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PERCURSOS POÉTICOS DE UM PONTO DE VISTA

Alexia Tala

Este é um texto que se gesta conversando com artistas no meio do Deserto 
do Atacama, com quem realizamos múltiplos passeios exploratórios e noites de 
observação da lua, da Via Láctea e das estrelas. Não podia ser pensado apenas 
como um texto analítico de sua obra, mas tinha que ser concebido como um 
percurso em si, desta vez dentro de seu próprio território – a exposição no Espaço 
Cultural Porto Seguro. Então, a intenção é percorrer e deter o pensamento naquilo 
que se exibe, para gerar linhas de leitura para suas obras.

Entrando na sala, o ruído da queda d’água nos captura e, em seguida, a visualidade 
da obra, uma série de cores que caem a uma certa velocidade em uma parede 
diagonal na sala, como um jorro de algo que ainda não sabemos o que é. A primeira 
intervenção desta mostra da dupla Angela Detanico e Rafael Lain antecipa que 
a exposição se propõe como uma experiência, e a relação entre os conceitos de 
ordem, forma e movimento deverão se manter em nossa cabeça.

A peça seguinte, “Da Luz ao Paraíso” (2019), nos traz outras questões e uma ideia 
geral de trajeto, de movimentos no espaço que se transformam em matéria. Trata-se 
da forma escultórica em escala do itinerário que vai da estação de metrô Luz até o 
metrô Paraíso, na cidade de São Paulo.

Como segunda anfitriã da exposição, a obra faz com que nos concentremos em 
duas questões: a proporção e a noção de percurso, ambas fundamentais nas 
operações da dupla. A proporção, uma operação central nas obras de Detanico e 
Lain, é o que determina a relação entre a ordem e a forma dos objetos e imagens 
que eles propõem. Os títulos, por outro lado, muitas vezes nos dão a chave para 
aquilo que vemos, nos sussurram uma entrada evidente e, portanto, satisfatória na 
compreensão do todo. Nesta segunda obra em particular, estamos diante de um 
deslocamento convertido em “volume espacial”, que só pode ser seguido por meio
do percurso e nos concentra na proporção como a operação principal. “Timesquare” 
(2015) é a visualização perfeita e mais literal daquilo que digo, quatro relógios de 
parede perfeitamente colocados, dois em cima e dois embaixo, com seus ponteiros 
formando um quadrado perfeito.

Aplicando este princípio à totalidade da exposição, devemos começar dizendo 
algo sobre o título, do qual se desdobram pelo menos duas coisas ao se entrar no 
conjunto de obras que a compõe. A primeira tem a ver com a forma como vamos 
enfrentá-la em um sentido sensível. Meteorológica, fazendo jus ao nome, é uma 
exposição “atmosférica”. É o que fica claro quando entramos nas salas que abrigam 

as instalações. Luzes, sombras, palavras e formas, em general monocromáticas, que
aparecem e desaparecem, que se evaporam e se condensam, a uma velocidade que 
necessariamente se refere a um tipo de percepção mais lenta e mais atenta dos 
fenômenos que somos convidados a contemplar. Nela tudo se move, e o que não se 
move, remete de alguma forma ao movimento.

Até mesmo a rampa envidraçada que leva ao segundo andar foi interposta com uma 
cortina adesiva preta sobre o vidro, cortada por finas franjas transparentes que 
deixam passar a luz, ou melhor, deixam entrar franjas em movimento de espaço 
urbano. É um desenho aparentemente abstrato, mas a esta altura já podemos 
adivinhar que ele responde a uma ordem e que os cortes em sequência não são 
feitos por acaso – trata-se de um alfabeto ao estilo Detanico e Lain, que escreve 
a mesma palavra “meteorológica”. À medida que nosso corpo que caminha avança, 
aprecia-se a intermitência das franjas gerando um sutil efeito cinético, mas que 
dialoga significativamente com toda a amostra.

A segunda questão é o tipo de coisas que várias das obras contêm ou representam, 
o universo de objetos e o sentido do conhecimento ao qual elas se referem. Trata-
se, seguindo novamente a noção de percurso, de referências ao céu. As obras são 
compostas por formas visíveis, literais e metafóricas, que podemos estabelecer 
observando e experimentando elementos do céu e fenômenos derivados.

Mas Meteorológica não é necessariamente uma exposição sobre o céu, mas, como 
dizia, sobre as maneiras de conhecê-lo. A relação proporcional das formas e a 
aplicação da geometria que vemos nas obras – e que justamente “Da Luz ao Paraíso” 
nos antecipava – nos leva diretamente ao texto principal que serviu de motivação, 
ou melhor, de catalisador para os artistas – Meteorologia, de Aristóteles. Os 
princípios especulativos em torno dos elementos da terra e do universo, sua
conformação e seus fenômenos foram fundamentais nessas obras, de acordo com as 
conversas mantidas com eles. E como isso se traduz em trabalho é profundamente 
interessante.

As referências filosóficas e literárias estão muito presentes na trajetória dos 
trabalhos de Detanico e Lain; no entanto, o particular tem a ver com a forma como 
essas referências, mais do que servir de justificativas para uma ou outra operação, 
isto é, mais que um insumo, funcionam a partir de uma sintonia sensível. Com isso, 
refiro-me ao fato de que o uso de determinado texto atua como uma espécie de 
empatia na maneira de ver a realidade que seus autores têm e não tanto
na correspondência com tal conteúdo. Nesse sentido, de conciliação e 
cumplicidade, é que entendemos o caráter construtivo, e até mesmo de tradução 
que costumamos ver em suas obras.



No caso de Aristóteles, a forma como essa relação sensível-construtiva é gerada, 
já a encontramos nos Princípios Fundamentais, no qual duas palavras essenciais 
são expostas para pensar esta exposição: geometria e correspondência. O tratado 
sobre o céu – apesar da longa extensão e, às vezes, da dispersão dos conteúdos – 
guarda uma relação interna com esses princípios, a relação entre as partes é dada 
de acordo com “uns poucos postulados físico-geométricos”. Nesses pressupostos 
fundamentais, estabelece-se o modo como o princípio de movimento rege todos
os corpos, e como os corpos são simples e quais são seus tipos de movimento 
(circular/retilíneo).

No quinto princípio, Aristóteles define, como se comenta na introdução 
contemporânea do livro, que “há uma correspondência necessária entre movimentos 
simples e corpos simples: a cada movimento simples deve corresponder, por 
natureza, um corpo simples”.

Vemos exemplarmente neste grupo de obras-instalações o princípio da 
correspondência. No entanto, em cada uma delas são adicionados elementos 
que completam os princípios fundamentais, por meio de um guia que vai sendo 
decifrado: o uso de formas com as letras e a tradução de formas de relação entre 
as variantes homem (corpo) e universo. Três obras são claras a esse respeito. Em 
“Ulisses” (2017), a presença do corpo é evidente e literal. Um sujeito caminhando, 
feito de palavras, se move. Notamos que as palavras mudam ao ritmo de seus 
passos. São as páginas, equivalentes à mudança em cada movimento. Em “28 Luas”, 
descrições do livro Sidereus Nuncius, de Galileu (primeiras impressões do céu 
após um telescópio) aparecem e desaparecem, fazendo uma forma lunar. Em um 
exercício semelhante, em “Nuvens de São Paulo” as palavras correspondem a um 
poema de Oswald de Andrade – são nebulosas e mal se distinguem, como se fossem 
nuvens que se desfazem ao longo do tempo. Mais uma vez, o ritmo é de serena 
lentidão. Aqui voltamos a Aristóteles: “Para Aristóteles, a própria ideia de natureza 
é inseparável do par de conceitos correlativos movimento-repouso. E é no tratado 
sobre o céu, sem dúvida, em que ele teoriza com maior profundidade. Pressuposto, 
por outro lado, que não é puramente apriorístico, mas consiste, por assim dizer, em 
uma generalização dos aspectos mais recorrentes da experiência”.

Fazendo coincidir o aparecimento e o desaparecimento das palavras agora com o 
elemento sonoro, a obra “Mares da Lua” (2018) se apresenta como uma instância 
que enfatiza, em suas condições, o caráter experiencial destas obras. Uma sala 
totalmente escura dá destaque aos círculos que se formam em uma simulação 
de gotas que caem sobre pedras brancas. Cada gota projetada em cada pedra 
corresponde à letra de uma palavra que escreve abstratamente os nomes dos mares 
da lua: Mare Nubium, Mare Fecunditatis, Mare Nectaris, Mare Cognitum, Mare
Humorum... As luzes e meias-luzes vão se formando e apagando, complementando-
se com os diferentes sons mais graves e agudos, conforme se trate de consoantes 
ou vogais. A sensação que isso produz é quase hipnótica. Essas formas escondem 

um cálculo específico de um sistema que não vemos, exceto como aquilo que 
poderiam ser poças de chuva. A coincidência múltipla dos elementos convive de 
forma pacífica, sempre sob o cálculo, determina a centralidade dessa obra dentro da 
exposição.

Nela, os elementos se conciliam em nossa exploração da exposição que já 
acumulamos: a própria ideia de percurso, proporção, desaceleração da percepção 
e, o que é fundamental nas obras que seguem, a escrita. Até este ponto, já sabemos 
que a relação das correspondências se dá por meio das formas de conhecimento. 
A obra centraliza as gotas como a unidade mínima, a fim de nomear a lua como uma 
unidade máxima, acumulando assim a chuva das unidades mínimas para configurar 
uma palavra transformada em experiência sensível. Neste cenário, nos é dada uma
situação para poder literalmente ler o céu. Somos leitores dos mares da lua através 
das sensações simultâneas de som, luz e transformação de formas.

No grupo de obras que se segue, a dupla se concentra mais na palavra. As palavras 
são unidades que nos lembram um princípio: a escala humana. Lembrando-nos de 
homens que observaram, que olharam e que escreveram. Isso vai além em uma obra, 
que incorpora o elemento performático. Em “Quadrado Branco”, um poema concreto 
japonês de Kisatono Katué, dos anos 1950, é projetado; além de ganhar movimento, 
esse poema é temporariamente interposto e traduzido em linguagem corporal por 
meio de performances. Suas figuras geométricas são projetadas e se movem dentro 
de um cubo branco, onde o espectador tem que seguir com seu próprio movimento, 
além da interação produzida sobre os movimentos dos performers em frente
a essas projeções, de forma que a imagem passe da parede ao corpo, obtendo a 
experiência de uma tradução em movimento. O resultado nos leva novamente ao 
princípio das correspondências a partir de uma dimensão estritamente poética, 
isto é, formas no vazio que não remetem a nada além de si mesmas. A presença do 
corpo nessa obra, então, está sempre subordinada à questão das correspondências. 
Como dizia, se em “Mares de Lua” se expunha mais claramente a matriz de 
correspondências com a finalidade de tradução, aqui os artistas se centram na 
unidade palavra e as formas geométricas. O objetivo, intuo, tem a ver com o fato de 
nos aproximarmos daqui por diante do próprio ato de leitura e, especificamente, 
do leitor.

Voltando à primeira obra, “Cachoeira do Silêncio” (2019), no intuito de também 
condensar, de forma representativa, as questões até aqui descritas, indica o 
problema da percepção. Considero, portanto, que se trata de uma obra muito 
complexa e, por esse motivo, voltamos ao começo. Uma imagem de uma cachoeira 
em movimento, ou melhor, seu equivalente, é elaborada a partir do estiramento 
de pixels de uma imagem real de uma cachoeira capturada em Kyoto, no Japão, 
acompanhada de som. O som é um elemento formal constitutivo muito importante 
em várias das obras desta dupla. Às vezes presentes, outras referido, como
acontece com o movimento, o som gera suas próprias geometrias rítmicas, ou 
presença sutil.



A cachoeira impossível do silêncio nos leva rapidamente à referência da música 
concreta, cuja premissa vemos resumida na obra mítica 4’33”, de John Cage. Essa 
obra expôs ao mundo uma desnaturalização da escuta e da impossibilidade do 
silêncio em uma experiência meditativa. Por outro lado, o efeito óptico e sonoro, 
somado ao paradoxo do título, nos leva a uma experiência novamente de ordem 
perceptiva.

Desse princípio perceptivo depende uma das questões que unifica o pensamento 
de Merleau- Ponty, um autor altamente relevante para esses temas – a questão 
do tempo. O tempo em si é imperceptível quando pensamos no “mundo objetivo”. 
Mundo objetivo aqui significa o outro do mundo limitado da percepção individual 
subjetiva. Como seres finitos, não somos nada além de limitação espaço-temporal. 
Essa é a definição do indivíduo: seu único ponto de vista. Sobre isso, Merleau-Ponty 
reflete: “Muitas vezes se diz que, nas mesmas coisas, o futuro ainda não é, o
passado não é mais, e o presente, a rigor, não é mais do que um limite, de modo 
que o tempo desmorona”. Poeticamente, o autor logo resume: “O mundo objetivo 
está cheio demais para que o tempo caiba. O passado e o futuro, por si mesmos, 
retiram-se do ser e passam pelo lado da subjetividade para procurar nela, não algum 
apoio real, mas, ao contrário, uma possibilidade de não ser que se encaixa em sua 
natureza”.

Será a exposição a essas experiências receptivas, motivadas por esse jogo de 
correspondências físicas, uma tentativa de nos levar a fazer notar o tempo? Um 
chamado para refletirmos e nos determos na própria percepção? Como Merleau-
Ponty explica, a percepção é simbólica e plástica, embora recebamos nossos 
movimentos a partir de nossas limitações sensoriais, também fazemos isso com uma 
“ilimitada abertura para o mundo”. Tal como mostra a história da abstração, esta 
pode ser, para a arte, parte de sua dimensão pedagógica: “É necessário”,
diz Merleau-Ponty, “que o sujeito esteja presente na totalidade do mundo, mas a 
partir de um certo ponto de vista”.

As paisagens geradas por Angela e Rafael envolvem um exercício sempre construtivo. 
Uma maneira de ver a realidade física e visualmente disposta. Algo como um ensaio 
de ciência e filosofia concreta que brinca com os elementos para nos orientar 
e desorientar sobre a percepção das coisas. Para gerar essa oscilação entre 
reconhecer e desconhecer, essas obras usam, sobretudo, os saltos de escala. 
Elas nos impelem a viajar por nosso corpo no espaço e, depois, retornar a ele. 
Como dizia Merleau-Ponty, é nesse sentido que colabora com estar presente na
totalidade a partir de um ponto de vista. Esse movimento é nosso desafio 
perceptivo, e as formas estão ali como ferramentas para alcançá-lo.
“Alguma coisa está fora da ordem” (2018) nos situa no aqui e agora, nos tira 
brutalmente das nuvens, luas e poemas para nos levar a “este mundo”. A 
correspondência gráfica desintegra a geografia, decompondo o mapa-múndi para 
criar um alfabeto e, na sequência, escrever com essas frações de mundo a frase de 

seu título. Mas essa obra deve ser entendida em relação com a próxima, pensada 
incisivamente como a penúltima do percurso. “Ruído branco” (2007) nos transporta 
para uma consciência da percepção daquilo que acontece e do que não vemos,
mostrando as restrições da percepção da escala humana e de suas impossibilidades. 

Assim como não percebemos, por exemplo, o movimento da terra, não percebemos 
o desaparecimento da Amazônia. Novamente, o princípio da correspondência, 
comentado acima, ambas as obras funcionam juntas e se potencializam. Eles, com 
relação a isso, nos mostram a degradação progressiva da Amazônia até que a imagem 
abstrata retorne. A decisão de expor essas obras é extremamente importante. 
Trata-se de uma obra antiga que ainda é relevante e bastante urgente; ela se 
apresenta pensando o contexto do Brasil de hoje e as medidas do governo diante
da exploração no território amazônico, além de outras coisas, isto é, uma expansão 
referencial do real no campo do abstrato.

E de volta à luz exterior, no pátio, há uma estrutura metálica em grande escala, 
uma espécie de serpenteio geométrico, que funciona como linhas no espaço, é 
uma escultura que obedece a um cálculo de medidas de acordo com as letras da 
palavra “Percurso” (2019), que também é o título da obra. “P” é uma medida, “E” é 
outra medida, “C” é outra medida diferente, a cada letra é atribuído um número de 
centímetros. A obra é um percurso pelas letras da palavra “percurso”. 
A autorreferência da peça, astutamente apresentada, fecha a exposição, voltando 
ao mesmo princípio de “Da Luz ao Paraíso”.

Da palavra à figura, à paisagem e, com ela de volta, à escala humana, “Percurso” 
termina um trajeto pelas formas já anunciadas de correspondência do universo, 
todas abstrações mutáveis pensadas a partir de lógicas precisas. Saindo de todo 
esse percurso, terminamos no espaço urbano, com todo o barulho e seus ritmos 
próprios. Nossa vontade agora de reconhecer nele um caos ou não nos faz pensar 
sobre a experiência que tivemos. Meteorológica é uma exposição que busca em nós 
um ponto de contato com a sensibilidade do entendimento de nosso espaço
experiencial. Um modelo do mundo sob padrões de correspondência inspirados 
naqueles que viram no mundo um lugar simples e cuja simplicidade é vivível e 
sensível pelo corpo em nossa escala, ali nós somente nos entregamos a ela como 
aquilo que somos: “pontos de vista”.
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