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De novo e outra vez a ideia 
das Falácias volta à cena... 
É lamentável que, sem 
qualquer base técnica ou 
conceitual, alguém resolve 
ditar regras, estabelecer 
critérios e emitir julgamentos 
sobre algo, especialmente 
quando se refere a questões 
ou aspectos no contexto da 
Arte Visual. Nessas 
publicações, a ideia de 
Falácia já apareceu mais de 
uma vez. Falácia, do latim 
fallere, tem sentido de 
engano, um tipo de 
raciocínio que, pode parecer 
racional, mas contém erros 
de lógica que o invalidam. 

E sobre Fibonacci? Bem, ele 
não tem nada a ver com 
isso, o problema é que há 
uma tendência de pessoas 
ou de grupos de se 
apropriarem de ideias, 
conceitos e descobertas de 
outrem para manipular a 
compreensão pública por 
meio de opiniões que 
promovem desinformação e 
se beneficiam disso. O 
matemático italiano 
Fibonacci ou Leonardo de 
Pisa, viveu entre 1170 e 
1250. Em 1202, ele 
descreveu, em seu livro 
Liber Abaci, o padrão 
numérico que descobriu.
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Os estudos de Fibonacci 

foram desenvolvidos a partir 

da observou na reprodução 

de coelhos onde verificou 

uma constante: a sucessão 

de números em que cada 

termo é a soma de dois 

anteriores. Origem do nome 

“Sequência de Fibonacci” ou 

“Números de Fibonacci”, foi 

dada, no século XIX, pelo 

matemático Édouard Lucas 

(1842–1891). A partir de 

então a “Sequência de 

Fibonacci” se consolidou na 

literatura matemática e 

científica.

Pares de Coelhos:

1

2

3

5

A imagem abaixo 

exemplifica o início dos 

estudos de Fibonacci. Ao 

constatar essa sucessão 

ao observar também 

organismos vegetais, 

animais e outras 

configurações.
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Fibonacci constata que 
certas ocorrências da 
natureza apresentam uma 
progressão matemática: 
cada número é a soma dos 
dois anteriores (1, 1+1=2); 
(2+1=3); (3+2=5); logo a 
sequência resultante seria: 
1, 1, 2, 3, 5, 8,13 e assim 
por diante. Esta progressão 
aparece em muitos 
fenômenos naturais, mas 
não em todos. Seu estudo 
sobre a geração de coelhos 
mostrou essa lógica 
matemática e constatou que 
se aplicava também outras 
ocorrências naturais como 
vegetais e animais.  

A questão é que, embora 
estes padrões sejam 
frequentemente observados 
na natureza, não são 
universais. Em termos de 
eficiência natural, é útil às 
espécies e facilmente 
constatados como 
“padrões”, embora não 
sejam absolutos nem 
imutáveis, são dependentes 
de circunstâncias e 
condições específicas. 
Neste sentido sua 
descoberta não é uma “lei 
universal”, portanto, 
impossível de ser aplicada 
como algo constante: uma 
regra natural geral.
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Alguns exemplos “Fibonaccianos”:
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Observe à direita, um corte da concha do Nautilus, um molusco marinho e, 
ao lado e abaixo, imagens representando a sequência matemática que 
corresponderia ao desenvolvimento natural do animal e aqui começa o 
problema: se há uma “ordem natural” ela deve ser a melhor solução para 
tudo onde ela couber, independente da subversão da lógica ou da razão.



Na natureza, a Sequência 
de Fibonacci e a Proporção 
Áurea (1,618) não 
aparecem por questões 
formais ou "estéticas", mas 
por eficiência. Isto se deve 
à Filotaxia: a disposição de 
folhas em um caule ou 
sementes em um girassol, 
por exemplo, seguem o 
Ângulo Áureo (137,5), isso 
ocorre porque essa 
proporção permite a 
distribuição máxima de 
elementos sem lacunas e 
sem sobreposição 
excessiva, otimizando a 
exposição solar e a 
hidratação. 

Outro exemplo recorrente: 

a espiral logarítmica, 

frequentemente associada 

ao Nautilus, embora este 

nem sempre siga uma 

espiral perfeita permite que 

o organismo cresça sem 

mudar de forma o que 

define uma “auto-

similaridade”, ou seja, uma 

adaptação à concha. A 

imagem anterior mostra 

figuras que representam 

estes exemplos. Nada a ver 

com a Arte ou com a 

cultura, mas sim com o 

mundo natural.
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A simples constatação de que a 
sequência de crescimento do 
Nautilus corresponderia à ideia 
de Segmento Áureo ou
“Divino”: outra lógica 
matemática geométrica 
descoberta há milênios, assim 
foi fácil sugerir isto como 
“padrão universal”, ou seja, a 
apropriação de uma ideia para 
replica-la como um modo de 
ser ou fazer... A partir das 
comparações com o Segmento 
Áureo ou Proporção Divina: a 
divisão de um segmento em 
média e extrema razão, se 
torna um modelo de “equilíbrio”, 
“harmonia” e de “beleza” 
“universalizada”.

Observando os dois: acima o 
Segmento Áureo e abaixo a Sequência 
de Fibonacci, percebe-se que são 
semelhantes, portanto, mais uma 
“prova” de que há uma ordem universal 
para tudo, contudo: mera coincidência.
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Do mesmo modo que não 
se pode dizer que a 
Proporção Áurea determina 
um "padrão universal de 
beleza“, isto é insólito. 
Estudos de psicologia 
experimental iniciados por 
Gustav Fechner no século 
XIX mostraram que, embora 
as pessoas frequentemente 
prefiram retângulos 
próximos à proporção 
áurea, essa preferência não 
é um padrão universal nem 
uma constante entre 
diferentes culturas. As 
práticas e gostos acabam 
criando padrões mas não 
“universais”.

Esta Falácia tem origem na 

tentativa de justificar a 

estrutura compositiva de 

Obras de Arte como 

manifestação de um padrão ou 

modelo definido 

“geneticamente” e que a 

humanidade possui. “Encaixar” 

uma espiral ou um retângulo 

sobre uma fachada 

arquitetônica como o 

Partenon, por exemplo ou uma 

espiral áurea sobre a Mona 

Lisa não garante isso, apenas 

demonstra o interesse do 

arquiteto ou artista em adotar 

essa postura.
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É necessário ponderar que 
estas medidas são sempre 
aproximadas e não 
recorrências regulares e 
estáveis, portanto, são 
coincidências. Embora as 
relações sejam muito próximas, 
não são idênticas. Portanto, 
criar fórmulas matemáticas a 
partir daí e associar ao 
conceito de beleza, padrão 
estético ou mesmo medida 
ideal é forçar a barra. Sempre 
que se buscam razões, motivos 
ou parâmetros para justificar ou 
comprovar que um tipo de 
formatação artística é melhor 
ou mais adequado que outro, 
tende-se às falácias. 

Seguindo esta linha de 
raciocínio, cabe dizer que 
adotar a ideia de que a 
sequência de Fibonacci é um 
padrão constante na 
natureza é, no mínimo, 
simplista. A ideia de um 
“código secreto” é mera 
fantasia. Mesmo a concha do 
Nautilus, usado com 
exemplo nestas 
circunstâncias, não segue 
esta “lei”, embora seja uma 
espiral logarítmica, uma 
curva expandindo a uma 
taxa constante, não é precisa 
e varia de concha para 
concha, pois a natureza é 
complexa e diversa.
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A tentativa de associar a 
Arte a padrões matemáticos 
ou geométricos se deve ao 
desenvolvimento da visão 
tradicional de base Clássica 
implantada a partir do 
período do Renascimento 
Italiano com as Academias 
de Arte. Tais academias 
adotaram os estudos da 
geometria para estruturar 
suas formas e isto se 
expandiu com elas. Este 
modelo culminou nas 
Academias de Belas Artes 
Francesas que se tornou um 
modelo de ensino de Arte 
em várias partes do mundo, 
inclusive aqui.

Os segmentos de Fibonacci  
ou Áureo são comumente 
vinculados à ideia de algo 
agradável e que sugere 
beleza. Este tipo de conduta 
é, em geral, representado 
por meio de composições 
que demonstrem equilíbrio, 
proporção e harmonia 
amparados em regras, 
fórmulas e modelos aceitos 
pelo gosto dominante, mas 
não se deve ignorar que isto 
é construção cultural e não 
natural. Neste caso, todas 
as justificativas e 
argumentos apoiados nesta 
lógica são, por definição, 
falaciosos.
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Essa questão já foi 

abordada em novembro de 

2022. Os argumentos 

apresentados foram 

semelhantes a estes. Por 

ocasião de um gol, de um 

jogador brasileiro apelidado 

de Pombo as mídias de 

comunicação resolveram 

enaltecer o fato comparando 

as imagens veiculadas ao 

Segmento Áure esquecendo 

que, tal imagem, resultou de 

uma feliz tomada fotográfica 

a partir de um dado ângulo, 

mas que sob outros ângulos 

seria diferente.

Nenhum demérito à proeza do 

esportista, mas maiores méritos 

ao fotógrafo que, por seu 

posicionamento naquele lugar e 

naquele momento lhe deu a 

oportunidade de produzir uma 

imagem emblemática, mas não 
absoluta.

12



A imagem do gol de Richarlison 

na Copa de 2022, foi 

modificada por um editor que 

se apropriou da foto do autor, 

Justin Seterfield, à direita.
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No caso da imagem captada por Alex Livesey Danehouse, 
Getty images, o resultado não foi tão feliz assim, melhor: 
infeliz, pois as coisas ficaram meio “tronchas”... O ponto de 
vista, a tomada, a escolha ou o uso que se faz de algo, 
atende a certos interesses, mesmo que sejam apenas 
aleatórios, in-formais ou de-formados.
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Na mesma publicação apontei outra questão: uma citação 
veiculada por um torcedor que declarou a imagem como uma 
“Verdadeira Obra de Arte” e a copiou, outra qualificação 
abominável. No V6 N5, de 2025, esse assunto volta à tona. A 
referência a este parecer pode ser encontrado em   
https://www.facebook.com/photo/?fbid=222716506755738&set=pcb.222716743422381
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Essa questão também foi 
tratada no V.3, N.2 em “A 
falácia das regras artísticas”, 
onde se destaca a 
necessidade que algumas 
tendências ou artistas têm de 
estabelecer regras que 
“garantam” a “artisticidade” 
de suas obras, isto nada mais 
é do que convenção de gosto 
ou métrica vinculada a um 
momento sociocultural. O 
problema é que a recorrência 
a este tipo de formatação, 
forma ou formalização resulta 
de uma visão conservadora 
que considera que algo 
bonito é algo regular e 
estável e sem variação.

Com estas citações dá para 
perceber a preocupação em 
colocar as coisas nos seus 
devidos lugares, pois não é 
incomum que as imagens, às 
quais as mídias de 
comunicação recorrem 
diariamente, passam a 
constituir repertórios 
subliminares e que, por mais 
que se queira ignorá-los, 
estão presentes no senso 
comum. A educação imagética 
informal é muito mais 
poderosa do que a formação 
educacional formal. Tendo 
isso em vista, é fácil justificar 
restrições e oposições a 
recursos banais.
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Pode-se chamar a estas 
imagens de Falácias Visuais, 
ou seja, o uso de figurações 
que representam certos tipos 
de concepções formais, 
enraizadas no senso comum 
e que só reforçam este 
estado de coisas. A busca 
pela regularidade e 
estabilidade formal é uma 
tendência presente na 
condição humana e cobrada 
da Arte Visual há muito 
tempo: desde as 
manifestações artísticas da 
antiguidade há, pelo menos, 
cinco mil anos, ou seja, as 
mudanças também tendem a 
ser lentas.

O padrão gráfico diagramático 
da Arte Egípcia e as diferenças 
dos cânones de Policleto e 
Lisipo nas esculturas gregas, 
demonstram tal preocupação. 
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Pode-se dizer que foi a 
partir da criação das 
Academias no 
Renascimento que a 
formação artística passou a 
ser sistematizada e 
formalizada por meio de 
projetos pedagógicos 
estruturados, em oposição a 
formação prática realizada 
nas oficinas de artistas até 
então. O aprendiz, nessas 
oficinas, era instruído pelo 
mestre até atingir condições 
suficientes para auxiliá-lo 
nos diferentes estágios de 
produção das Obras de Arte, 
mas, nem sempre, atingiam 
a condição de Mestres.

Como dito antes, no 
momento em que as 
questões relativas à 
aparência, a modelos e 
padrões passaram a ser 
considerados como 
parâmetros para a 
realização de Obras de Arte 
tais obras, passaram a ser 
realizadas em consonância 
com o gosto dominante, 
portanto a aparência 
seguiam orientações 
técnicas e estéticas 
padronizadas e se tornaram 
referências comuns no 
desenvolvimento das 
manifestações artísticas a 
partir de então. 
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Para melhor desenvolver a 
compreensão sobre o 
percurso de normas e 
formas a partir desse 
período é possível recorrer 
a Ernst Gombrich, um dos 
mais influentes 
historiadores da Arte do 
século XX. Um de seus 
livros é justamente Norma 
e Forma, uma coletânea de 
ensaios que investiga 
como os ideais estéticos e 
valores sociais do 
chamado Renascimento 
moldaram a prática e a 
crítica artística e 
influenciaram a Arte 
ocidental.

Gombrich questiona as 
narrativas históricas rígidas 
dizendo que o estilo, 
enquanto modo de ser de 
uma época ou artista, 
resulta de interações entre 
a tradição técnica e as 
pressões do contexto: “clima 
de opinião” ou gosto e 
interesses de cada época. 
Também explora, em suas 
análises, a psicologia da 
percepção, destacando 
como artistas utilizam 
esquemas herdados, da 
tradição em que vivem, 
tanto para interpretar a 
realidade, quanto constituir 

suas obras.
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O autor considera que as 
manifestações artísticas 
não são necessariamente 
produzidas por indivíduos 
ensimesmados, mas por 
pessoas que, estando em 
um dado contexto, operam 
por meio de domínios, 
conhecimentos e valores 
decorrentes do entorno e 
de sua formação, logo, a 
Arte, enquanto 
manifestação estética da 
humanidade, não se isenta, 
nem se afasta totalmente  
ou desconhece suas 
origens, posturas e 
condicionantes 
socioculturais.

Nesse sentido o percurso 
histórico de um grupo, povo 
ou nação tende a influenciar 
as gerações sucessivas 
contribuindo ou prejudicando 
processos futuros em relação 
a índole inovadora ou 
conservadora de valores e 
ideais, ou seja, a tendência de 
investir em transformações ou 
se acomodar ao status quo 
define o perfil de 
desenvolvimento ou 
estagnação de uma cultura. A 
Arte, por ser algo capaz de 
explicitar condutas e 
comportamentos socias, pode 
reagir positiva ou 
negativamente a  isso.  
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Positiva, no sentido de 
concordar, acomodar ou ser 
complacente ao estado de 
coisas e negativa no sentido 
de reagir e confrontar com tal 
estado de coisas. Assim, 
pode-se dizer, que há 
momentos em que ela 
manifesta comportamentos 
hegemônicos tendentes a 
preservar as coisas como 
estão e, em outros, cria 
contrapontos, rupturas e 
transformações. Quando se 
rebela é punida por isso. 
Sempre que as 
manifestações artísticas 
destoam do sistema 
dominante sofre reprimendas. 

Tais reprimendas assumem 
várias maneiras ou 
estratégias de operação. A 
mais comum delas é negar 
sua artisticidade, ou seja, 
dizer que o que realiza não é 
Arte, mas sim algo 
desajustado, decrépito e 
desprezível. Outra estratégia 
é dizer que não coaduna 
com os valores da 
sociedade que distingue a 
Boa Arte da Má Arte e assim 
reprime as manifestações 
que não se enquadram e o 
modo mais eficiente de 
repressão é negar acesso 
ao mercado, provocando 
inanição da produção. 
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Mas porque falar de 
mazelas como chamar de 
falácia a descoberta de 
Fibonacci ou debater a 
questão de Estilos e Escolas 
artísticas? Voltando a 
Gombrich, uma questão que 
ele destaca é o fato de que 
muitos dos nomes atribuídos 
aos chamados Estilos ou 
Escolas não foram dados ou 
propostos de “bom grado”, 
mas, em geral resultado do 
estado de desagrado que, 
ao contrário de enaltecer, se 
dedicavam a denegrir os 
processos criativos e 
constitutivos de Obras de 
Arte. 

O período que toma para tais 
análises e constatações é o 
Renascimento onde termos 
como Gótico são usados como 
sinônimo de vandalismo e 
barbárie, uma crítica a 
produção Medieval; o 
Maneirismo como uma ruptura 
de mau gosto contra o 
classicismo do Renascimento 
e o Barroco como algo 
grotesco e, obviamente, 
incompatível com a visão 
Clássica e, mais tarde, em fins 
do século XIX, a ruptura com 
essa visão empreendida por 
artistas “rebeldes” chamados 
pejorativamente de 
Impressionistas.
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Como se vê “rótulos” e 
“marcas” nem sempre são 
positivas, mas resultantes 
de conflitos, confrontos, 
inconformismo e também 
inovações. O que não se 
pode ignorar também é que 
a visão conservadora estará 
sempre alerta e pronta ao 
revanchismo, independente 
de quanto tempo passe. 
Está é uma das razões para 
que, vez ou outra, uma 
determinada manifestação 
artística receba 
bombardeios de críticas 
negativas e até repressão 
política e ideológica. Na 
guerra e no ódio, vale tudo.  

Ainda, pelo olhar de 
Gombrich, os motivos para 
isso remonta ao 
Renascimento pelo fato de ter 
sido um período em que 
algumas “normas” estéticas 
tomaram como princípio a 
suposta existência de um 
padrão de perfeição absoluto. 
Giorgio Vasari, foi um 
defensor dessa postura 
tomando por referência a 
“qualidade” da Arte produzida 
na antiguidade clássica 
greco-romana e influenciou a 
criação das Academias no 
Renascimento junto ao poder 
dominante naquele período 
histórico. 
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A partir dali, as normas 
estabelecidas como projeto 
pedagógico para as 
Academias no Renascimento, 
como se diz hoje em dia, 
estabeleceram alguns 
parâmetros: Ordem e Lógica 
como princípios racionais e 
estruturados, representando 
construções plausíveis e 
evitando o ilógico e o 
fantasioso; Harmonia e 
Proporção na busca por um 
equilíbrio visual, medida e 
proporção como essência da 
beleza e da forma correta; 
Imitação da Realidade como 
demonstração de habilidades 
artísticas.

O arquiteto romano Vitrúvio, 
redescoberto no período 
Moderno, no Renascimento, 
foi a principal referência de 
Vasari para defender a 
tradição clássica. A ideia de 
Clássico condenava tudo o 
parecesse ilógico, 
desproporcional e muito 
ornamentado ou exagerado 
como um desvio ou negação 
da “Verdadeira Arte”, 
portanto, algo anticlássico 
cuja violação das regras era 
condenada e recebia os 
termos pejorativos que 
passaram a compor certos 
segmentos de estilo na 
História da Arte.
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Gombrich reforça que 
nomenclaturas, títulos e 
categorias são construções 
humanas e representam 
valores, preconceitos e 
prioridades de uma época 
específica e não 
correspondem a uma 
essência imutável. Lembra 
que que uma descrição 
nunca pode está 
completamente divorciada da 
crítica, ou seja, mesmo que 
velada, a restrição originária 
continua presente na 
identidade de certos estilos e 
movimentos. A aceitação dos 
termos reflete a dinâmica 
das transformações.

Isso mostra que a História 
da Arte não é um conjunto 
de fatos fixos, mas um 
campo de interpretação 
contínua, onde cada 
geração reescreve a história 
à luz de seus próprios 
valores. Não se dedica à 
memorização de nomes, 
datas e estilos, mas ao 
processo de compreender e 
decifrar narrativas 
criticamente, só assim é 
possível honrar o percurso 
desenvolvido, desde os 
primeiros momentos de 
existência do ser humano no 
mundo e no contexto de sua 
presença sociocultural.
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As primeiras imagens feitas 
pelo ser humano não 
seguiam regras, mesmo 
assim são dignas de apreço. 
Estabelecer normas e regras 
para orientar a criação alheia 
pode ser uma conduta 
comum em alguns momentos 
históricos, mas já não são 
mais. A partir do Modernismo 
os potenciais investigativos, 
experimentais e criativos 
foram expandidos e se 
tornaram comportamentos 
típicos, especialmente 
quando os artistas rompem 
com os modelos tradicionais 
e adotam a autonomia de 
criação. 

Não há mais obrigações 
restritivas no que diz respeito 
a regras, técnicas ou 
padrões, os processos 
experimentais, inventivos e 
processuais se tornaram 
referência para a criação 
artística. Quando artistas 
passaram a problematizar 
questões que se distinguiam, 
desafiavam ou confrontavam 
com os modos tradicionais de 
produção artística, acabaram 
rompendo com a tradição e 
possibilitaram o surgimento 
das chamadas Vanguardas 
Históricas que se 
consolidaram no 
Modernismo.
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O Modernismo se construiu 
a partir de autonomia 
criativa e expressiva que se 
tornaram diretrizes 
experimentais, plásticas, 
visuais e estéticas para as 
condutas artísticas desde os 
primeiros anos do século 
XX. Vale observar que não 
se trata de regras, normas 
ou modelos determinantes 
de formas ou estilo, mas de 
liberdade autoral. O período 
Pós-moderno, reforçou e 
expandiu estas proposições 
que se tornaram a 
sedimentação para as 
manifestações da Arte 
Contemporânea. 

Assim sendo é possível 
encontrar diferentes e várias 
manifestações na atualidade 
que não dependem de 
filiação a Movimentos, 
Escolas, Estilos, modelos ou 
parâmetros que digam como 
se comportar ou como agir 
no contexto da Arte, mas 
sim de liberdade 
investigativa, expressiva e, 
principalmente, propositiva 
que constituam novos 
processos e percursos 
criativos que possam 
orientar o surgimento de 
novos parâmetros 
conceituais e artísticos para 
a Arte do século XXI.  
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Nesse debate há autores 
a favor do 
reconhecimento da 
Proporção e Padrão 
Natural como elemento de 
ordem desde Pitágoras: 
Matila Ghyka (The 
Geometry of Art and Life): 
Foi um dos maiores 
responsáveis por 
popularizar a ideia de que 
a proporção áurea é o elo 
entre a biologia e a 
estética. Suas obras 
influenciaram diretamente 
artistas como Salvador 
Dalí. 

Luca Pacioli (De divina 
proportione, 1509): Amigo 
de Leonardo da Vinci, 
Pacioli escreveu o tratado 
definitivo que elevou a 
proporção a um status 
espiritual e divino na arte. 
Jay Hambidge (The 
Elements of Dynamic 
Symmetry): Propôs que a 
arte clássica grega era 
baseada em retângulos 
dinâmicos derivados de 
Fibonacci. 

Enfim, crenças são 
crenças e há que busque 
a lógica e a razão.
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Desse lado: Mario Livio 
(The Golden Ratio: The 
Story of Phi): Um 
astrofísico que 
desmistifica muitos dos 
exageros em torno do 
tema. Ele separa onde a 
matemática realmente 
aparece na natureza de 
onde ela é apenas 
"projeção humana". 
George Markowsky
(Misconceptions about the
Golden Ratio): Um artigo 
acadêmico rigoroso que 
aponta erros matemáticos 
comuns em interpretações 
artísticas da proporção. 

Keith Devlin: Matemático que 
argumenta que a ideia de que 
a Proporção Áurea é a "chave 
da beleza" é um mito urbano 
persistente. Pode-se dizer 
que há validade é conceitual 
e biológica na natureza por 
questões de eficiência 
genética, contudo, a ideia de 
que o cérebro humano está 
"programado" para responder 
exclusivamente a esse 
padrão como o ápice da 
beleza não tem qualquer 
base científica. É uma 
escolha confortável para 
quem não quer se dar ao 
trabalho de elaborar com 
mais cuidado suas obras.
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