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ALFABETO 2013 Neon lights, cables, variable dimensions

In 1603 the german astronomer 

Johannes Bayer created a star 

classification system based on 

brightness. The brightest star in 

each constellation was designated 

as alpha, the second beta, an 

so on using the 24 letters of 

the greek alphabet.

Alfabeto is an istallation of greek 

letters in neon linked together 

to form the word αλφαβητο. 

The letters/stars are mounted on 

the internal wall of the building 

according to their position 

in the sky to create a 

constellation of light.  











The word INFINITO is 
written in a system of 
concentric circles: 
9 circles for I, 14 for N, 
6 for F, 20 for T and 15 
for the letter O.



INFINITO 2013 Cut-out stainless steel, 675 x 145 cm





The word strata written in a system 
based on stacking identical objects. 
A = 1 object, B = 2, C = 3... etc.

STRATA (Pilha) 2013, Granite tiles, 60 x 60 x 3 cm each





THE LONGEST DAY / THE SHORTEST DAY 2012 Wall painting, 240 x 240 cm each 

24 strips of different intensities, from black to white, corresponding to the daylight hours of the longest and the shortest day.





WAVE HORIZON 2010 Animation, black and white, sound, 3.596 min in loop 

Composition for sinusoidal waves and geometric shapes. A moving landscape is created by the accumulation of waves. 

Close together, intense and shining, or distant, dissolving into the darkness of the horizon. Each wave is accompanied by a sound that rises: close and sharp, distant and low. 

Short or long, between brightness and darkness, here and there: gradual layers of sound and image create the perspective of a horizon made of waves.
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ONDA 2013 Text set in wave form, salt, 270 x 500 cm





TIMEWAVES 2012 Animation 12h

A clock made out of words from a page of Virginia Woolf's book The Waves.











SOBRE COR 2013 Silkscreen on paper, 60 x 80 cm

A compilation of texts on colour set in different codes and different colors.







RIOCORRENTE 2012 Vinyl text on wall

Word flow on varying levels. Horizontally, forming sentences. Vertically, oscillating trough levels set by the alphabetical order.













punti luminosi. letras como estrelas.
alfa, o início de tudo. ômega, fim e
recomeço. se cada letra tem uma

magnitude, real ou aparente,
é possível ler o céu?

é possível escrever, descrever,
ver o infinito?

ωα

talvez nas coisas ínfimas, intervalos
breves, silêncios, vazios. como as
primeiras gotas de chuva que caem
em um lago imóvel, despertando sua
superfície para o que vem a seguir.
como um alfabeto imaginado para dizer
o indizível, o não dito... o hiato, a pausa,
o silêncio, o recomeço.
a escrita é uma ilusão de ótica. a fala
quer capturar os sons, a escrita tenta
capturar a fala. são batalhas perdidas
desde o início. não há o que capturar,
e o pensamento flui... escrever é
tentar transformar um rio em cubos
de gelo, mas o gelo derrete e volta a
ser rio. os alfabetos tentam ordenar
o inordenável. da mesma forma que a
imagem tenta parar o tempo, a escrita
tenta fixar o fluxo do pensamento.

não há como.
qual a língua do tempo?

é uma língua sem sintaxe. não-linear.
um texto escondido revelado pelo

movimento dos ponteiros de um
relógio invisível. as palavras aparecem.
flutuam no ar e somem como nuvens ou
bolhas de sabão. cada palavra tem seu

tempo. algumas coexistem, gerando
combinações inesperadas, formando

frases que podem ou não fazer sentido.
outras nunca se encontrarão. ondas de

tempo em um oceano de sentido.
o mundo, as coisas, as frases não
fazem sentido. quem faz o sentido

somos nós, que transformamos
o mundo em frases e imagens, em

trocas truncadas, em subentendidos,

DE ALFA A ÔMEGA

DE ÔMEGA A ALFA



o tempo tem unidades? ou o tempo
é unidade? as coisas têm nome, ou

os nomes são as coisas? pensar a
existência em suspenso das coisas sem

nome. pensar no tempo sentido, e no
tempo do sentido. tempos que não são
contados, mas que significam, tempos

longos ou ínfimos, tempos densos,
tempos perdidos...

é a maré, o movimento das ondas e dos
ventos, que desenha a costa. largos
bancos de areia ou baías recortadas na
pedra. desenho no tempo. os nomes nos
ajudam a nos localizarmos. sem eles
estaríamos perdidos. dizer que um cabo
é do medo ou da boa esperança é uma
questão de ponto de vista. chamar as
estrelas de nomes cujos significados se
perderam no tempo, agrupá-las para
contar histórias, nos impede de ficar
à deriva. de onde vêm os nomes? para
onde vão? não seria o inverso? não
dariam os nomes formas às coisas?

não dariam as formas sentido às coisas?
a forma que define, delimita, diferencia

o fluxo de sentido... mas que também
imagina o sentido. e o sentido que

enche, significa... mas que também
justifica a forma. são os dois lados do

mesmo processo, a frente e o verso
indissociáveis – e permutáveis? – de
uma folha de papel. não seria esta a

definição de um objeto perfeito? uma 
forma-reflexo do sentido,  e um sentido

conceito justificativo da forma?
assim a fronteira puramente linguística

entre forma e ideia se derreteria. não
existiria mais essa fronteira (mesmo

que imaginária) entre as coisas e seus
nomes. os dois seriam um só. como a
folha e seus dois lados. um mapa do

mundo tem frente e verso. de um lado
o mundo, do outro a folha em branco, o

mas o sentido pode acontecer
independentemente de um observador?
se objetos idênticos fossem
empilhados por acaso, e seu número
correspondesse à ordem alfabética
(A=1, B=2, C=3) formando uma palavra,
durante um certo tempo mas não o
suficiente para que alguém conseguisse
decodificá-lo. o sentido existiria,
independente de um observador mesmo
que por um breve instante...
como o delírio de um mundo que se
organiza para ser lido? quem contará
este mundo? as coisas existem sem
um observador, eventos acontecem. as
ondas chegam na praia deserta. o tempo
passa no meio do oceano, mesmo que
ninguém esteja lá para contá-lo. mas o
sentido não é um absoluto, é relativo.
é uma ponte entre dois pontos que
mudam, evoluem, se posicionam em
diferentes pontos de vista.
então o sentido só acontece no
tempo? e se de repente nada mais se
movesse? o sentido ficaria suspenso
mas as coisas ainda existiriam, livres
de sentido, soltas no espaço. sentido é
gravidade, prende as coisas ao centro
em torno do qual giramos infinitamente
a uma velocidade vertiginosa, mesmo
que aparentemente estejamos imóveis.
será que nesse espaço ínfimo entre o
que foi e o que está por vir o sentido
estaria suspenso? qual seria a unidade
mínima de tempo para que o sentido
possa existir?

desentendidos, em entendimentos
completos e incompletos, sugeridos

ou explícitos, mais ou menos razoáveis
na busca pela razão. como um grande

processo de tradução, revisto mas
sempre a rever.
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é a direção de onde sopram que dá
nome aos ventos. o minuano sopra

do polo sul, e o siroco, do deserto do
sahara. um em cada hemisfério. mas
ambos são ventos do sul. o sul é seu

ponto de partida. não estão ao norte
de nada.

um vento, assim como um rio, é uma
massa em movimento. não se pode
entrar nele duas vezes, é um fluxo, só
existe no tempo. o ar está lá o tempo
todo. é quando o vento sopra que
percebemos sua materialidade. seu
corpo é sua temperatura, sua força ou
delicadeza. não podemos tocá-lo. é
sempre ele que nos toca, nos refresca
ou nos derruba. pode significar alívio
ou medo. os furacões recebem nomes
próprios assim como as divindades
da antiguidade, e são classificados
em ordem alfabética. é sempre uma
tentativa de personificar, dar um rosto.
é difícil aceitar o acaso.

a desordem que é a ordem em que
as coisas acontecem. encontramos a

ordem depois dos eventos, inventamos
a ordem. por que precisamos de

uma organização? precisamos de
uma ocupação? precisamos de uma

explicação? vivemos em um fluxo,
como em um rio, rio corrente, que

tentamos organizar pelo entendimento,
pela razão. e assim conseguimos

navegar. a ordem alfabética não muda
o sentido das palavras, só determina

a sua posição.
somos nós que projetamos ordem,
sentido, nos acontecimentos.
organizamos os eventos em início, meio
e fim, criamos estruturas narrativas,
mas na verdade nada começa nem
acaba. somos nós que inventamos as
fronteiras. o rio não acaba no mar. o
sol não desaparece para sempre no

vazio. duas faces de um mesmo objeto.
a forma não como representação

de um sentido, mas como formação,
criação de sentido. o sentido não

como algo concebido anteriormente,
exteriormente, independente, mas

intrínseco à forma.
a forma seria então ponto de partida e
não ponto final. um ponto conectando-se
a muitos outros, formando uma linha,
ou várias linhas, desenhando uma
história da linguagem, da escrita, do
pensamento. não pode existir tábula
rasa porque essa tábula está apoiada
sobre o solo e sob o solo existem
inúmeros estratos, inúmeras camadas
de significado, que voltam o tempo
todo à superfície por meio de erupções
violentas. é essa matéria derretida que
vem do fundo da terra que cria novas
ilhas no meio do oceano.

strata. a acumulação como motor
de criação. imaginar um horizonte no

qual a repetição de um evento, em
diferentes velocidades e intensidades,
cria uma nova paisagem. um horizonte

de ondas. um horizonte vago. um
horizonte de síntese e de acumulação,
resultado complexo das combinações
possíveis definidas pela aplicação de

um protocolo simples.
frequências gerando formas. definindo
intensidades, volumes. é o tempo que
dá o tom. é o espaço que determina a
forma. quanto mais próximo, mais claro
e mais definido (mais curto). quanto
mais distante, mais difuso e mais vago
(mais longo). dividido por quatro. a
soma de todas as frequências resulta
em ruído branco. ondas de som, som
das ondas. nossa posição em relação
ao horizonte é sempre a mesma.
sempre o ponto mais distante ao norte,
ao sul, ao leste, ao oeste.
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contém as infinitas possibilidades do
que está por vir. se vários pontos formam

uma linha, cada ponto concentra a
informação sobre toda a linha.

uma síntese, uma condensação, como
diria pound... do pensamento, da sua
própria gênese, da sua história.

da mesma forma que precisamos dar
nomes às coisas, é preciso dar corpo às

ideias, uma manifestação concreta ao
pensamento. um dado tempo um dado

lugar. cada trabalho sendo uma peça
de um jogo em permanente movimento.
um jogo que se conecta a outros jogos,

cada jogo com suas próprias regras,
seus próprios dados. um diálogo entre

vozes que nunca se encontrarão. textos
sobrepostos de diferentes épocas em

diferentes códigos, diferentes línguas,
diferentes cores.

cada trabalho cria a língua em que é
enunciado. como a onda que se escreve
pela ondulação da matéria, a onda
escrita pelo sal.

cada ponto é uma linha subentendida.
cada trabalho abre um novo caminho.

é preciso aprender a ler a cada novo texto,
a cada nova imagem, a cada novo objeto?
é preciso reinventar as formas,
desenhar novos significados.

existe uma forma exata para cada ideia?
quando a forma é definida, encontrada,

podem ainda existir outras possíveis?
o corpo de uma palavra é um conjunto

delimitado de letras, mas quando a
letra muda, o corpo muda?

novas formas criando novos sentidos. se
uma ideia pode ter várias formas, outros
entendimentos são criados. uma onda
nunca é igual à outra.

como novas palavras em um léxico aberto.

como um alfabeto infinito.

somos nós que projetamos ordem,
sentido, nos acontecimentos.
organizamos os eventos em início, meio
e fim, criamos estruturas narrativas,
mas na verdade nada começa nem
acaba. somos nós que inventamos as
fronteiras. o rio não acaba no mar. o
sol não desaparece para sempre no
horizonte. construímos o calendário
em torno do nascer e do pôr do sol,
dividimos o dia em horas, a hora em
minutos, o minuto em segundos. é
novamente uma questão de ponto de
vista. as estrelas que brilham no céu do
sul não são as mesmas do norte. o dia
mais longo no hemisfério norte é o mais
curto no hemisfério sul.

horizonte. construímos o calendário
em torno do nascer e do pôr do sol,
dividimos o dia em horas, a hora em
minutos, o minuto em segundos. é
novamente uma questão de ponto de
vista. as estrelas que brilham no céu do
sul não são as mesmas do norte. o dia
mais longo no hemisfério norte é o mais
curto no hemisfério sul.

não chegamos assim à noção de
transitoriedade? e também

de completude? uma completude
transitória. todo o trabalho de arte diz
aqui e agora, todo trabalho de arte se

apresenta como o dia mais longo ou
como o dia mais curto, todo o trabalho

de arte cria um tempo e um espaço
próprios, duração e território, um

parênteses, para pensar sobre o mundo,
como ele se apresenta, como nós o

sentimos, como nós o construímos. seja
ele uma constatação ou uma alternativa.

e depois de um parênteses, abre-se
outro, e outro.

parênteses que nunca se fecham.
assim, cada trabalho traz em si todos

os trabalhos anteriores. cada instante
concentra em si tudo o que já passou e
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ALFABETO INFINITO

Solange Farkas

Curvas. Ondulações. Modulações. Reunindo mais de 10 anos de reflexão sobre o 
sentido e sua representação gráfica na obra de Angela Detanico e Rafael Lain, esta 
exposição explora as relações entre a arte e o design, a tecnologia e a poesia, o 
abstrato e o concreto, a forma e o conteúdo, as coisas e seus nomes, a imagem, o 
texto e o som. Todos eles, elementos que se fundem, se sobrepõem, se aproximam 
e se distanciam, em permanente diálogo, na trajetória desses artistas. Distante da 
frieza de base quase científica, numérica e racional que permeia seus trabalhos e 
experimentos, a obra de Detanico e Lain tem um caráter extremamente delicado. 
Esta exposição é uma mostra da dimensão poética e da diversidade do processo 
criativo dessa dupla, na intenção de expor ao público um pouco das estratégias 
utilizadas em sua produção artística. Em uma estreita relação com o céu e o 
cosmos, suas estrelas e constelações — uma das temáticas recorrentes em sua 
sobras —, Angela Detanico e Rafael Lain nos apresentam com esta exposição um 
novo universo, criativo e poético, resultante da sua investigação e produção em 
arte contemporânea.
	
Nas curvas da sede da Fundação Iberê Camargo, em Porto Alegre, com suas 
bordas, seus recortes, intervalos, suas brechas, seus pontos de vista, sua luz 
particular e seu percurso fluido, surgem os espaços que abrigam a primeira grande
exposição individual da dupla na capital de sua terra natal. Angela Detanico e
Rafael Lain nasceram em Caxias do Sul, em 1974 e 1973, respectivamente. Depois
de residirem um tempo em São Paulo, mudaram-se para Paris, onde atualmente
vivem e trabalham. Como nos esboços e desenhos do arquiteto português Álvaro
Siza para o edifício construído às margens do Guaíba — cujo projeto recebeu
o Leão de Ouro na Bienal de Arquitetura de Veneza, em 2002, configurando-se
como um referencial não apenas para o Rio Grande do Sul, mas inclusive para
o Brasil —, Detanico e Lain também criam obras cujas ondulações produzem
percepções de movimento, numa tensão em equilíbrio entre as noções de tempo
e espaço, e entre espaço e paisagem. Na Fundação Iberê Camargo, esta exposição
foi pensada quase como um site specific, numa relação com a luz e com os amplos 
espaços da sua arquitetura. Como um poema espacial, as 13 obras expostas no seu 
edifício, duas delas inéditas, podem ser lidas em relação umas com as outras em 
uma sequência não linear, recompondo-se e criando novas leituras, como em um 
“Alfabeto infinito”.

Do título desta exposição, surgem duas novas obras. Em Alfabeto, os artistas se 
apropriam de um antigo sistema de classificação de estrelas criado pelo astrônomo 
e advogado alemão Johannes Bayer em 1603, descrito em um catálogo chamado por 
ele de “Uranometria”. Bayer usou esse sistema para identificar as estrelas a partir 
de sua magnitude, fazendo sua associação com as 24 letras do alfabeto grego. As 
estrelas mais brilhantes foram chamadas Alfa, as segundas na escala de brilho, 
de Beta, e assim por diante. Na exposição, esta obra se materializa como uma 
instalação de letras gregas em neon, compondo a palavra ἀλφάβητο (alfabeto) nas 
paredes internas do edifício, em relação com a sua posição no céu. A obra cria, 
assim, uma nova constelação de luz no interior da Fundação Iberê Camargo. Já em 
Infinito, esta palavra é escrita num sistema de círculos concêntricos, produzidos 
em alumínio recortado, em que cada círculo representa uma letra do alfabeto (9 
círculos para a letra I, 14 para N, 6 para F, 20 para T e 15 para O).
	

Detanico e Lain se apropriam da linguagem verbal a partir de proposições
visuais, provocando-nos a realizar mais do que um exercício de codificação ou
descodificação da linguagem, mas de construção de novos códigos, organizados
em uma nova “escrita”. Nela, o tempo, a forma e o sentido são propostos pelas
obras tanto em sua relação com a observação do público — que precisam de pistas, 
de espécies de mapas de orientação de leitura, com os quais os criadores
possibilitam decifrar essas obras —, quanto pela tentativa de fazer o sentido
acontecer de maneira independente do observador. No primeiro caso, temos
trabalhos como Timewaves (2012), em que trechos de The waves, de Virgínia
Wolf, são recriados e fazem surgir novas leituras a partir de movimentos que
simulam ponteiros de um relógio invisível. No segundo, temos obras como Pilha
(2012/2013), com a qual Detanico e Lain criam um alfabeto a partir do 
empilhamento de objetos idênticos uns sobre os outros, correspondendo a letras, 
a depender da quantidade deles, de acordo com a ordem alfabética (A=1 objeto,
B=2 objetos, C=3 objetos e assim por diante). Dessa forma, surgem as palavras.
Ambos os trabalhos fazem parte desta mostra.
	

No diálogo “De alfa a ômega”, texto produzido por Angela Detanico e Rafael Lain 
especialmente para o catálogo desta exposição, os artistas deixam visível (ou
legível) o seu processo de criação. Nele, a dupla explicita como a sua “prática
de ateliê” é determinada, essencialmente, através do diálogo entre os dois, num
fluxo de ideias que aparecem entre divagações, subentendidos e redundâncias.
Segundo os artistas, seus trabalhos acabam sendo manifestações concretas
desse diálogo:	

	 o mundo, as coisas, as frases não fazem sentido. quem faz o sentido somos
	 nós, que transformamos o mundo em frases e imagens, em trocas 	
	 truncadas, em subentendidos, desentendidos, em entendimentos 		
	 completos e incompletos, sugeridos ou explícitos, mais ou menos 		
	 razoáveis na busca pela razão. como um grande processo de tradução, 		
	 revisto mas sempre a rever. [... ]



	 mas o sentido pode acontecer independentemente de um observador?
	 se objetos idênticos fossem empilhados por acaso, e seu número 
	 correspondesse à ordem alfabética (A=1, B=2, C=3) formando uma palavra, 	
	 durante um certo tempo mas não o suficiente para que alguém conseguisse 	
	 decodificá-lo. o sentido existiria, independente de um observador mesmo 		
	 que por um breve instante. [...]
	 é preciso reinventar as formas, e desenhar novos significados. [...]
	 novas formas criando novos sentidos. se uma ideia pode ter várias formas, 
	 outros entendimentos são criados. uma onda nunca é igual à outra. 
	 como novas palavras em um léxico aberto. como um alfabeto infinito.	

Angela Detanico e Rafael Lain são, respectivamente, linguista e tipógrafo de formação. 
Juntos, os dois começaram trabalhando com as ideias de escrita, leitura
e tradução, seja de um meio para outro, seja de um código para outro, interessados
nos limites da representação do tempo e do espaço. A dupla desenvolve a partir 
do começo do século XXI trabalhos em que cruzam poesia, som e imagem, atuando 
tanto em design, quanto no cenário da arte contemporânea. Detanico e Lain 
utilizam diferentes suportes em suas criações, elaborando desde projetos gráficos 
e identidades visuais para cartazes, livros e catálogos, até começarem a se dedicar 
mais especificamente à produção artística, criando objetos, esculturas,
vídeos, performances e instalações.

As suas obras já foram traduzidas para diferentes línguas e exibidas em vários
países, como Portugal, França, Itália, Inglaterra, Noruega, Chile, Uruguai, Cuba,
Canadá, Estados Unidos, Chipre, entre outros. Eles já se apresentaram na Bienal
de Seul, na Coreia do Sul (2004), na Trienal de Echigo Tsumari, no Japão (2006),
na Bienal de Veneza (2007), na Bienal de Havana (2009), na Bienal do Mercosul
(2011) e em três edições da Bienal Internacional de Arte de São Paulo (de 2004 a
2008). No Brasil, a dupla Detanico e Lain é representada pela Galeria Vermelho,
de São Paulo, e importantes coleções nacionais e internacionais possuem seus
trabalhos em acervo.

O ano de 2001 foi extremamente importante para esses artistas, quando criaram 
a fonte Utopia, obra sobre a qual falaremos um pouco mais adiante. Nesse mesmo 
ano, eles passaram a fazer parte do conselho curatorial do 13o Festival Internacional 
de Arte Contemporânea Sesc_Videobrasil, evento bianual da Associação Cultural 
Videobrasil, fundada e dirigida por mim, que este ano completa  30 anos de fomento, 
difusão e mapeamento da arte contemporânea do Brasil e do mundo. Desde então, 
Angela Detanico e Rafael Lain se tornaram  colaboradores da Associação, assumindo 
a criação da identidade visual do Festival, elaborando projetos gráficos de catálogos 
e de outras publicações, realizando direções de arte, curadorias, mas também 
apresentando trabalhos variados, em diferentes suportes.

Como artistas, participaram de diferentes mostras, eventos e projetos do Videobrasil, 
seja a partir da exibição de vídeos, da montagem de instalações e vídeo instalações, 
da apresentação de trabalhos em hipermídia e de performances.

Em 2001, no 13o Festival, a dupla apresentou com o nome de Femur a performance 
Entre, ao lado da banda Objeto Amarelo. O trabalho surgiu da vontade dos artistas 
de estabelecer uma colaboração entre música e design baseada na liberdade de 
trânsito entre os dois campos e na possibilidade de integração dos seus trabalhos. 
Entre é uma composição ao vivo de elementos sonoros e visuais, entrelaçados em 
uma peça única, criada na interseção dos trabalhos de cada artista. No festival 
seguinte, em 2003, a dupla realizou a performance Dobra 24.9.2003, com a qual 
buscou sintetizar os processos de sobreposição de linguagens, com samples e fusão 
de procedimentos em interfaces que geraram composições híbridas de imagens e 
som. A concepção do trabalho foi de Angela Detanico e Rafael Lain, além de Carlos 
Issa, mas a performance contou também com a participação de artistas convidados, 
que se apropriaram de elementos criados pelo grupo e os organizaram em uma
criação coletiva. Fizeram parte de Dobra Agnaldo Mori, Clarissa Tossin, Glauco
Félix, Ronaldo Miranda, Tonho e Carlos Issa.
	
Em 2004, Detanico e Lain são escolhidos para o número 001 na estreia da publicação 
do “FF>> Dossier da Videobrasil”, uma publicação online que busca dar
visibilidade à atual produção artística contemporânea do eixo geopolítico Sul,
permitindo diversos arranjos editoriais e curatoriais, composta por textos críticos,
excertos de trabalhos, entrevistas e imagens. No 15o Festival Videobrasil, em
2005, a dupla apresentou mais uma performance, Sound waves for selected 
landscapes, na qual executam música ao vivo e exibem imagens figurativas, próximas
da experiência concreta do real, mas pixelizadas, em preto e branco para que
tenham seu teor de representação digital enfatizado. Nesse mesmo ano de 2005,
participam da mostra e do DVD homônimo “Antologia videobrasil de performances”.
No 16o Festival, em 2007, eles apresentam a instalação Braille ligado, na qual
lâmpadas fluorescentes traçam caminhos sobre dois painéis dispostos em “V”,
ocupando todo o andar térreo do espaço expositivo no Sesc da avenida Paulista.
Três dessas performances pertencem ao acervo da Videobrasil (Entre, Dobra
24.9.2003, Sound waves for selected Landscapes) ao lado do vídeo Flatland
(2003). Este último, um divisor de águas na trajetória dos artistas. Com
Flatland, Detanico e Lain venceram o Nam June Paik Award de 2004, uma das
mais importantes premiações de arte eletrônica do mundo, criada em 2002
pela instituição alemã Kunststiftung NRW, da qual eu participo como júri
de seleção. Os dois foram, na época, os artistas mais jovens a receberem a
distinção das mãos do renomado júri de premiação, então com 29 e 30 anos,
respectivamente.
	
A obra Flatland foi produzida em uma viagem pelo Mekong, um dos rios mais 
compridos do mundo, com quase cinco mil quilômetros, que nasce no Tibete, 
cruza Myanmar, Tailândia, Laos, Cambodja e morre no mar no Vietnã. Esse



trabalho não faz parte desta exposição, mas demonstra a maneira como os artistas
intervêm na paisagem real, e até mesmo aprofundam e subvertem a própria
linguagem audiovisual no processo de virtualização dessa paisagem. No vídeo,
gravado no Vietnã, a imagem do rio Mekong é fatiada em linhas horizontais, cada 
uma delas estendida até o limite da tela. Subvertendo a lógica do frame, a dupla 
torna possível cores e tons inexistentes, transportando-nos para um rio Mekong 
transmutado, embalado pelos sons captados em suas margens. Das horas de 
gravação em um barco, que acompanhou a transformação das paisagens e dos sons 
das margens do delta vietnamita para as linhas horizontais formadas por pixels de 
stills individuais, surge uma poética visão do rio Mekong, entre o artificial e natural.
	
Esse projeto foi fruto da residência que Angela e Rafael realizaram em 2002 no
Palais de Tokyo, em Paris. A partir desse período, eles começaram a se movimentar
entre o Brasil e outros países, em um fluxo que passou a ser uma constante
e a influenciar sua obra, no que tange ao sentido de deslocamento e de fronteiras,
como pontuou o curador Stephen Feeke, no catálogo da exposição “Inverse
times”, realizada em Paris, no Musée Zadkine, em 2007.
	
	 Detanico e Lain nos oferecem uma visão da fluidez das fronteiras, 
	 sugerindo que o mundo é moldado pela existência de numerosos pontos 
	 de vistas diferentes (e pelas tensões que existem entre elas), 
	 assim como pelas diferentes maneiras com que a realidade é escrita, 
	 de diferentes lugares.
	
Angela Detanico e Rafael Lain são artistas múltiplos, que se utilizam de diferentes 
técnicas e suportes em cada um de seus experimentos artísticos, sempre
partindo de ideias elaboradas, de uma pesquisa aprofundada e de investigação
cuidadosa, com conceitos e formulações extremamente sofisticados. Algumas
vezes, essa sofisticação se expressa também na construção das suas obras, através
de estratégias e procedimentos técnicos extremamente complexos, como em
Sobre cor. Em outras, os artistas produzem trabalhos absolutamente simples do
ponto de vista de sua elaboração, como em O mundo justificado.
O mundo justificado (2004) é uma obra que não faz parte desta exposição, mas
cuja descrição nos ajuda a entender um desses processos de produção da dupla.
Nela, os artistas transformam o mapa-múndi em uma imagem em preto e branco
formada por linhas horizontais pixelizadas. E nessa nova representação do
mundo, os artistas realizam três operações semelhantes àquelas que usualmente
fazem os processadores de texto com as palavras: centralizar, alinhar à esquerda
ou à direita. O título da obra em inglês, World align, remete imediatamente ao
processador mais utilizado no mundo, o Word. Com esse simples procedimento,
Detanico e Lain mudam não apenas a forma, mas, de certa maneira, a 
representação geopolítica do mundo, agora sem fronteiras ou diferenças, tanto faz
se organizado à direita ou à esquerda. Somente a operação sugerida pelo título,
justificar, não existe na obra, como uma provocação. O procedimento técnico é
simples, em comparação com as possibilidades de reflexão que ele cria.

Já em Sobre cor (2011), obra integrante desta mostra, a complexidade está também
no seu processo de elaboração, além de sua leitura e entendimento. Nela, trechos 
de textos clássicos sobre a cor, da Antiguidade até os dias de hoje, são retirados 
de escritos de Ludwig Joseph Johann Wittgenstein (Remarks on colour), Johann 
Wolfgang von Goethe (Theory of colour), James Clerk Maxwell (Experiments on 
colour, as perceived by the eye), Isaac Newton (Opticks) e Aristóteles (De sensu et 
sensibili). Os cinco textos que trazem conceitos e teorias sobre a cor são transpostos 
em cinco códigos diferentes, um para cada autor, a partir de fontes/tipografias 
criadas pelos artistas — Helvetica Concentrated, Polígona Equilátera, Roseta, 
Retícula e Linear. Os textos são assim reescritos com essas fontes, combinados e 
sobrepostos em um sistema composto por três cores básicas (ciã, magenta, amarelo), 
gerando 60 combinações possíveis entre os 5 códigos e as 3 cores, dando origem às 
60 serigrafias impressas que integram a instalação.

As diferentes falas dos autores aparecem de formas diversas, de acordo com a 
tipografia empregada, seja através da sucessão de polígonos com número crescente 
de lados equivalente à ordem alfabética, do triângulo A ao icosioctágono Z, em
Polígona equilátera; no alfabeto radial formado pelo número crescente de linhas
que partem do centro de cada letra, em Roseta; numa trama de pontos em escala
de intensidade, com valores graduais de A a Z, em Retícula; em linhas paralelas
igual à sua posição na ordem alfabética, em Linear; ou nas formas das letras
simplificadas em discos de diferentes tamanhos, de Helvetica Concentrated.

O pensamento de Wittgenstein, Goethe, Maxwell, Newton e Aristóteles surge,
assim, através das novas fontes elaboradas pela dupla de artistas como diálogos
estabelecidos em cores e formas. Em seus trabalhos, Detanico e Lain sugerem 
novos processos criativos que misturam elementos como música, imagem, literatura 
e tipografia e até dança, em variados suportes. Nessa linha multidisciplinar, eles 
apresentaram Weightless days (2006), performance de aproximadamente 50 minutos, 
realizada através de processo colaborativo. A obra tem coreografia e dança de 
Takeshi Yazaki e Megumi Matsumoto (Japão), música de Dennis McNulty (Irlanda) 
e imagens da dupla. Nela, elementos gráficos e formas geométricas são animadas 
e projetadas no solo, estabelecendo uma relação direta com os dançarinos e seus 
movimentos. A trilha foi concebida a partir de uma combinação de sons eletrônicos, 
gravações externas e fragmentos instrumentais, improvisados a partir de sequências 
previamente concebidas. Weightless days foi apresentado em La Ferme du Buisson, 
França, em 2006, no Namura Art Meeting, Japão, em 2007, e na 28o Bienal de São
Paulo em 2008.

De acordo com o pesquisador e curador Michael Asbury, que escreveu sobre 
o trabalho da dupla em “After utopia — arte na era da informação tecnológica”
(2007), essa incursão de Detanico e Lain no campo da dança contemporânea se
aproxima dos experimentos de Oskar Schlemmer, professor e diretor de teatro



da Bauhaus. A Bauhaus funcionou entre 1919 e 1933 na Alemanha, unindo escolas 
de Belas-Artes e Arquitetura e fazendo surgir a primeira escola de design do mundo. 
Em pouco tempo, tornou-se uma das maiores referências para o concretismo, o 
modernismo e a arquitetura moderna, inclusive, a brasileira. Espaço de vanguarda, a 
Bauhaus buscou unir o conhecimento de diversas artes como literatura, escultura, 
pintura, música, dança, teatro, design e arquitetura.

Oskar Schlemmer, que era pintor, escultor, designer e coreógrafo, concebeu o 
Triadisches ballet (Ballet triádico) como um encontro entre linguagens, criando um 
dos trabalhos mais referenciados quando o assunto é a relação entre dança e artes 
visuais. O Triadisches ballet de Schlemmer foi apresentado pela primeira vez em 1922, 
em Stuttgart. Baseada no princípio da trindade, a obra é composta por três atos, três 
participantes (dois do sexo masculino, um feminino), 12 danças e 18 figurinos — estes 
se constituíam em mais do que vestimentas, contribuindo para construir elementos, 
personagens, outros seres. Cada ato tinha uma cor diferente, e um humor. 
A tríade de Schlemmer é, assim, forma, cor, espaço. De acordo com Michael Asbury, 
“a transformação dos dançarinos em formas geométricas, como operada no Ballet 
produzido pela Bauhaus, teve uma significativa repercussão histórica
na relação entre arte e dança”.

A aproximação entre o Ballet triádico, de Schlemmer, e o Weightless days, de
Detanico e Lain, dá-se pelo cruzamento entre essas duas linguagens (dança e artes 
visuais), a partir do diálogo entre espaço e forma. Na obra de Detanico e Lain, 
elementos gráficos são produzidos a partir das mudanças constantes das projeções 
de luz que, em certa medida, determinam o movimento dos dançarinos. Assim, a 
relação entre os dois trabalhos acontece, principalmente, pela sua evidente natureza 
geométrica. Além dessa obra de Detanico e Lain, no contexto desta discussão, Asbury 
inclui o Ballet neoconcreto, de Lygia Pape (1959), no qual dançarinos escondidos 
dentro de estruturas geométricas — quatro cilindros brancos e quatro paralelogramos, 
com dois metros de altura e rodinhas embaixo — faziam deslocamentos tendo o corpo 
como motor; e o M3x3, de Analívia Cordeiro (1973), trabalho em videodança, com nove 
dançarinos filmados do alto, em que fundo e figurino em preto e branco se confundem, 
na rede traçada no chão, em escala 3x3.
	
O processo criativo de investigação que marca a produção de Detanico e Lain,
fazendo com que diferentes linguagens, procedimentos e suportes se misturem,
se sobreponham e dialoguem, é o mesmo que possibilita que esses artistas, ao
final, criem obras que geram novos sentidos, a partir da interação com o espectador.
Para o historiador e estudioso Frank Popper, no livro From technological to virtual 
art, a arte virtual contemporânea é um refinamento posterior da arte tecnológica, 
desenvolvida no final do século XX, ao mesmo momento em que se diferencia dela 
justamente pela busca que realiza no sentido da humanização dessa tecnologia, 
através da ênfase que dá à interatividade e à investigação filosófica do real e do virtual.

Para Popper, existiriam duas tendências: a dos artistas que estão mais 
preocupados com o processo de criação, a origem do conceito de simulação; e os 
quebuscam a participação do espectador na obra, remetendo à origem do conceito
de interação. Para esses artistas que se dedicam ao conceito de participação,
desenvolver mecanismos em que o diálogo obra-espectador possa se desenvolver
é algo prioritário. Nesse grupo, estão Angela Detanico e Rafael Lain, que se
dedicam não apenas ao processo de interação entre sua obra e o público, mas à
própria interação, ao diálogo propriamente dito, que se torna elemento fundador
do seu processo criativo, como a dupla explicita na reflexão sobre o seu trabalho
no texto em forma de diálogo, “De alfa a ômega”, reproduzido nesta publicação.
Detanico e Lain, ao mesmo tempo em que se dedicam com afinco à pesquisa,
investigando as relações entre o real e elaborando suas possíveis virtualizações,
investem ainda mais nesses mecanismos de diálogo entre obra e espectador. 
É na relação com o público, no momento mesmo da fruição, que a sua obra se 
constrói. Como no trabalho Rio corrente (2012), no qual palavras são distribuídas 
na parede a partir de alturas determinadas pelas suas primeiras letras, oscilando
verticalmente em níveis correspondentes à lógica alfabética, e horizontalmente
construindo-se num fluxo de montagem de frases, proporcionando uma leitura
fragmentada. É no passeio do corpo e do olhar do espectador que o texto se 
constrói e que se forma um sentido.

Como os próprios artistas dizem:
	 a desordem que é a ordem em que as coisas acontecem. Encontramos 		
	 a ordem depois dos eventos, inventamos a ordem. Porque precisamos de 
	 uma organização? Precisamos de uma ocupação? Precisamos de uma 		
	 explicação? Vivemos em um fluxo, como em um rio, rio corrente, 			 
	 que tentamos organizar pelo entendimento, pela razão. 
	 E assim conseguimos navegar. A ordem alfabética não muda 			 
	 o sentido das palavras, só determina a sua posição.

Por essa aproximação com a linguagem, seus trabalhos são frequentemente 
centrados em questões da comunicação. Foi assim que tudo começou, desde 
meados da década de 1990, quando o casal de artistas, antes de partir para fixar 
residência em Paris, saiu de Caxias do Sul e se instalou em São Paulo, trabalhando
com design. Nessa época, Lain chegou a trabalhar na MTV antes de abrir seu
escritório junto com Angela, depois dela finalizar o mestrado em Comunicação e
Semiótica, na PUC. Desde aquele momento, para a dupla, arte e design, mundos
de criação habitualmente distintos, não se excluem. Eles invadem uns aos outros,
juntam-se em um mesmo terreno e influenciam-se.

Nesse sentido, o ano de 2001 foi decisivo. Nele, os artistas criaram Utopia uma 
fonte inspirada nos projetos do arquiteto brasileiro Oscar Niemeyer em São
Paulo e em Brasília (que, inclusive, são referências para o arquiteto português
Álvaro Siza responsável pelo projeto da Fundação Iberê Camargo). Em Utopia, as



construções modernistas de Niemeyer formam as letras maiúsculas de um novo 
alfabeto, enquanto os elementos e os objetos banais do dia a dia das grandes
cidades modernas, como câmeras de segurança, postes e grades, formam as letras
minúsculas. Combinadas, elas dizem muito sobre as duas cidades, tanto através
dos símbolos da beleza e da opulência do patrimônio material edificado do nosso
país, quanto dos elementos representantes da falta de planejamento urbano e
da violência das cidades. Para o curador Stephen Feeke,“Utopia é uma tentativa
de Detanico e Lain de criar uma paisagem urbana com um teclado”. É na
união desses dois elementos, dos projetos modernistas com os símbolos visuais
do caos das metrópoles, que Utopia explora as limitações do sonho modernista,
evidenciando as dificuldades dos processos de urbanização e, de certa forma,
evidenciando também a falência da crença no seu projeto político de esperança
por condições sociais mais igualitárias.

Stephen Feeke conheceu o trabalho dos artistas e a obra Utopia durante o processo 
de pesquisa que desenvolveu para uma retrospectiva da arte brasileira para o 
Instituto Henry Moore. A exposição aconteceu na Inglaterra, entre 2005 e 2006, com 
o título “Espaço aberto/espaço fechado: lugares para escultura no Brasil moderno”. 
A mostra explorou 55 anos de arte brasileira, da primeira Bienal Internacional de 
Arte de São Paulo, realizada em 1951, a trabalhos recentes, passando pelo período 
da ditadura militar. Nesta última seção, trabalhos de Artur Barrio, Antônio Manuel, 
Ducha, Grupo Rex, Cildo Meirelles, Iran do Espírito Santo e de Waldemar Cordeiro 
foram expostos em suportes que iam de projeções de performances em DVD a 
instalações e intervenções, para além da concepção de escultura-escultura, 
montadas ou realizadas tanto em espaços oficiais, como em espaços públicos.

Detanico e Lain fizeram parte do grupo de artistas da nova geração convidados pela 
curadoria (ao lado de Rubens Mano, Paulo Climachauska, Rogério Canella e Luísa 
Lambri) para exibir trabalhos que se relacionassem com o prédio onde acontece 
a Bienal de São Paulo desde a sua primeira edição, uma construção projetada 
justamente por Oscar Niemeyer: o Pavilhão Ciccillo Matarazzo, no Parquedo 
Ibirapuera, também conhecido como Pavilhão da Bienal. Além de fazer parte dessa 
seleção, Utopia foi escolhida pelo curador para ilustrar o catálogo e as peças gráficas 
da própria mostra, como uma referência, uma atualização e ao mesmo tempo, uma 
contraposição, ao ideal modernista.

Peças de divulgação como cartazes têm, a priori, a intenção de comunicar. No 
entanto, a escolha de Utopia como fonte e obra para ilustrar esse material gráfico
foi uma maneira criativa de apresentar o universo da arte modernista através
de uma obra que tanto se relaciona e se aproxima da poesia visual e do concretismo
das vanguardas artísticas brasileiras, quanto reflete as diferenças entre
elas e, o trabalho de Detanico e Lain.

A produção da dupla se relaciona com várias tendências artísticas que animaram as 
vanguardas modernistas, como o concretismo, a poesia visual ou concreta e a arte 
digital. Seus trabalhos se relacionam com o Grupo Ruptura, de São Paulo,

formado por Waldemar Cordeiro — uma das principais referências para a obra
de Detanico e Lain com sua Arteônica, confluência entre a arte e a tecnologia —
que se uniu aos irmãos Augusto e Haroldo de Campos e a Décio Pignatari para
formar a revista Noigrandes, em 1952, alçando as bases da poesia concreta.
Waldemar Cordeiro tem um importante papel para a arte eletrônica no Brasil.
Além de ter contribuído com a conceitualização e a reflexão sobre a arte concreta,
ele é um dos primeiros a aproximar-se, na América Latina, às pesquisas sobre
a relação entre arte e novas tecnologias. Já na década de 1960, ele explorava as
mudanças na produção artística a partir da utilização da mediação tecnológica
e defendia a apropriação, pelo artista, de linguagens de programação, como uma
nova ferramenta de trabalho.

Nesse período, surgem na Europa as “estéticas informacionais”. Segundo o 
pesquisador e professor Arlindo Machado, no livro Máquina e imaginário: o desafio
das poéticas tecnológicas, elas visavam construir modelos matemáticos rigorosos,
capazes de avaliar e de quantificar a informação estética contida num objeto
dotado de qualidades artísticas:

Essa tendência visava aplicar à produção artística princípios enunciados
na confluência da teoria da informação com a cibernética. Desejavam tornar 
racional, objetiva e cientifica a apreciação do objeto artístico. No texto “As ondas: 
transcodificação e linguagem”, integrante do catálogo da exposição “Amplitude”, do 
Museu Coleção Berardo, em Lisboa, o curador Pedro Lapa afirma:

	 o interesse pela mediação tecnológica e pela integração de processos
	 industriais na produção artística, a par da confluência da teoria da 		
	 informação com a cibernética, propunha uma nova racionalidade 			 
	 e objetividade para o objeto artístico, que passava a ser analisado 		
	 cientificamente na base da sua quantidade de informação.

No entanto, se por um lado a obra de Angela Detanico e Rafael Lain representa 
um claro direcionamento voltado para a experimentação que todas as vanguardas 
concretistas operaram a partir das novas possibilidades, objetivas e racionais, 
do uso da tecnologia, por outro, também se distancia da pretensão a um sentido 
absoluto que assolou muitos desses legados, e que foi uma tendência comum às 
práticas modernistas.

A atenção dada à linguagem verbal e não verbal como processo estrutural da
obra é comum aos trabalhos da dupla e dos artistas da vanguarda modernista
brasileira, com quem suas obras se relacionam. De diferente, está a falta de 
pretensão de Detanico e Lain da busca de um caráter essencialista, absoluto. 
Os modernistas buscavam ser representantes de algo que fosse uma “síntese 
essencialista”, ideia construída por eles através da crença em uma estruturalidade
 da linguagem, que por si só definiria uma simultânea e indestrinçável imanência a



um sentido originário. Com Angela Detanico e Rafael Lain, esse sentido originário
parece ter-se perdido há muito, se é que alguma vez existiu. Apenas subsiste a 
linguagem, desdobrando-se sobre si continuamente num infinito deslize, e que, 
incessante, constrói novos mundos possíveis, afirma Pedro Lapa. Detanico e Lain 
não nos oferecem uma compreensão total e imediata do sentido de suas obras, e 
sim criam novas possibilidades de informação e de comunicação.

Dessa forma, aproximam-se das “proposições artísticas de poéticas tecnológicas”, 
de acordo com o conceito proposto por Arlindo Machado:

	 São obras que constituem um sistema estético visual, radicalmente 		
	 conceitual, e que através da mediação tecnológica prometem a 			 
	 democratização da experiência estética. São obras que não pretendem, 
	 em um primeiro momento, ativar o espírito crítico dos espectadores, mas, 		
	 sobretudo, excitá-los sensorialmente.

Nesse mesmo sentido, sobre o diálogo entre forma e conteúdo, entre arte e design, 
entre tecnologia e poesia na obra de Detanico e Lain, escreve Pedro Lapa:
se procurarmos encontrar, no vaivém destas trocas, uma chave de descodificação
última que fosse a linguagem verbal, esta pretensão seria frustrada perante 
uma série de textos que se sobrepõem uns aos outros, de forma diferente, em 
determinadas áreas da mancha tipográfica. O efeito é visual.

No trabalho da dupla, as palavras parecem perder o sentido ao serem distribuídas 
no plano branco da parede de uma sala, como pontos dispersos que preenchem 
o espaço e que, quando lidas pelo público, explicitam o sentido da forma que 
desenharam. É assim em The Waves (2005), obra integrante desta mostra. Nela,
as páginas do livro de mesmo nome de Virginia Woolf desfilam rapidamente na
tela. Em cada quadro, uma mesma palavra aparece centralizada, fixando-se para
a leitura em meio ao turbilhão criado pelo movimento das páginas. 
A frase “What if suddenly nothing else moves?” é lida pouco a pouco.

No trabalho Nomes das estrelas (2007), também apresentado nesta exposição, a 
estreita relação dos artistas com os astros e as constelações é reafirmada. Nomes 
de estrelas visíveis a olho nu, listados no Almagesto — um tratado de astronomia 
escrito no século II pelo astrônomo Claudius Ptolomaeus, de Alexandria —, são 
escritos através da fonte Helvetica Concentrated (criada pelos artistas a partir 
da concentração em pontos de toda a informação visual de cada caractere 
da fonte Helvetica). Os discos resultantes dessa composição são sobrepostos 
com uma ligeira opacidade, que permite visualizar as camadas inferiores. Cada 
estrela transforma-se, assim, em um ideograma único, com uma luminosidade 
correspondente ao número de letras de seu nome. O mesmo tema estrelar foi 
abordado posteriormente pela dupla em Hemisfério (2009), também exposto agora 
na Fundação Iberê Camargo. 

Nele, as estrelas designadas por sua magnitude formam no céu a palavra 
“Hemisfério”, criando tanto uma nova constelação, quanto um novo céu. 
No trabalho Onda (2010), essa palavra é escrita com sal marinho, seguindo um 
código derivado da forma sinusoidal das ondas sonoras. Nomes das estrelas, 
Hemisfério e Onda estão expostas em “Alfabeto infinito”.

Nas obras de Detanico e Lain, a poesia e a subjetividade se unem às novas 
tecnologias, ao cálculo, ao racionalismo científico para criar trabalhos de extrema
delicadeza. É como no pensamento do filósofo alemão Martin Heidegger, no
qual a arte surge como o lugar a partir do qual se pode “poetizar a tecnologia”.
É através do uso da tecnologia que a dupla consegue produzir obras como Ventos
do Sul (2009), integrante desta mostra, na qual a gravação de um sopro humano
é desacelerada 26 vezes, criando uma escala de som em correspondência com as
letras do alfabeto. Nomes de ventos são soletrados nesse sistema, criando uma
mistura de sons graves e agudos, longos e curtos, soprados dos pontos cardeais.

Do som mais curto e agudo, correspondente à letra A, ao som mais longo e grave, 
correspondente à Z. Já Wave horizon (2010), também parte da exposição, é a 
projeção de uma animação em preto e branco composta por ondas sinusoidais 
(formas simples de ondas, cujas imagens encontramos normalmente na natureza, 
como nas ondas do mar, do som e da luz). Nessa obra, a percepção de uma 
paisagem em movimento é criada a partir de uma composição de ondas, próximas 
ou distantes, curtas ou longas, de acordo com a intensidade de som e do espaço 
entre elas (agudo = próximo, distante = grave).

Originalmente, não havia nenhuma distinção entre arte e técnica. A palavra
“arte” vem do latim “ars”, que corresponde ao termo grego “techné”. Assim, para
os pensadores gregos, como Aristóteles, a “techné” servia para designar tanto a
arte quanto a técnica. “Techné” seria assim uma atividade humana fundada num
saber, em algo que é ordenado, ou em toda espécie de atividade humana 
submetida a regras. Aquele que tem uma arte detém um saber que o orienta em sua 
produção. Seu campo semântico se define em oposição ao acaso, ao espontâneo e
ao natural, servindo para designar tanto o fazer do artista, quanto do artesão, do
médico, do carpinteiro, no sentido em que todos eles, para produzirem, precisam
dominar uma técnica, um saber fazer.

A partir dessa determinação grega original, Heidegger defende que a compreensão 
da essência da técnica não se encontra na procura da sua relação com a ciência, 
mas com a arte. Para Heidegger, técnica e arte partilham a mesma essência:
a essência da técnica não é nada de técnico: por isso, a reflexão essencial
sobre a técnica e a confrontação decisiva com ela tem de ocorrer
num domínio que, por um lado, seja aparentado à essência da técnica
e que, por outro, seja fundamentalmente diferente dela.

E para Heidegger, esse domínio seria o da arte.



Nesse processo de codificação e descodificação, de proposições de novos 
alfabetos, construídos a partir da interação entre público e obra, de novas formas
e sentidos, Detanico e Lain seguem criando seus experimentos visuais. Com
seus cálculos, tipografias, palavras, objetos, imagens, luz e sons, que formam
caracteres ou signos, ligados uns aos outros. E o espaço que existe entre eles é
primordial para possibilitar a sua fruição e seu entendimento.

A importância da concepção do espaço para a leitura e compreensão da obra de 
Detanico e Lain é ainda maior nesta montagem, a partir do destaque deste
mesmo elemento no projeto arquitetônico de Álvaro Siza. É na relação com o
projeto de Siza para a Fundação Iberê Camargo, através da expografia proposta
em “Alfabeto infinito”, que as obras de Detanico e Lain ganham mais sentido,
relacionando-se com o espaço físico.

O emprego do concreto aparente, as curvas sinuosas de sua fachada e a solução 
das passarelas suspensas no ar criam quase imediatamente uma relação
entre o projeto do português Álvaro Siza com a arquitetura moderna brasileira.

De acordo com Roberto Segre, no texto “Metáforas corporais”, publicado no
livro sobre a própria sede da Fundação:
	
	 Siza pertence ao pequeno grupo de arquitetos herdeiros do movimento
	 moderno — entre outros, citemos Renzo Piano e Tadao Ando —, que se 		
	 libertaram da rigidez compositiva racionalista e conservaram 			 
	 uma linguagem baseada na geometria abstrata, definida pela 
	 interrelação entre a expressão lírica pessoal, as necessidades 
	 funcionais e a lógica estrutural.

Para Maria Alice Junqueira Bastos, em seu artigo “Álvaro Siza e o Brasil”, o projeto 
de Siza resulta em uma tensão em equilíbrio, na alternância de linhas sinuosas 
e quebradas, entre o espaço confinado da passarela externa e o espaço amplo 
da passarela interna, entre paredes cegas e aberturas escolhidas, na separação 
e integração das salas de exposição. Mas principalmente, a forma orgânica da 
Fundação Iberê Camargo, segundo o próprio Siza, é relacionada às curvas da
escarpa que delimita o terreno, à buraca, com sua visão para o rio. A buraca,
inclusive, transformou-se em ponte não apenas entre o terreno, a paisagem das
margens do Guaíba e o projeto arquitetônico de Siza, mas, também, entre ele e o
próprio trabalho de Detanico e Lain.

Apesar do grande interesse que nutria pela escultura, Siza acabou ingressando no 
curso de arquitetura da Escola Superior de Belas-Artes do Porto (Esbap). Essa 
opção pela arquitetura se solidificou quando, ainda estudante, conheceu as obras 
de Gaudí. Também encontrou inspiração na obra de Oscar Niemeyer que, na sua 
época de estudante, exercia grande influência sobre a escola do Porto. 

Siza, entretanto, nunca abandonou o exercício da escultura e do desenho, e como 
visto em Buraca, até mesmo da poesia visual. 

Projetada por um arquiteto/artista, a sede da Fundação Iberê Camargo deixa 
entrever em suas passarelas a paisagem ao redor: justo as margens de um rio,
como no trabalho Flatland. Este vídeo marcou tanto a trajetória de Angela
Detanico e Rafael Lain (desde sua produção, durante o processo de residência
em Paris, em 2003), quanto a minha, seja por sua exitosa seleção para o prêmio
do Nam June Paik no ano seguinte, na sua aquisição para o acervo da Videobrasil
ou no acompanhamento e na reflexão que ele desencadeou sobre o trabalho
destes artistas, que culmina agora na exposição “Alfabeto infinito”. Nesse intervalo
de tempo, o projeto de Álvaro Siza se concretizou (a obra também começou
em 2003), a parceria e a relação de Detanico e Lain com a Associação Cultural
Videobrasil se fortaleceu e a carreira internacional da dupla se consolidou.

De acordo com o crítico Eduardo de Jesus, curador do FF >> Dossier – 001 
Detanico e Lain:

	 o trabalho deste casal é como uma ondulação que, em sucessivos 			
	 movimentos, aproxima percepções do espaço real, assim como incontáveis
	 virtualizações que se tornam possíveis graças à tecnologia, experimentos
	 de linguagem e suportes, e subversões das noções de percepção do
	 tempo. O trabalho deles aponta para a virtualização do espaço real e com
	 isso, para o estabelecimento de outros regimes temporais.

Já Siegfried Zielinski, curador e membro do júri de premiação do Nam June Paik_
Award 2004, em seu discurso reproduzido no catálogo, falou que talvez a principal 
qualidade da arte criada através das mídias é que ela é uma arte no tempo.
Imagens em movimento e sons existem apenas no tempo. E a benção
que a arte pode dar é a sensação de enriquecimento do nosso tempo, de
ganhar um tempo adicional, um tempo para a experiência.

Da experiência no rio Mekong no Vietnã a esta no Guaíba, passaram-se 10 anos, 
assim como do início das obras de Álvaro Siza para a Fundação Iberê Camargo.
Aproximações temporais, produtivas, conceituais e poéticas, comemorando uma
década de realizações e parcerias, tanto da dupla de artistas, quanto do sonho da
Fundação de construir esta sede em moldes internacionais.

Assim como fazem com suas obras, com esta década de arte contemporânea neste
momento triplamente celebrada, Detanico e Lain dão tempo aos significados... e
significados ao tempo.
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