark Arrows: Stories of Revenge; 1985 - Other Fires: Short Fiction by Latin American 
Women; 1988 - Evening Games: Stories for Parents and Children; 1990 - Black Water 2: More Tales of the 
Fantastic; 1991 - White Fire: More Tales of the Fantastic; 1991 - By the light of the Glow-Worm Lamp: Tree 
Centuries of Reflections on Nature; 1993 - The Gates of Paradise: The Antology of Erotic Literature; 1998 - 
Fathers and Sons: An Antology; 2006 - The Ecco Book Of Christmas Stories; »Novelas: 1980 - The Dictionary 
of Imaginary Places; 1991 -  News from a Foreign Country Came; 2004 - Stevenson Under the Palm Trees; 
»Outros Géneros: 2001 - Reading Pictures: A History of Love and Hate; 1997 - The Bridge of Frankenstein; 
1998 - The Ark in the Garden: And Other Fables for our times 
14 As escolhas que fazemos refletem valores internalizados, lembro da professora Mirian Celeste Martins falar 
sobre curadoria educativa. Corresponde a escolha das obras de arte que estão presentes no espaço educativo, as 
imagens que levamos para a aula de arte tem conteúdo e precisamos ter consciência disso. 
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…eu passava de uma para outra, descobrindo cada 

quadro nos seus próprios termos, e meu sentimento de assombro com 

o caráter alegre de sua obra não foi depreciado pela quantidade. Tela 

após tela, eu me via maravilhado pela pura alegria de tantas cores, de 

tanta luz, de tanta liberdade enlevada (MANGUEL, 2001, p. 39). 

 

Seu segundo passo é descrever a imagem 

 

é uma grande pintura a óleo em forma de díptico, com 

quase três metros de altura e três e meio de largura. Contra um fundo 

branco, visível apenas em trechos isolados, uma tempestade de 

pinceladas verticais recobre a tela inteira com tonalidades vivas de 

amarelo e de lilás – o amarelo se desbota até o limão em certos 

pontos, o lilás se escurece quase até o preto, em outros trechos […] 

(MANGUEL, 2001, p. 39). 

 

 

 

 

 

 

 

 

 

 

 

 

 
Dois Pianos - Joan Mitchel 1 
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Depois Manguel compara, ele abre um parêntese na leitura da obra de Mitchell e 

passa a ler Pollock, que “produziu uma imagem que recusava toda tentativa de narração, quer 

em palavras, quer em imagens, que rejeitava todo e qualquer controle, tanto do artista como 

do espectador” (MANGUEL, 2001, p. 41), tinha como intenção “responder emocionalmente 

ao mundo, e não copiá-lo ou melhorá-lo, nem comunicar alguma coisa sobre ele, mas 

simplesmente compartilhar o seu impulso criativo, trazendo o artista e o espectador para 

dentro da própria pintura” (MANGUEL, 2001, p. 42,43). Pollock recusava-se a dar um 

significado a imagem que produzia. Assim ele criou desenhos destituídos de sentido ou 

significados. Pontos que aproximam Mitchell e Pollock são: a busca pelo silêncio e a 

linguagem que eles usam em suas obras. Manguel lê a obra de Pollock, seu contexto social 

histórico, e artístico. Apresenta suas ideias, fala do deslocamento dos artistas da Europa para 

os Estados Unidos. Apresenta novas técnicas de produzir arte, bem como etapas e 

transformações na obra de Pollock. 

 

Em sua obra inicial, Pollock utilizou a mitologia, a 

sexualidade animal e rituais arcaicos; após 1948, eliminou todos os 

sinais convencionais de suas pinturas. O que Pollock criou foi um 

sistema de signos que ele recusava imbuir de mensagem ou de 

sentido. O estilo novo tornou-se conhecido como expressionismo 

abstrato. (MANGUEL, 2001, p. 43). 

 

Manguel retorna à leitura da obra de Mitchell, explicando a origem filosófica, 

religiosa e artística da busca pelo silêncio, e da ausência de linguagem. A tentativa de 

comunicar é tão antiga como a de não comunicar. Os filósofos pré-socrático já se reacusaram 

a dialogar; assim como padres no inicio do cristianismo. Por um certo período a imagem é 

proibida nos templos, pois o que é mais sagrado não podia ser degenerado pela representação 

pictórica.  Este é um pensamento iconoclasta. No século XX ha uma preocupação com o 
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silencio em contrapartida ao universo não silencioso de nosso tempo, e aqui aparecem artistas 

de varias áreas artísticas para reivindicar o silêncio, 

 

…o poeta Stéphane Mallarmé apresenta, em desespero, a 

página em branco, Eugène Ionesco decreta, em suas peças, que ‘o 

mundo impede que o silêncio fale’, Beckett põe em cena um ato sem 

palavras, John Cage compõe uma música chamada ‘Silêncio’ e 

Pollock pendura na parede de um museu uma tela coberta de espirros 

mudos (MANGUEL, 2001, p. 43). 

 

Também temos acesso à biografia de Mitchell, as influências que ela sofreu. A cor 

é o elemento chave de seu trabalho, por isto Manguel apresenta uma análise da cor, seu 

simbolismo. Temos outra comparação, agora com Van Gogh, ou melhor, a comparação 

formal e cromática das obras de Dois Pianos com Trigal com Corvos. Manguel após percorrer 

todo este percurso nos questiona: 

 

Mas até que ponto essas circunstâncias devem afetar 

nossa leitura de Dois Pianos? Se os fatos da biografia da pintora 

devem ser levados em conta, o que dizer da biografia das pessoas que 

a rodeavam? O que dizer da história dos lugares onde ela morou? O 

que dizer das tendências, dos movimentos e das mudanças que 

afetaram o mundo durante a vida dela ou mesmo antes? Será tudo isso 

parte integrante do quadro que vamos ver? E, se for assim, se as 

circunstâncias que cercam todo ato de criação são parte desse ato, 

poderá alguma leitura jamais se considerar definitiva, mesmo que não 

seja concludente? Poderá um quadro ser visto, algum dia em sua 

integridade contextual? (MANGUEL, 2001, p. 54). 

 

Manguel diz que ao tentarmos ler o ilegível estamos preenchendo um vazio e 

assim inventando ou desentranhando sentidos possível para este. E assim qualquer leitura 

realizada seria “uma débil reconstrução de nossas impressões por meio de nossa própria 
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experiência e conhecimento deturpados, enquanto relatamos para nós mesmos narrativas que 

transmitem […] insinuações e suposições novas” (MANGUEL, 2001, p. 55). 

 

Segundo Manguel para Mitchell ao ficarmos frente uma obra de arte deveríamos 

ficar agradecidos em podermos, com nossos sentidos limitados, ser levados à possibilidade do 

conhecimento. 

 

Mitchell queria representar o nada, o vazio, a ausência, o silêncio. No entanto, a 

cor se torna símbolo, devido à busca do espectador em encontrar significante. Assim, 

qualquer leitura realizada, de suas obras, seria de responsabilidade do leitor. O leitor seria 

quem atribui sentidos as imagens de Mitchell. A leitura que Manguel faz, percorre o “fazer” 

das obras, suas leis próprias, que nascem em cada obra. 

 

4.2 - Pablo Picasso por Alberto Manguel 
 
 

Alberto Manguel aborda a obra de Picasso a partir da observação dos retratos que 

Picasso realizou, Manguel destaca Mulher chorando(1937) e para a leitura desta obra escolhe 

um enfoque o qual justifica 

 

a relação entre a vida de um artista e a obra que esse 

artista produz e amplamente estudada pelos sociólogos, psicólogos, 

teólogos e escritores de literatura fantástica. Para a maioria de nós — 

os espectadores comuns -, a obra de um artista não pertence apenas à 

vida do artista, mas também a nossas próprias vidas (que incluem, 

sem duvida, certas ideias do que a vida desse artista poderia ter sido). 

Talvez a única utilidade desse tipo de informação seja o fato de que às 

vezes fornece um ponto de partida para a observação, uma orientação 



66 
 

 

(por mais falsa que seja), uma evocação de imagens (por mais 

fantásticas que sejam), em torno daquilo que as reflexões do 

espectador sobre a obra podem reunir. Um desses pontos de partida e 

Paris, 1935. (MANGUEL, 2001, p206) 

 

 

 

 

 

 

 

 

 

 

 

 

 

 

 

 

 

 

 

 

 

 

 

 

Mulher Chorando - Picasso 1 
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Manguel vai buscar fatos da vida de Picasso que aconteceram no ano de 1935 para 

explicar a obra Mulher chorando(1937). A primeira vez que Picasso viu Dora Maar ela estava 

sentada numa mesa num restaurante Francês com a mão espalmada sobre a mesa fazendo uma 

brincadeira com canivete que vez por outra a feria, ela tentava cravar o canivete entre os 

dedos sem os tocar. Picasso ficou impressionado com sua beleza. Alguns dias depois Dora 

Maar foi apresentada a Picasso e tornou-se sua musa e amante. Maar ficadva a disposição de 

Picasso , quase não saia de cãs, num relacionamento conflituoso, com muitas brigas. Picasso 

acusava-a de infidelidade, desfazia de seu trabalho, a provocava até vê-la chorar. Quando isso 

acontecia “ele puxava seu caderno de notas e o lápis e fazia esboços da mulher 

chorando”.(MANGUEL, 2001, p209) esse relacionamento acontecia em meio ao casamento 

de Picasso com Olga Koklova, bailarina russa, e a um longo caso com Marie-Thérèse Walter, 

escreve Manguel (2001, p. 209). Os retratos que Picasso fez de Olga e de Marie-Thérèse, a 

maioria, “são traçados com curvas cheias e suaves” (Manguel, 2001, p 209) enquanto que os 

retratos de Dora “mostram uma face devastada, machucada, distorcida, pintadas em cores 

desarmonizas, despedaçada pela tristeza” (MANGUEL, 2001, p 209,210). Manguel prossegue 

sua leitura da obra de Picasso, é no mesmo ano da realização do quadro Mulher chorando que 

Picasso pinta o Painel Guernica (1937). 

 

Na manhã de 28 de abril, aviões nazistas atacaram a 

pequena cidade basca de Guernica, matando 2 mil civis e ferindo 

muitos mais. Picasso havia encontrado o seu tema — ou melhor, o 

tema o encontrara. Em maio, o primeiro esboço de uma pintura 

colossal, 7,62 por 3,35 metros, estava completado. Ele decidiu não 

usar cor: os animais aterrorizados, as mulheres aos gritos pairam 

sobre o espectador em preto-azuIado e branco-sujo. À esquerda, o 

foco da pintura e uma mulher segurando o filho morto, o rosto 

convulsionado de dor. A face da mulher nesse pranto sem lágrimas e 

a de Dora Maar. (MANGUEL, 2001, p 210) 
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A leitura de Manguel é que Guernica representa a ideia que Picasso tem de 

sofrimento, e não a sua emoção diante do sofrimento da guerra (MANGUEL, 2001, p210). 

Ainda segundo Manguel “a conjunção de Dora Maar e Guernica propõe um novo paradoxo, 

sugerindo que um ato deliberado de crueldade privada pode ser transformado numa imagem 

pública que condena a crueldade” (MANGUEL, 2001, p 210).  

 

Ao longo do capítulo sobre Picasso, Manguel estabelece outras ligações para 

leitura da obra de Picasso, Manguel faz referencias a Mitologia grega. Também a outros 

desenhos, de Picasso, do mesmo período que apresentam relações formais. Manguel descorre 

sobre a dor feminina representada na arte ocidental, e enfatisa “em Guernica, não há homens 

chorando” (MANGUEL, 2001, p 216). E por fim Manguel preocupa-se em mostrar as 

perturbações psicológicas de Maar e como ela foi encaminhada ao auxilio de Jacques Lacan, 

como também Picasso foi de certa forma insensível ao sofrimento de Maar.  

 

Como o próprio Manguel escreve no inicio da abordagem este é um viés para a 

leitura, escolhido e adotado por ele, a relação de Picasso com sua amante Dora Maar, que 

renderam muitos desenhos que estampam o sofrimento feminino. Se Manguel tivesse 

escolhido outro caminho teríamos outra leitura para a obra de Picasso. 
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5 – COMPARANDO OS PROCESSOS  
DE LEITURA DE IMAGEM DE  

FAYGA OSTROWER E  
ALBERTO MANGUEL. 
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Manguel é um leitor, indiscutivelmente, primeiro da escrita depois da imagem, e 

no seu caso a leitura da escrita se tornou fundamental para a leitura da imagem. Quando lê 

imagens cria narrativas, 

quando lemos imagens – de qualquer tipo, sejam 

pintadas, esculpidas, fotografadas, edificadas ou encenadas -, 

atribuímos a elas o caráter temporal da narrativa. Ampliamos o que é 

limitado por uma moldura para um antes e um depois e, por meio da 

arte de narrar histórias (sejam de amor ou de ódio), conferimos à 

imagem imutável uma vida infinita e inesgotável.(Manguel, 2001, 

p27) 

 

 Histórias sobre as obras que invadem o universo psicológico, cultural, social dos 

artistas.  Sua leitura de imagem é uma história, com personagens, cenário, enredo, com heróis, 

bandidos e mocinhos, com seres estranhos que surgem a partir do olhar para uma imagem. 

 

Percebemos na leitura feita por Manguel que existe um conhecimento profundo 

sobre cada tema abordado no livro, está presente a familiaridade do leitor com os elementos 

da linguagem da arte. Mais do que conhecer os elementos visuais, percebi no modo de ler de 

Manguel que ele compreende o fazer artístico, da mesma forma que Pareyson explica a 

formação das imagens artísticas é fazer e invenção, “é um tal fazer que, enquanto faz, inventa 

o por fazer e o modo de fazer” (PAREYSON. 1997, p. 26). Como cada obra de arte tem sua 

lei própria de inventividade, assim, cada obra apontará caminhos possíveis para sua leitura. E 

Manguel aproveita este viés, ele é um leitor atento, percebe em cada imagem suas 

peculiaridades próprias, revela as possibilidades plásticas dos materiais. Cada imagem lida 

por Manguel apresenta uma função. Informar, expressar, desvelar e também usar a matéria 

plástica sem qualquer intenção comunicativa, querendo apenas usufruir o prazer de criar, sem 

a preocupação de causar impressões em quem vê a imagem.  
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Inicialmente Manguel destaca a importância de conhecermos o vocabulário 

próprio da arte: “só podemos ver as coisas para as quais já possuímos imagens identificáveis, 

assim como só podemos ler em língua cuja sintaxe, gramática e vocabulário já conhecemos” 

(MANGUEL, 2001, P. 27). Que uma leitura mais complexa acontecerá como resultado de um 

conhecimento aprofundado dos elementos que compõem a arte. Ele exemplifica: existe uma 

língua no norte do México que não possui nomes distintos para o verde e o azul. Isto 

implicará em uma falta de objetividade e também de subjetividade na leitura de uma imagem 

com variações de tons de verde e azul. Quando aprendemos os nomes dos elementos da 

linguagem da arte, e também entendemos a função de cada elemento é como aprender a 

gramática da língua portuguesa, isto nos ajuda na compreensão do texto. Um traçado, uma 

linha diferente pode mudar radicalmente o sentido de uma imagem, assim como a cor usada, 

ou uma textura. 

 

 Manguel expõe em suas leituras caminhos únicos, para ele e naquele momento, 

para cada obra de arte. É como se existisse um processo de leitura para cada obra. Foi neste 

sentido que citei anteriormente Pareyson, que apresentou a lei da formatividade, na qual cada 

obra de arte tem sua regra própria de criação, e esta regra se estabelece no próprio momento 

de criação. É uma idéia que vai ao encontro da fala de alguns artistas plásticos que dizem que 

a obra sabe o caminho que tem a percorrer, e ela mostrará este caminho ao seu criador durante 

sua criação. É um caminho incerto, totalmente aberto e repleto de possibilidades. 

 

Assim, como que criando uma obra de arte, é que Manguel as lê. A cada capítulo 

do livro ele apresenta a leitura da obra de um artista e a relaciona à de outros que 

complementam e ajudam a entender os significados que Manguel atribui às imagens.  
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Quando Manguel lê a imagem é como o artista no ato criativo. O artista vê a tela 

em branco, observa atento, olha muitas vezes, se afasta, olha novamente, até o momento em 

que começa a estabelecer relações. Traça as primeiras linhas, percebe que cores usar, quais 

formas melhor se ajustam ao fazer. Manguel olha a imagem até que percebe o caminho para a 

leitura.  

 

Em seu livro Lendo Imagens o caminho escolhido por Manguel para ler imagens é 

construído capítulo a capítulo. Para ler Mitchell ele lê também Pollock e aborda o silêncio na 

representação, para ler Tina Modotti ele apóia-se na semiótica, para ler Picasso, Manguel 

apela à psicanálise.  E para ler Robert Campin ele decifra enigmas. Em A Virgem e o Menino 

em frente ao guarda-fogo são inúmeros os símbolos que Manguel identifica: o seio nu que 

pode ter vários significados, entre eles, adoção, erotismo, compaixão. O guarda-fogo em 

forma circular atrás da cabeça “um detalhe que simplesmente “calha” de identificar a 

santidade do modelo” (MANGUEL, 2001, P 71). O banco de três pés representando a 

santíssima trindade. E ainda o livro aberto, o pênis do menino dentro do triângulo 

compositivo, ladrilhos negros octogonais, que indicam a circuncisão. Se a obra de Mitchel 

apresentada no corpo desta dissertação procurava o silêncio, em oposição esta imagem de 

Campim sugere “uma pintura em que cada elemento é um código, um sistema de sinais criado 

com o propósito declarado de ser traduzido, uma charada para o espectador deslindar” 

(MANGUEL, 2001, p. 83). 

 

Sua leitura é realizada com relação a um conteúdo possível presente na imagem. 

Manguel lê partindo de um sentido que ele atribui à imagem, parte da obra para a leitura. 

Provocado inicialmente por uma imagem, ao decorrer de sua leitura ela é povoada de outras 
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imagens que vão ao encontro do tema tratado, ele busca nas imagens da arte sustentar uma 

argumentação em torno do sentido atribuído a uma determinada imagem.  

Quando Manguel faz a escolha do repertorio imagético para ler, ele apresenta 

artistas contemporâneos a nós e menos conhecidos, entre eles Mariana Gartner, artista 

canadense que nasceu em 1963 e que continua a produzir arte. Considero esta escolha 

relevante, pois abre a porta para estes artistas. Ele oportuniza o contato com imagens que 

fogem das tradicionalmente eleitas para o ensino da arte. Ler as obras de artistas pouco 

conhecidos demonstra o valor dessas imagens, e desses artistas para Manguel. A escolha de 

Manguel não recaiu sobre os artistas consagrados no meio artístico. Se considerarmos o 

gênero dos artistas, e a pouca divulgação do trabalho artístico feminino, Manguel apresenta 

entre 11 artistas destacados nos títulos dos capítulos 4 mulheres, Joan Mitchel, Lavinia 

Fontana, Tina Modotti, Mariana Gartner, pode parecer pouco, menos da metade, eu considero 

relevante. As Mulheres artistas dificilmente estão em destaque nos livros, e por consequência 

suas obras no ensino de arte não são as mais ensinadas. 

 

  Em Fayga o ponto crucial é ensinar o processo de criação artística. Quando 

Fayga lê imagens é com a intenção de mostrar como se concretizam na arte os processos que 

envolvem a criação artística. Fayga realiza uma leitura de imagem implícita no contexto geral 

de seus livros, a leitura não é o enfoque principal, porém é através da leitura de imagens que 

ela consegue dar visualidade aos conteúdos artísticos que ela nos ensina. Não só os processos 

técnicos e práticos que envolvem o fazer, mas também aspectos subjetivos como 

expressividade e intuição que estão implícitos a este fazer.  “Toda criação é intuitiva, mesmo 

a mais racional, ela é intuitiva, são possibilidades, hipóteses que o ser humano levanta 

intuitivamente, instantaneamente, espontaneamente.” (OSTROWER, vídeo) 
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Fayga faz leituras a partir dos elementos ou dos conceitos que cercam o fazer 

artístico. A motivação para a leitura é a própria arte, seus elementos compositivos objetivos 

ou subjetivos. A forma, a textura, a linha, o ponto, a expressividade, a criatividade, o estilo, o 

conteúdo próprio da obra. Em Fayga vemos uma leitura num sentido mais didático, Fayga lê 

como quem ensina como criar. Precisamos conhecer as linhas, as texturas, os planos, entender 

o que move o artista. Assim Fayga lê revelando a linguagem, cada mancha de tinta, cada cor, 

cada pincelada se revela comunicativa. 

 

Quanto ao repertório de imagens que aparecem nos livros de Fayga, percebemos 

sua opção por artistas consagrados historicamente, Leonardo da Vinci, Rembrandt, Goya, 

Cézanne, Picasso. Estes são alguns dos artistas que aparecem nos livros de Fayga Ostrower, 

porém Fayga lê muitos, muitos outros artistas, obras de civilizações antigas, indo de imagens 

pré-históricas à arte da década de 1960 aproximadamente. Como Fayga apresenta muitas 

imagens se faz impossível listar todos os artistas que ela apresenta em seus livros. Contudo, 

aparecem poucas artistas mulheres e não encontrei referências a artistas contemporâneos. 

 

A leitura de Fayga se baseia na análise da própria formação das imagens. 

Dependendo da elaboração e dos elementos visuais presentes nas imagens, é que Fayga  

produz sua leitura. Fayga vai lendo imagens como forma de exemplificar os conteúdos que 

apresenta relativos à criação artística.  

 

Fayga lê imagens comparativamente: apresenta duas ou três imagens, coloca em 

pauta um elemento da criação artística e através das imagens discute as possibilidades desse 

elemento. No livro Universos da arte compara obras de Jackson Pollock, Franz Kline e 
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Morris Louis, todos artistas norte-americanos e abstratos, quanto à elaboração formal de 

linhas e de cores.  

Pollock formula variações rítmicas. Já a composição de 

Louis apresenta variações na linha mas contraste na cor[…]. Nas 

composições de Kline predominam os contrastes. As linhas são muito 

grossas […]. De todas é sem dúvida, pela tensão espacial, a imagem 

mais dramática e mais contida.(OSTROWER, 2004, p. 142) 

 

Enquanto que a leitura de Fayga é comparativa, a de Manguel é cumulativa, 

diferente de Fayga que apresenta as imagens duas ou três juntas e propõe a discussão. 

Manguel nos apresenta uma imagem e aborda seus possíveis significados, depois vai 

buscando outras imagens que complementem e contribuam para o entendimento deste 

significado. Não é uma comparação, é um acúmulo de argumentações. 

 

De certa forma, os dois, Fayga e Manguel, fazem uso da imagem e da leitura de 

imagem para sustentar ideias, conteúdos, os quais se propõem a discutir. O que quero ensinar 

com a imagem, que conteúdo quero ensinar? Fayga quer ensinar arte. Manguel ensina a criar 

histórias. 

 

Tanto Manguel quanto Fayga demonstram que é fundamental conhecer a 

linguagem artística para poder realizar uma leitura de imagem. Manguel, ao dizer que 

precisamos conhecer o vocabulário próprio da arte, e por suas próprias realizações de leituras, 

e Fayga, ao explicar os processos de criação artística. 



76 
 

 

 

 

 

 

 

 

 

 

 

 

 

6 – CONSIDERAÇÕES FINAIS 
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Retomando a Leitura de imagem e assumindo que ler é atribuir significados como 

escreveu Pillar, vimos na leitura de Manguel a atribuição de significados. Podemos também 

associar a leitura de imagens realizada por Manguel à teoria da formatividade de Pareyson, na 

qual a obra de arte tem leis próprias para sua criação, e assim terá leis próprias para sua 

leitura, mais especificamente cada imagem tem sua própria lei. 

 

A leitura de imagem se tornou fundamental para o ensino da arte e o modo pelo 

qual Fayga lê imagens nos ensina a ensinar arte, vemos através de suas exposições 

possibilidades educativas. 

 

Quando percebi nas leituras de Manguel a narrativa, associei à lembrança das 

crianças da quinta série que, ao ler imagens, criavam histórias imaginando cenários possíveis 

para tirar a imagem da moldura. Manguel cria histórias, com certeza mais coerentes e 

consistentes que as das crianças, mas a narrativa é um ponto a ser mais bem explorado no 

momento da leitura.  

 

Rossi nos apresenta a leitura que os jovens e crianças fazem da arte; estas são de 

suma importância, pois dependendo da faixa etária teremos respostas diferentes para uma 

mesma obra de arte, fora tudo o que já diferencia a leitura de cada pessoa. Considerando este 

nível cognitivo de crianças e jovens também devemos saber escolher o que caberá ensinar 

para cada faixa etária. Percebi na leitura realizada por Manguel  que, novamente, a imagem 

contribui para o que iremos dela abordar. Em Joan Mitchel Manguel abordou a cor como 

elemento fundamental, Em Campim a simbologia, e em Picasso a dor, o sofrimento advindo 

da expressividade da pintura. 
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Isto é apresentado no Método de Leitura de imagem de Feldman.  Enquanto que o 

Método de Ott apresenta a categoria Revelando, que é um recriar a obra lida, isso pressupõe o 

domínio da linguagem artística. E assim o seu ensino. 

 

 

 

Ensinar a ler é alfabetizar na linguagem artística. Não dá pra ensinar a ler sem 

ensinar sobre os elementos que compõem a linguagem artística. 

 

 As contribuições para o ensino da leitura de imagem que Manguel e Fayga 

trazem para a educação são: 

 

Fayga é olhar para a arte como ela própria criadora de sentidos, é olhar para a arte 

para entender o mundo, mas com a arte como personagem principal, é olhar a arte e ver a arte. 

É perceber os elementos da linguagem artística, que é fundamental ensiná-los. Ao contemplar 

isso ver o mundo. Pois as relações que estabelecemos com a arte são reflexos de nossas 

relações com o mundo.  

 

Manguel é um curioso, conhecedor de arte, e um experiente contador de histórias. 

Sua leitura de imagens é uma complexa narrativa que entende a obra de arte como algo único 

e imutável, mas que suscita em cada ser humano um contador de histórias possíveis em 

relação a cada imagem. 
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