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Resumo
Este artigo é fruto da pesquisa poética que aborda a re-significação de desenhos de esboço, através da criação de uma série de trabalhos que instauram uma relação de intimidade com o corpo: livros de artista de dimensões pequenas, que se colocam sobre ou em relação ao corpo e intervenções em espaços que circundam e abrigam o corpo. Para tanto, realizou-se uma pesquisa sobre livros de artista, materiais e técnicas que melhor se adaptam para esta proposta.
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1. Esboços distraídos 

Da minha prática em desenho – assim como já percebi processos análogos por parte de alguns amigos e conhecidos que também são arrebatados por esta atividade – posso dizer que meu desenho sobreviveu muito pelo canto de página e pelas bordas de papéis que supostamente deveriam ter outra finalidade.
 Desenho invasor, que brota nos cantos e é posteriormente realocado no centro do trabalho através de um processo particular que adoto a partir da técnica da serigrafia aliada à computação gráfica.
Estas imagens espalhadas são produzidas de forma fragmentária, um pouco a cada dia, são esboços corriqueiros, distraídos.
Desenho enquanto estou desatenta. Qualquer risco no canto da página vai chamando o próximo, sou seduzida pelas sinuosidades e pela possibilidade de ver o que ainda não está ali.
Percebo que, trabalhando desta forma intuitiva, que beira o inconsciente, chego a resultados mais espontâneos do que em desenhos feitos com objetivos claros, orientados para alguma direção mais sólida. Dessa maneira, trapaceio o conhecido ‘embate com o vazio’, que as páginas, telas ou matrizes em branco evocam. O papel ordinário está livre de tais angústias. A despretensão destes cantos de página e o prosaico desta ação abrem território para o erro, e também para a descoberta.
Desenhos de rascunho têm mesmo esta tendência para a maior fluidez e espontaneidade, como observa Teresa Poester:

Se observarmos desenhistas de diferentes épocas, percebemos que seus esboços, liberados das dificuldades da apresentação final, se tornam mais experimentais.[footnoteRef:3] [3:  Teresa Poester, “Linear e pictórico como processo de abstração”. Disponível em: http://www.teresapoester.com.br/autres-activites/archives/textesart.html] 


As páginas entremeadas de desenhos são fontes de imagens, que são relidas diversas vezes. O formato final do trabalho é o reflexo da busca da melhor maneira de mostrar essas imagens, fruto da reinvenção do que era fragmentário em uma totalidade correlacionada.

1.1. Da parte ao todo: relações de fragmentação e convergência, e a escolha pela serigrafia

Estes desenhos de esboço são realizados nos suportes mais variados (e mesmo, por vezes, inconvenientes), papéis de naturezas diversas (com anotações de aula, de trabalho, inscrições que possuem valor prático ou não), situação que gera um questionamento... Como gerar sentido a partir disto? 
Partindo desta inquietação desenvolvi um método que consiste em apartar delicadamente e com precisão estes desenhos de seu contexto material, digitalizando-os. Uma vez transpostos para a plataforma virtual, re-organizo estes fragmentos de imagens intuitivamente – por semelhanças visuais ou temáticas – em novas imagens compostas, que serão, por sua vez, fotolitos, impressos e transpostos para telas de serigrafia afim de, por fim, serem impressos sobre papéis para compor a tiragem final.
Para re-significar e sistematizar estes desenhos espontâneos, para agrupá-los por ressonâncias, a serigrafia se mostrou um meio especialmente propício.
A impressão resultante é viva, diferentemente de um Xerox ou impressão mecânica, ela conserva uma forma de apelo tátil e orgânico da mesma ordem que a do desenho de esboço (o material inscreve um traço, a textura do papel recebe a marca), que inicialmente me interessa, gatilho que gerou esta produção. 
Busco evidenciar este caráter artesanal no objeto final porque, humanizado pelo toque, ele se torna mais íntimo. Sobre isto, Teresa Poester afirma que: 

O contato das mãos humaniza o objeto insensível e o ser se humaniza pela criação manual num mundo onde o sentido do tato é cada vez mais limitado. (POESTER, 2005, p. 54)

 (
Figura 
1
 - Desdobrável de Bolso III
)[image: ]Além da valorização do sentido do tato, esta técnica permite um tempo de decantação, de amadurecimento da imagem. Entre uma ação e a próxima existem brechas, o processo se torna maleável, nenhuma ação é definitiva, já que é sempre possível retornar a um estágio anterior, ou até mesmo citar trabalhos prévios, como fiz no livro “Desdobrável de Bolso III” (Figura 1) e “Desdobrável d e Bolso IV” (Figura 2), ao citar uma das xilogravuras que compõem o trabalho “Olhar Portátil”, de 2008, renovando o sentido desta imagem ao colocá-la em outro contexto. 
A serigrafia também proporciona a possibilidade de se pensar em múltiplos, ou tiragens para os livros. 
Desenhos esparsos, anotações esparsas... Tanto o trabalho prático quanto teórico desta produção foi realizado de maneira fragmentária, e costurado ao final.
Encontro ecos do meu processo de trabalhar com fragmentos, ora desestruturando a imagem, ora remontando-a, ora fazendo surgir outras totalidades a partir de partes sem conexão aparente, na descrição poética de Edith Derdyk em seu livro Linha do Horizonte: “O instante se refaz a todo instante. Tudo são átimos: somatória de cacos.” O que em seguida complementa dizendo que “Esse vínculo supõe uma ruptura. Este corte impulsiona o desejo de conexão.”
No trabalho “Mi Casa Su Casa” (Figura 3), instalação do artista Cabelo, também encontro reverberações deste tipo de ação fragmentária. Nele, o artista cria um ambiente de tecidos costurados com imagens e textos fragmentários, onde é possível imergir de corpo inteiro, e vagar estabelecendo conexões entre indícios reticentes.
Percebo semelhanças entre este trabalho e a produção aqui apresentada, não somente em relação à junção de retalhos, mas também na maneira intuitiva de agrupar meus próprios fragmentos de desenhos (e, eventualmente, também textos), por justaposição e sobreposição, sem caminhos previamente demarcados, deixando em suspenso inúmeros significados possíveis, o que deixa, em larga proporção, a geração de sentido a critério do expectador. 

[image: ]
Figura 2 - - Mi Casa Su Casa. Cabelo. Instalação. 2003.
Segundo Deleuze, os fragmentos podem valer de duas formas: uma quando neles encontramos a possibilidade de conter o todo ao qual pertenceram, e através deles podemos reconstruir esse todo de onde se originam, e outra forma é quando “não há outra parte que lhe corresponda, nenhuma totalidade a que possa pertencer, nenhuma unidade de onde tenha sido arrancado e à qual possa ser devolvido” (Gilles Deleuze, 1987. P. 111). 
Neste segundo caso, obra fala por “fragmentos que não podem mais se reajustar, é composta de pedaços que não fazem parte do mesmo puzzle, que não pertencem a uma totalidade prévia, que não emanam de uma unidade, mesmo que tenha sido perdida.” Apenas a “estrutura formal de uma obra de arte será capaz de decifrar o material fragmentário que ela utiliza, sem referência exterior” e para concluir diz que os fragmentos só podem ser unificados por um “ponto de vista criador”, o do artista. Os fragmentos, por outro lado, podem servir como alavancadores do processo de criação e, inclusive, são elementos que nos constituem a nós mesmos como seres humanos.
Os fragmentos utilizados para compor os trabalhos aqui apresentados participam desta segunda categoria, embora possam também ser considerados parte de um todo maior: minha produção recente de esboços, podendo ser notado neles meu estilo característico denotado por algumas similaridades de forma e tema.
O fragmento é, também, uma característica humana:
“Nós somos constituídos de fragmentos, de traços de imagens. Capturamos pelas imagens o lugar de ser UM, um certo ordenamento de uma fragmentação inevitável. Restos que configuram um EU que é capturado por uma imagem. Pele virtual que engloba os fragmentos de história. O sujeito é cindido, não é o sujeito uno da filosofia.” (Paulo Gomes, 1998. p.30).
Estes desenhos fragmentários, de cantos de página, não deixam de ser também uma espécie de rastro, de investigações através do tempo, em circunstâncias diversas. Consequências indiretas deste “eu fragmentário”.

“Assim obtemos fragmentos. Todas as coisas preciosas que se encontram na terra, o ouro, os diamantes, as pedras que serão lapidadas estão disseminadas, semeadas, avarentamente escondidas em uma quantidade de rocha ou de areia, onde o acaso às vezes faz com que sejam descobertas. Essas riquezas nada seriam sem o trabalho humano que as retira da noite maciça em que dormiam, que as monta, modifica, organiza em enfeites. Esses fragmentos de metal engastados em uma matéria disforme, esses cristais de aparência esquisita devem adquirir todo seu brilho através do trabalho inteligente. É um trabalho dessa natureza que realiza o verdadeiro poeta.” (Paul Valéry: 1999. P. 207)

Pois é este trabalho inteligente, do qual fala Valéry, que o artista realiza ao montar sua obra a partir ou com fragmentos, modificando ou incorporando sua forma original, resgatando ou tornando opaco o tanto de memória que eles contêm. Produção de sentidos.

1.2. Desenhos, desejos, dejetos

“Desenhos, desejos, dejetos”, este foi o título de um trabalho realizado para a galeria experimental do espaço Centro Universitário de Cultura e Arte (CUCA), da UFPel, em 2008, o qual considero embrionário para esta pesquisa, tanto pelas intenções contidas no mesmo quanto pelo título adotado.
Para este trabalho, minha intenção foi a de afirmar minhas páginas de esboços tais como eram: caóticas, cheias de desenhos misturados com anotações das naturezas mais diversas: notas de palestras, conteúdos copiados em aulas de artes ou física, alguma anotação de um livro ou letra de música, desenhos lúdicos misturados a desenhos de experimentos científicos, cálculos sobrepostos a desenhos periféricos, desenhos sobrepostos a cálculos periféricos... Quis, naquele momento, derramar minha prancheta na parede como um testemunho desta vida fragmentária e sobreposta, para a qual os desenhos e anotações apontavam. 
Naquela época, carregava sempre comigo uma prancheta com páginas em branco, que serviam como depositário das informações mais diversas. As folhas utilizadas eram todas em formato A4, o que de certa forma dava um caráter unificado para estas anotações.
Porém, ao expor estas folhas em sua crueza, coladas diretamente na parede, utilizando uma disposição alinhada e regular para contrapor o aspecto embaralhado das anotações, as páginas não enquadradas de forma alguma, e a evidente materialidade das páginas esboçadas à mão, me pareceu demasiada toda aquela informalidade, faltava algo que trouxesse coerência ao trabalho.
Ao fim da exposição, tive a impressão de que não estavam sendo amarradas de fato estas ideias, e me incomodava um pouco a precariedade geral da disposição daquilo. Sentia que havia uma maneira melhor para concatenar estes fragmentos, mas ainda não vislumbrava como... Até que retomei, na pós-graduação, estas questões que estavam em estado de espera.
Já no ano de 2011, a exposição coletiva realizada no Arte&Estação, na qual a proposta era que mostrássemos nossas produções em estágio inicial e expor o processo mesmo, no estado em que se encontrava, utilizei, de maneira semelhante a esta exposição de 2008, muitos desenhos de esboços e  páginas ‘informais’. 
A principal diferença nesta ocasião foi que o espaço ocupado não foi uma parede lisa, e sim duas paredes, uma de frente para a outra, em um pequeno corredor, o qual foi transformado, a partir desta ocupação de desenhos, em uma espécie de cabine, na qual era possível imergir e ser rodeado por estes esboços e páginas destacadas de contexto e procurar neles sentidos, oferecidos apenas aos pedaços. Também haviam, desta vez, páginas em diversos formatos e técnicas de desenho e gravura.
Esta ocupação em formato de cabine tomaria forma mais definitiva na ocupação do interior das cabines de telefones públicos, em uma intervenção urbana realizada agora (que descrevo no capítulo 2.5.).

2. Intimidade entre objetos e corpo

A intimidade é um estado de aproximação, sentir-se próximo, não apenas fisicamente. É o lugar familiar, para onde somos atraídos. Estar numa situação de intimidade é sentir-se confortável, repousado e pleno. Bachelard discorre muito acerca dos devaneios de intimidade, desta sensação de pertencimento a uma ideia ou lugar. Ele convida:

Vamos entregar-nos, pois, ao poder de atração de todas as regiões da intimidade. Não há intimidade verdadeira que repila. Todos os espaços de intimidade designam-se por uma atração. (BACHELARD, 1993, p. 31)

Com esta produção em livros de artista, pretendo também convidar a este tipo de aproximação. Se, inicialmente, a relação de intimidade se dá entre eu (meu corpo) e o papel, enquanto me entrego distraidamente à criação destes desenhos de esboços, é do meu interesse gerar situações onde este tipo de conexão se torne novamente possível. 
Semelhante ao momento da criação do desenho, em que o esboço surge deste “sentir-se a vontade” do corpo absorto que desenha em relação ao papel, os pequenos livros apresentados ao final desta produção pretendem reestabelecer este vínculo, desta vez entre o livro e o corpo do observador.
Patricia Franca, no seu texto “O Lugar da Imagem” chama atenção para o fato de cada pessoa habitar um corpo carregado de sentidos, simultaneamente ferramenta com a qual nos localizamos no mundo e base primeira para nossa linguagem, transmutação da experiência em símbolo. Segundo a autora:

Pelo simples fato de o artista criar sentidos pelo seu corpo, ele vive uma experiência única: a de ser testemunha de uma realidade ou de uma realização que a sua linguagem produz e reflete. Obviamente, essa prática não comunica qualquer sentido: o real é diverso em sua estrutura, único em cada um dos alis e aquis que o compõem.

Este fato é relevante na criação dos trabalhos atuais, exatamente por essa ser uma condição ao mesmo tempo banal e única na vida de todos nós – a condição de experimentar o mundo através do corpo – que acredito ser possível gerar identificação, sem que isso signifique redundância. E, com a particularidade de habitar esse corpo e suas conseqüências que, ao compartilhar essa (minha) intimidade, pretendo tocar em um ponto familiar. 

2.1. Objeto terno

Quase todos os objetos desta produção possuem em comum uma relação formal e tátil com a palma da mão. A palma da mão é onde o pequeno desenho nasce, resultado de uma curvatura de corpo inteiro, de afeto táctil, que se imprime no desenho. 
[image: ]
Figura 3 - Desdobrável de bolso I. Alice Porto. Fotografia. 2012.
Daí reside minha vontade de fazê-lo retornar, após diversas operações, a esse mesmo lugar. Que o objeto resultante possa ser tomado às mãos, ou mesmo que, sinestesicamente, este pequeno objeto de papel possa ser enxergado como algo portátil e, no caso dos livros, algo que poderia ser lido, escorado e protegido neste lugar. O desenho nasce e retorna para o mesmo lugar do toque, do afeto, que também é do interesse do artista Ernesto Neto, conforme manifesta no documentário “A Obra de Arte” (2009):

A coisa mais sensível que existe para um escultor é a mão, é o dedo, é o tato. [...]. O toque é o lugar de maior intimidade também, fora toda essa relação humana, a relação da sensualidade, da sexualidade, do amor, do carinho, tocar o seu filho. Nem só o sexo, sabe. É o amor, o abraço, a fraternidade.

Ainda sobre estas questões, encontro um ponto de referência no trabalho “Mis manos son mi corazón”, do artista mexicano Gabriel Orozco (Imagem 6). 
 (
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)Nesta sequência de duas fotografias há o registro da ação de duas mãos que amassam um pedaço de barro, deixando-o no formato exato do oco das mãos. Na segunda fotografia, no momento imediatamente seguinte, as mãos que outrora se fechavam sobre o barro agora oferecem-no ao observador, mãos abertas, afetuosas. 
[image: ]Este pedaço de barro cru, além de ser moldado diretamente pela impressão do corpo do artista, possui cor muito semelhante a este, e é posicionado sobreposto, e com formato análogo, ao coração.
Este trabalho demarca, física e simbolicamente, um lugar que desejo habitar. A tônica é outra, a ternura da ação é expressa com uma espécie de força, o corpo rijo que se comprime para dar forma à obra. É como uma contraposição física ao tipo de contato corporal que pretendo explorar nessa pesquisa poética: leve, suave, beirando ao etéreo.

2.2. Pesquisa de materiais

Para chegar a este resultado suave, em consonância com as linhas tênues e delicadas dos desenhos, experimentei alguns materiais até chegar a um resultado mais coerente com as intenções que vinham sendo sugeridas pelos desenhos.
O primeiro papel adotado foi o cartão, o que era interessante para a justaposição dos fragmentos, e possuía uma tonalidade esbranquiçada desejável, além de ser um papel reaproveitado. Mas a suavidade do traçado dos desenhos de linha fina e a intenção de relacionar estes livros com o corpo exigiam um papel que evocasse uma sensibilidade tátil mais leve. Suspeitei que papéis com características translúcidas pudessem se adequar a este propósito.
Fiz experiências com papel vegetal, o que foi conveniente para a máscara pois as dobras neste tipo de papel se mantêm. Porém, pelo mesmo motivo, este papel não era desejável para a feitura dos livros. Uma vez dobrado, ele dificilmente retorna ao estado original. Também não obtive resultados muito satisfatórios fazendo lambe-lambes com este material, já que, por sua rigidez, apresenta resistência a moldar-se à textura das paredes e demais superfícies, cedendo às intempéries e soltando-se em seguida.
Por fim, o que se adaptou mais ricamente a todos os projetos foi um papel utilizado para restauro de livros, muito leve, esvoaçante e poroso: a imagem impressa atravessa até o outro lado da página, como se o desenho fosse o próprio papel, emanasse de dentro. 
Esta qualidade particular a este tipo de impressão vista nos pequenos livros dobráveis, e em especial ao “Desdobrável de Bolso I”, mostrou-se muito interessante, pois o próprio desenho das linhas da mão é sobreposto ao desenho do livro, as camadas sobrepostas criam um afundamento.
Este papel também permite tanto a dobra quanto a desdobra, podendo retornar ao seu estado inicial. Soma-se a isto sua natureza diáfana e sua textura suave, que assemelha-se mesmo a um tecido.
Também para as intervenções urbanas este papel demonstrou ser apropriado, pois sua maleabilidade e resistência (que devem ser os atributos pelos quais ele se presta, também, ao restauro de livros) garantem que ele possa se fixar em qualquer superfície, mesmo que seja curva, como nas cabines telefônicas.

2.3. Máscara-livro

Uma das primeiras experiências que realizei para formatos e materiais para livro de artista foi um estudo para máscara, feito a partir de recortes de papel vegetal colados e sobrepostos. 
Neste estudo pude explorar o efeito de abrir e fechar do objeto, a translucidez do papel empregado, a proporção entre objeto e corpo, a proporção entre os fragmentos e maneiras de uni-los, todas estas são características que foram retomadas nos livros.
A partir deste estudo passei a procurar a leveza também no material utilizado.
Nesta ocasião, utilizei este formato no sentido oposto. Ao invés de um objeto que se desdobra para mostrar algo, como acontece nos livros, ele se desdobra para encobrir o rosto, como um véu. 
O desenho, neste caso, não é feito em tinta, e sim a partir do próprio material e da maneira como a luz se infiltra nas camadas de papel e cola, evidenciando formas, traços, sobreposições. 
[image: ]A maior ou menor opacidade é decorrente do ângulo das dobras ou da quantidade de camadas sobrepostas, e mesmo a própria oleosidade natural da pele em contato com o papel produz uma marca, todas essas nuances podem ser percebidas no objeto em negociação com a luz.
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Sem título. Fotografia. Alice Porto. 2012
.
)
2.4. Arte urbana em concha

A fim de habitar também o espaço urbano, busquei um lugar que pudesse apresentar as características de acolhimento e proximidade com o corpo. Reparei que a cabine de telefone público possui todas estas características e seria, pensando assim, o lugar ideal para uma intervenção urbana.
O formato em concha da cabine telefônica é um abrigo, da chuva, do som, do sol, é um espaço que de certa forma aparta do meio da rua, oferece proteção. É um pequeno espaço onde se pode ter um pouco de privacidade por alguns momentos, em meio ao espaço público.
Imprimi um desenho em tinta serigráfica fosforescente, a fim de iluminar a penumbra do lugar, trazendo uma presença etérea e sutil para um lugar cotidiano.
Voltando mais uma vez ao Orozco, percebo que o caminho da sutileza é extremamente relevante hoje em dia... Para estas intervenções me interessaram tomar a via oposta: ocupar com delicadeza o espaço, sobrepor a dureza da cidade.
 (
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Sem título. Intervenção urbana. Serigrafia. Alice Porto. 2012
.
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3. Pequenos Livros

Esta pesquisa partiu de uma necessidade de concatenar fragmentos dispersos, encontrar uma unidade capaz de gerar coerência a partir do caos. Para este fim, o formato de livros mostrou-se uma alternativa possível por ser, ao mesmo tempo, um meio muito maleável e, também, uma maneira de fechar estas ideias. Quanto a isso, concordo com as palavras de Fabio Zimbres a respeito do potencial sintético dos livros:

Fazer um livro é mais ou menos encerrar um assunto. Fechar um ciclo. Transformar algo multifacetado e disforme em algo reconhecível e decifrável, passível de ser transmitido, é a própria metáfora do pensamento humano. (ZIMBRES, 1999, p. 11)

Sinto que de fato isto ocorre na produção. O livro atua como um limite, com regras próprias. No caso dos livros aqui apresentados, os limites são: o tamanho (pelo formato das telas de serigrafia) e a largura mínima do traço, também por limitações técnicas. Há também o limite do prazo, que é sempre um incentivo para o encerramento dos ciclos. 
Quis realizar trabalhos em que pequenas partes pudessem ser unidas, por meio de um suporte físico formado por partes integradas, em um formato que possibilite a expansão desta pequena parte em diversas partes que formam um todo maior, que possui a potência de expandir-se ou retornar para si, por colagem, encaixe e dobras. 
Assim sendo, o livro de artista – em seu sentido mais amplo, entendendo o livro como um objeto que possua páginas e uma lógica de organização interna que as rege - é um formato que propicia o desenvolvimento dessa poética, por ser uma maneira de concatenar essas páginas, sem com isso necessariamente abrir mão de sua espontaneidade inicial, sufocando-as em cadernos e páginas numeradas.

3.1. Pesquisa de fanzines e livros em pequenos formatos

Uma das fontes deste trabalho foi a biblioteca pessoal de fanzines de Fabio Zimbres[footnoteRef:4], que coleciona estas publicações. Dos livros que tive a oportunidade de conhecer, detive-me nos impressos em pequenos formatos, por serem do interesse para esta pesquisa. [4:  Artista visual e quadrinista, tendo boa parte de sua produção em livros e fanzines] 

Pude notar as diversas formas, dobras e escolhas de cada artista, e me familiarizar um pouco mais com o que já foi feito em matéria de desenhos sequenciais em livros, em situações em que o formato conta tanto quanto (ou quase) os desenhos impressos sobre ele.
Embora meus trabalhos não sejam necessariamente em quadrinhos, percebo que existe uma a instauração de uma narrativa,dada pelo movimento de abrir e fechar destes livros, o que cria uma sequência de imagens, mesmo que não hajam, a rigor, início, meio e fim, ou alguma história concreta sendo contada. Existem imagens em ressonância, que apontam para algum lugar, subjetivo, de forma semelhante ao trabalho Mi Casa Su Casa, citado anteriormente.
 (
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)[image: ]	Das publicações que vi, me impressionou pela delicadeza esta caixa de com 5 histórias publicadas por artistas diferentes, em.Cada livrinho é dobrado em formato de safona, enrolado em uma pequena borracha e acomodado em uma caixinha na qual poderia caber uma lâmpada de 2 watts. É necessário desembrulhar de várias maneiras o objeto até chegar à leitura da historia em si.

3.2. Mini-livros retráteis

“Eu gosto dos guarda-chuvas dobráveis, eles são ótimos. Gosto de como eles somente ficam grandes quando precisamos.”[footnoteRef:5] [5:  Frase proferida pelo personagem principal do filme BIG MAN JAPAN.] 


Esta busca por formatos culmina na impressão de quatro mini-livros dobráveis, os Desdobráveis de Bolso I, II, III e IV. São trabalhos que unem todos os aspectos mencionados até então... desde a captura de fragmentos, a re-significação dos mesmos através de arranjos de desenhos, cujo tamanho dobrado seja pequeno o suficiente para caber na palma da mão, utilizando impressão manual em serigrafia sobre papéis muito leves.

[image: ]O primeiro estudo para livro que fiz dentro desta proposta foi a impressão de duas matrizes de serigrafia sobrepostas, fazendo um jogo com cores e recortes, o que criou uma espécie de trama desencontrada, dissonante, pelas cores, falhas nos desenhos e recortes assimétricos.
 (
Figura 
9
 - 
Desdobrável de Bolso II. Serigrafia. Alice Porto. 2012.
) (
Figura 
8
 - 
Desdobrável de Bolso I. Fotografia. Alice Porto. 2012.
)[image: ]O próximo livro, “Desdobrável de bolso I”, foi de todos realizados o mais simples e sintético. Utilizando apenas um desenho repetido e dobras no papel, percebem-se simetrias e rebatimentos no próprio desenho, que ao desdobrar os véus de repetição de si mesmo multiplica-se.
Em “Desdobrável de Bolso II” as camadas estão mais nas impressões de serigrafia do que no papel em si. 
Já “Desdobrável de Bolso III” é mais ralo, os desenhos estão todos na superfície e as dobras são poucas, mas suficientes para gerar algumas sobreposições de linhas e rebatimentos de imagens.
Por fim, em “Desdobrável de Bolso IV”, as camadas estão na repetição das imagens, nos respiros intercalados, nas diversas possibilidades de encaixe entre as peças.
 (
Figura 
10
 - 
Desdobrável de Bolso III. Serigrafia. Alice Porto. 2012.
)[image: ]
Uma característica que permeia boa parte desta produção é sua potencialidade retrátil, assegurada através da construção a partir de pequenos blocos e da possibilidade de dobra. Desta maneira, estes desenhos abrem-se, desdobram:

Estranha situação: os espaços amados nem sempre querem ficar fechados! Eles se desdobram. Parece que se transportam facilmente para outros lugares, para outros tempos, para planos diferentes de sonhos e lembranças. (BACHELARD, 1993, p. 68)

Segundo Hélio Fervenza, “A apresentação é uma indicação que produz, como uma ênfase, um relevo no olhar” (FERVENZA, In: COSTA, 2009, p. 54). Na produção apresentada aqui, esta ênfase pode ser vista tanto metaforicamente, enquanto lugar que retém a atenção, por exemplo, na fotografia em que as mãos apoiam e apontam para o livro, assim como pelo próprio relevo físico dos materiais... A dobra do papel é um relevo, assim como a tinta da serigrafia, e ambas reforçam a atenção sobre o objeto.

Considerações Finais

Retornando à ideia de fronteira real e imaginária, percebo que este trabalho perseguiu algumas fronteiras. A fronteira entre a manifestação bidimensional e tridimensional, ou entre o que é imaginado e o que existe, o que é projeto e o que é ato. Um esboço ainda não é nada, é um indício, tangência de7 alguma ideia, que a partir dele é possível fisgar. Que distância separa um rápido esboço e um projeto finalizado, um livro, separa um esboço de canto de página de um trabalho que pode se infiltrar na cidade?  Alguns desenhos que foram utilizados neste projeto estavam há anos em espera no arquivo de imagens...
Há também a fronteira entre o que é fechado e o que se abre, o que é íntimo e particular e o que se compartilha, entre o que se fragmenta e o que converge, entre a palma da minha mão e aquela a que desejo sensibilizar.]
Partindo destes desenhos distraídos, que realizo diariamente, e que há tempos se mantêm com um ponto de interrogação no ateliê, recorto e construo a partir destes fragmentos novas totalidades, capazes de gerar novos sentidos. Usando a gravura como ferramenta (e, em especial, a serigrafia), justamente por ela propiciar um método imbuído de um tempo, tempo este necessário para que se possa medir, pensar, reposicionar, multiplicar, aguçar ou borrar estas imagens.
Para desenhar distraidamente, é preciso primeiro encontrar um conforto, um ponto de equilíbrio que permita o mergulho no papel. Da mesma maneira, nos objetos-livros finais, retorno a este conforto, criando livros macios, pequenos, delicados, que propiciem novamente este devaneio gerador dos desenhos.
O livro é, deste modo, além de um método de concatenar ideias, um objeto com características próprias, com possibilidades de interagir com o mundo. É um objeto que carrega uma dupla natureza, é uma ponte entre o visual e o sensorial, suporte físico para a ficção.
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