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A construção deste artigo foi um retorno ao início do meu caminhar, uma volta ao lar, um enlace, uma costura, pelas linhas. A aproximação da experiência da morte com a abrupta instalação da pandemia de Covid-19 fez irromper um espaço, uma brecha no ruído e na velocidade da vida, para reflexão do que realmente é essencial. Um comunicado de que teria um curto tempo de vida, como se tivesse uma doença terminal e não houvesse mais nada a fazer, surgiu interiormente. A única vontade era a de ter um momento para sentar ao sol. Simplesmente um instante, um silencioso instante em que percebi que tudo estava ali: no calor daquele sol que irradiava, independentemente do que estava acontecendo no mundo e ao mesmo tempo junto ao que estava se desenrolando no mundo (todos estávamos sendo atravessados por esse tempo de travessia). Uma paz surgiu. Nada era mais importante do que sentir o local interior onde se ancorava a felicidade, perceber onde mais me via no mundo, onde enxergava a alma atuar no mundo. Então, veio a necessidade de voltar a desenhar, talvez para encontrar outro desenho, que não é visível aos olhos, mas que firma no coração a existência de uma “Linha da vida”, apontando para um sentido e para uma conexão com algo superior, não em altitude, nem em valor, mas em grandeza ou amplidão – algo que acontece além, nos bastidores do complexo do ego.

Fernando Chuí, um desenhista que descobri na época da pós-graduação, escreveu: “[...] o tema do desenho – esse voo que é mais dança do que planejamento aéreo – sem tê-lo em vista como um belo mistério antes que uma equação a ser resolvida”. (CHUÍ, 2010, p. 23)

Desenho, como toda arte expressiva, toca profundamente os campos da nossa alma: campos misteriosos e infinitos, de múltiplas possibilidades criadoras, e seria pretensão demasiada querer esgotar e formular sua essência. Experiência viva e dinâmica que pode ser comparada à dança do gesto sobre uma superfície. A dança do corpo/psique no cosmo.

Desenhar é um ato humano fundamental: desenhamos toda vez que fazemos algo por uma razão definida. Quase todas as atividades do nosso cotidiano têm algo de desenho, desde lavar pratos e fazer contas até pintar um quadro. No entanto, desenho não abarca só isso. Há algumas ações que não são guiadas pela intenção consciente e que nos levam a criar algo novo, também inserido no conceito de desenho. Podemos, então, definir desenho como toda ação criadora que cumpre sua finalidade (SCOTT, 1970). 
A compreensão da dimensão do desenho vai além das palavras e do entendimento intelectual. É preciso aprender a sentir as coisas para entrar no mundo do desenho, ou seja, vivenciar, experienciar com outro tipo de consciência, aquela que parte do coração, da alma. Quando falamos de gesto expressivo, estamos inseridos em um local de incertezas, de paradoxos, não no sentido de insegurança, mas sim de um mistério, de um fluir e modificar-se no percorrer do caminho. Por tal linha, desenho é um processo de infinitas descobertas e experimentações.

“Como o fluxo contínuo do rio de Heráclito, nunca se desenha o mesmo desenho e nunca o traço da linha será igual. Em permanente mutação, a natureza do desenho é sempre a mesma e sempre outra.” (Derdyk, 2007, p. 17)

A estrutura óssea do desenho é a linha (Derdyk, 2007). Ela capta, traceja, delineia, designa, atrai, arrasta, puxa, lança, planeja, projeta, como flechas de ação que se prolongam dos arcos do pensamento. Como meio de captação do real exterior, da realidade interior e da realidade do devir, o desenho “transcende o caráter codificado pela tradição para, no ato da criação, tornar sua presença um elemento praticamente autônomo em relação ao que representa” (Chiarelli, 2007, p. 153).

O ato de desenhar, presente na arte contemporânea, é também uma atitude, e não fica restrito ao dueto lápis e papel. É uma forma de partilha da singularidade que somos com o mundo. 

Fernando Chuí (2010, p.6) lembra que "desenhar é correr riscos". Se trocarmos a palavra “desenhar” por “viver”, poderemos entender a similaridade que existe entre elas. Risco como traço, como fronteira, como caminho, como imprecisão, como viver: o caminhar, uma viagem que conduz à imaginação.

Assim, desenho é pensamento do coração, sede do pensamento imaginativo. O pensamento do coração é um pensamento das imagens que carregam aquilo que é mais essencial, conduzindo-nos à origem de todas as coisas (Hillman, 2010). As imagens criadas no coração têm o poder de trazer a divindade para o mundo material. Dessa forma, o desenho é um lugar intermediário que faz a ponte entre o inconsciente criativo e a consciência, trazendo materialidade ao invisível ou o invisível à materialidade.

Pensar o desenho nos faz sair da estabilidade e imobilidade do ponto para a fluidez e presença do gesto, para o movimento do traço. Isso nos leva ao conceito de desenho como esboço que implica a ideia não de fim, mas de processo.

Dentro do processo criativo, o desenho aparece como rascunho, breves riscos preparatórios que possibilitam a seu autor a comparação de seus gestos. Seus supostos "erros" transformam-se em descobertas, em experiências. Ainda, carrega, inerente à simplicidade de captar o momento efêmero, o instante indizível da imaginação e da natureza, pela rapidez e facilidade de manuseio dos instrumentos (lápis, papel, corpo, tela, giz, grafite, pensamento, graveto, dedo). "O desenho é o primeiro passo para visualizar uma ideia" (Jungle, 2007, p. 210), o passo anterior à realização.

Desenho pode ser entendido, ainda, como desígnio pessoal, aquele caminho que leva a tornar-se quem se é, que Jung chamou de individuação. Caminho guiado pelo Self. O desenho de cada um. Reconhecer-se. "[...] o desenho de uma pessoa é a extensão de sua vida – ou como expressado por Derdyk – uma extensão do próprio corpo do sujeito" (Chuí, 2010, p. 193). O desenho é linguagem expressiva e poética que traz o encanto e o maravilhamento para a vida, e o viver, nas palavras de Millôr Fernandez (apud Chuí, 2010, p. 152), "é desenhar sem borracha”.

O legado de um sopro
Fernando Chuí (TIBURI; CHUÍ, 2010, p.17) diz que “todo desenho é o legado de um sopro”. Essa afirmação ressoa no íntimo da alma, visto que todo legado pressupõe algo valioso a ser recebido de alguém que veio antes, geralmente um antepassado. E a herança do desenho dá vida pelo ar, pelo espírito, e permite ao homem viajar pela imaginação. Trata-se de um legado psíquico que conduz o ser a entrar em contato com outras realidades (psíquica, transcendente) na busca de respostas para a própria existência e a do mundo que o cerca.

O desenho acompanha a humanidade desde os tempos mais remotos. A herança desse gesto de expressão pela arte foi o registro da história e uma forma de dar voz à alma e asas ao espírito.

Em seus apontamentos, Fayga Ostrower (1988), analisando os desenhos produzidos por tribos ancestrais datados entre 20 mil e 25 mil anos atrás, afirma que não se trata de desenhos infantis e que não existe neles nada de "primitivo", no sentido de primário. Analisando-os como arte e, assim, como um fenômeno de ordem cultural, descreve:

[...] São incisões feitas na rocha, com o único instrumento que o homem dispunha naquela época: uma pedra. Então, era pedra contra pedra. Acompanhando a conformação natural da própria rocha, ou seja aproveitando certas cavidades ou saliências que pudessem sugerir as formas do animal, o artista gravava os sulcos das linhas de contorno, colorindo as áreas com pigmentos naturais: terra [...] carvão [...] misturados a gorduras animais e esfregados na superfície áspera das rochas.

[...] as cavernas pré-históricas são labirintos naturais de galerias subterrâneas, que às vezes se estendem por quilômetros debaixo da terra. As galerias, onde se encontram as imagens, são as mais afastadas da entrada (portanto não eram usadas para moradia); nelas não penetrava um raio de luz solar. O artista executava o trabalho numa escuridão quase completa, usando tochas como meio de iluminação [...] evidentemente só se podia iluminar aquele trechinho que estava sendo executado, digamos quinze ou vinte centímetros.

[...] Quer representem apenas partes da figura de um animal, quer o animal todo, as imagens têm um formato monumental, variando entre um e quatro metros de largura. É de se imaginar que, na escuridão e com a pedra como único instrumento, o artista deveria gastar meses a fio, ou mais, para realizar uma imagem. E como deveria ser uma tarefa difícil além de exaustiva. [...] No entanto, apesar de enxergarem um trecho mínimo de cada vez e nunca o conjunto do todo da imagem, os artistas jamais perderam a coerência das formas e o senso de proporções. (OSTROWER, 1988, p.168-169).

Nas palavras da autora, podemos sentir a vibração, uma emoção que nos remete a lugares muito profundos, a algo sagrado. Tanto Ostrower (1988) quanto Ernst Hans Gombrich (2012) alegam que a finalidade dos desenhos daquela época era a magia. "Entre os primitivos não há diferença entre edificar e fazer imagens, no que se refere à utilidade" (Gombrich, 2012, p. 39-40). Suas cabanas tinham a finalidade de protegê-los das intempéries da natureza, assim como as imagens eram feitas para protegê-los de outros poderes, que, para eles, eram tão reais quanto a natureza. 
Jung considerava que todas as imagens desenhadas eram uma simbolização do inconsciente pessoal e, frequentemente, do inconsciente coletivo decorrente da cultura humana, nas diversas civilizações (Carvalho, 1995). Postulou que “tanto nossa alma como nosso corpo são compostos de elementos que já existiam na linhagem dos antepassados”; o dito “novo na alma individual é uma recombinação, variável ao infinito, de componentes extremamente antigos" (2012, p. 284).

O desenho, assim como os sonhos e os sintomas, é colocado, pela via negativa, como uma forma de expressão sofisticada, uma arte advinda do silêncio, em uma cultura em que predomina o logos (Tiburi; Chuí, 2010). A linguagem do desenho exige a inserção no mundo do sensível, facilitada pelo gesto singular, descontraído, no qual o controle é o maior bloqueio.

O processo do desenho é uma composição comparativa que permite, em seu desenvolver, o registro dos erros e acertos, em que a sobreposição de inúmeros tracejares revela o desenho em si. Por isso se diz que não existem erros em arte. Apagar ou não esses registros é uma questão de escolha, e não uma obrigatoriedade. A solução mais comumente encontrada é o encobrimento pelas inúmeras camadas do processo da composição da arte (uma camada por cima da outra até se obter o efeito desejado). Múltiplas camadas, como a própria alma do artista. Camadas que vão trabalhando luz e sombra, construindo a profundidade, revelando a alma. Dentro dessa perspectiva, a plasticidade do desenho é infinita, esbarrando somente na natureza e nos limites do material, do espaço e da mente do artista.

O desenho contempla toda a diversidade de linhas, inclusive a ausência e a interrupção, o que permite, nos espaços, que a alma fale, complete, imagine, crie para além dos limites, reinventando a vida.

A questão do olhar e das mãos 
Segundo Rodolf Arnheim (2003), o olho e a mão são os pais da arte, e a arte só existe por meio do trabalho cooperativo de ambos.

O olho é símbolo da consciência, da percepção, do conhecimento. O olhar comporta tanto o sair de si quanto o trazer o mundo para dentro de si. Olhar não é apenas voltar os olhos para captar o "real" fora de nós.

O desenho, na concepção de Chuí, ao contrário do que se pensa, em primeiro plano, não é uma ação das mãos, mas uma ação do olhar. Nesse sentido, ele escreve que não se trata de coordenação motora, mas de aprimoramento da percepção e da inteligência: "Por isso podemos ver o desenho das colinas, dos prédios, da tempestade, do fogo — das ideias" (Tiburi; Chuí, 2010, p. 19). 
Dizer que o desenho começa na atitude do olhar sobre o objeto é um modo de dizer que a linha de horizonte, no desenho, é determinada pela altura do olhar do desenhista. Nesses termos, desenho é mais do que a mera reprodução da realidade; é um modo de olhar o mundo e de inventar a realidade.

Nas palavras de Derdyk,

[...] por um viés, a linha de horizonte delimita o encontro do céu com a terra, nos proporciona um abrigo sob tal imensidão [...] conjuga o que está acima com o que está abaixo de nós [...] se estende pelas intersecções entre o espaço de ascensão e de queda. Deste encontro topológico, a linha de horizonte esconde e apresenta em sua condensada negritude, uma fresta para o infinito, fresta por onde tudo se esvai. (2012,p. 12).
Ao pensarmos que, quando falamos do olhar, estamos falando do modo como a nossa consciência conhece o mundo e possibilita a nossa relação com ele, a imagem trazida por Derdyk sobre a natureza da linha de horizonte encontra paralelos na perspectiva da psicologia junguiana trazida por Marie-Louise Von Franz (1993). Para esta, há duas possibilidades de consciência: uma rígida e outra com atitude aberta, que comporta o fator paradoxal do inconsciente. A disposição aberta aceita a presença do oposto, ou vai ao encontro do oposto e aceita suas contradições, o que permite a ligação com o inconsciente. Uma atitude consciente ligada à religiosa é o que se necessita. Isso significa levar sempre em consideração, humilde e cuidadosamente, o fator desconhecido. Essa postura evita que haja uma divisão na personalidade — e na civilização, segundo a autora.

Em suas experimentações, Derdyk (2014) diz que “[...] existe uma afinidade, uma maneira de ver o mundo que percebe a linha como esse espaço do encontro entre as coisas. A linha tem uma natureza ambígua: por um lado, ela é traço, uma expressão da matéria, do sensível, do corpo, da digital; e, por outro, ela é absolutamente conceitual, mental e abstrata”.
As palavras poéticas de Derdyk acham-se espelhadas no conceito de alma para Hillman, assim definida como uma perspectiva, um olhar, um espaço intermediário que liga o espírito (intelectual) e o corpo (instinto, matéria), em que é possível transformar eventos em experiências, "fazer alma".

O ato de desenhar pode ser visto como a maneira de iludir a visão por meio de linhas (CHUÍ, 2010). Podemos dizer que o desenho tem uma natureza mercurial, marcada pelo traço de Hermes, que revela e oculta ao mesmo tempo.

Quando pensamos em um trabalho das mãos, surge a metáfora alquímica dentro da perspectiva de Jung, como um modelo para o trabalho da alma. A alquimia é um opus, um trabalho com materiais na busca do que é essencial.

A mão que possibilita o gesto do desenho é a mesma mão que ora. Ela concretiza desejos, sente prazer, cria magia mediante o traço. No trabalho com as mãos, no manejo dos materiais, os pensamentos são transformados, moldados no processo lúdico em que a alma trabalha em nós. A mão revela a alma mais profundamente do que o olhar. Revela mundos, paisagens, habitantes. A mão dá corpo às ideias, às emoções e aos sentimentos; dá uma forma, mesmo naquelas pessoas que "nada veem ou escutam dentro de si", constata Jung (2011a, par. 171).

Jung, em A prática da psicoterapia, explica o que acontece quando as mãos são utilizadas no processo terapêutico:

Mas afinal, por que razão levo os pacientes a se exprimirem por meio de um pincel, de um lápis, de uma pena, quando atingem um certo estágio de sua evolução? [...] Antes de mais nada, o que interessa é que se produza um efeito. No estágio psicológico infantil [...] o paciente permanece passivo. Nesta fase, passa a ser ativo. Passa a representar coisas que antes só via passivamente e, dessa maneira, elas se transformam num ato seu. Não se limita a falar do assunto. Também o executa. (Jung, 2011b, par. 105-106).
Seguindo a mesma ideia de Jung, Marcia Tiburi e Fernando Chuí (2010), em um descontraído diálogo, estabelecem um pensar lúdico em relação ao desenho. A palavra "desenho", em português, é, ao mesmo tempo, um substantivo e um verbo conjugado em primeira pessoa do singular – "Eu desenho um desenho". Os autores divagam sobre o que estaria implicado nessa afirmação, chegando à conclusão de que na palavra "desenho" estaria estabelecida a possibilidade de uma nova configuração cósmica ao alcance da mão, o "nascimento da alma a partir do gesto" (Tiburi; Chuí, 2010, p. 17). O desenho carregaria, de certa forma, o eu de cada um. Nessa nova configuração, aparece a responsabilidade do ser como agente de transformação pela interferência que impinge no território neutro do papel e, por correspondência, na forma de notar o universo ao seu redor.

Criar é dar forma a algo novo; novas coerências que se moldam para a mente humana no encontro com o outro. A criatividade é uma potencialidade do ser humano e, mais que isso, uma necessidade que precisa alcançar realização no mundo. Nas palavras de Carl Gustav Jung, "o anseio criativo vive e cresce dentro do homem" como um complexo autônomo e tem necessidade de expressão, pois faz parte da essência da alma humana (2011c, par. 115). 

Na psicologia junguiana, a criatividade está entre os cinco principais grupos de fatores instintivos, ao lado da fome, da sexualidade, da atividade e da reflexão (Jung, 2011a, par. 245). A base de compreensão do processo criativo, dentro da perspectiva junguiana, está estruturada na concepção de Jung de que a personalidade total (psique) abrange dois níveis – consciente e inconsciente – e que eles estão em uma relação dinâmica de constante criação.

A consciência não é estática. Ela vai se estruturando no exercício de si mesma e em um desenvolvimento dinâmico em que o homem, ao transformar a natureza, se transforma. 

Segundo Von Franz (1997, p. 120), "na psique humana, nada é mais destrutivo do que impulsos criativos inconscientes não realizados". No livro Reflexos da alma, a autora faz uma análise das imagens culturais de espíritos e demônios e relaciona o demoníaco à criatividade. Os demônios, como postula Von Franz (1997, p. 130), "são configurações dos arquétipos que surgem na esfera da projeção humana", ou seja, na constelação de um complexo.

A superação do complexo exige uma atitude "religiosa", ou seja, "uma cuidadosa consideração do numinoso" (Von Franz, 1997, p. 128). A autora menciona que, no mundo mítico grego, as pragas, a má colheita, os fracassos na guerra, e assim por diante, "são quase sempre enviados por um Deus casualmente esquecido num dos cultos". Psicologicamente, o alívio da pressão do inconsciente sobre a consciência ocorre a partir da intensidade com que ele é vivido e da compreensão de seu papel nos padrões de comportamento e reações emocionais. Assim, a energia complexada pode ser liberada, possibilitando a integração de novos conteúdos à consciência, ampliando-a.

Como bem consigna Rossana Ferraro de Sá,

[...] o processo criador possui um padrão Instintivo-Espiritual, ele revela as fases de transformação do Caos em Cosmo. O homem Espiritual-criativo é aquele que é capaz de compreender o seu padrão instintivo simbolicamente. [...] o poder metafórico, simbólico, é capaz de renovar a energia psíquica tornando-se o próprio Pharmacon ou agente de cura. (Ferraro, 2005, p. 180).
Segundo Jung, no centro da psique, está o si-mesmo, ou o arquétipo do Self. O processo de criação é sempre orientado por esse arquétipo.

Quando desenhamos, modificamos a estrutura da superfície, que pode ser o papel, a pele ou a consciência, pois o risco é corte nas fibras, é grito no silêncio, é marca de experiências, como bem escreveu Chuí (2010). Não é à toa que buscamos nossa história e nosso destino nos desenhos da palma da mão. Fazer o primeiro traço requer uma boa dose de coragem, pois é o primeiro contato com o infinito em nós.

Portanto, ao desenhar, independentemente da vontade impingida pela consciência do ego, há outro eu que “dialoga” com o indivíduo, podendo seguir-se com o método que Jung denominou imaginação ativa. Tanto no fazer quanto no resultado da obra final, a pessoa é conduzida pelo arquétipo do Self, que objetiva mostrar ao ego outros patamares do olhar sobre o indivíduo e suas atitudes em relação ao mundo. Como nos sonhos e nos sintomas, visa a uma ampliação da consciência, o que é obtido por meio do que Jung chamou de “Função Transcendente”. A função transcendente surge da união de conteúdos conscientes e inconscientes.

Quando as imagens do inconsciente emergem pela imaginação ativa, propiciada pelo processo do desenho, ocorre uma sublimação e integração da força (numinosidade) da imagem arquetípica ou liberação dos complexos pessoais que impregnam a consciência. Isso acontece pelo trabalho imaginativo facilitado pelo manuseio dos materiais, pois ocorre uma objetividade (separatio) que cria um espaço interior no qual pode ocorrer um diálogo, uma reflexão. Em tal contexto, se o “eu” conseguir suportar a força magnética atrativa do inconsciente e não se identificar (o que representa um grande risco de inflação), surgirá o terceiro estado de consciência (coniunctio), que é diferente do que percebíamos como o “eu” e que também não é a imagem constelada no processo. A pessoa torna-se uma nova pessoa, como relata Murray Stein (2020, p.37-38):

[...] essa é a função transcendente, que se manifesta como qualidade de opostos. É essa estrutura psicológica gerada, portanto, que pode representar de modo mais completo a individualidade de uma pessoa em sua plenitude, inclusive seus altos e baixos, do espiritual até o instintivo, bem como alma, espírito e corpo. Com a consolidação (uma coniunctio, para empregar a terminologia alquímica) da função transcendente, a pessoa obtém a capacidade de se tornar ela mesma de maneira mais ampla e complexa do que antes.

O espanto e o maravilhamento causado na psique pela consciência desse trabalho psíquico fazem encontrar o amor por nossos fragmentos, traço a traço, cor em cor, criando-se alma, um verdadeiro dissolve e coagula de padrões escravizantes, percepções limitantes e atitudes unilaterais, para fazer emergir o encontro, a verdadeira companhia, que nos permite estar inteiros no mundo.

Conta Murray Stein (2020, p. 34) que Jung, em uma conferência proferida em 1916, dividiu sua descoberta da existência de uma “linha da vida”, que mais tarde chamaria de “orientação prospectiva do inconsciente”: “Estou convencido de que se alcança a verdadeira meta da análise quando o paciente adquire um conhecimento adequado dos métodos mediante os quais pode manter contato com o inconsciente, chegando ele a uma compreensão psicológica suficiente para discernir a direção de sua linha da vida no momento”. A linha da vida é uma ideia não rígida que indica a “direção das correntes da libido” de um presente para um futuro, assim evidenciando o desdobramento e o local para o qual a libido está se direcionando.

O autor aponta que, além de “criar um espelho de consciência” para dissolver identidades passadas, é importante para a individuação o movimento para o que “emerge e reclama isso como destino pessoal do indivíduo” (STEIN, 2020, p. 34-35). Vemos, então, que a individuação é um processo no qual se constata o movimento psíquico que se desenvolve nos bastidores do complexo do ego, no inconsciente. Esse processo é uma verdadeira travessia perpassada por degeneração e destruição, de onde pode surgir um novo mundo, mais pleno.

Considerações finais
As imagens criadas pelo inconsciente que emergem no campo onírico, ou no estado de vigília, na fantasia, podem ser preciosas formas de aprendizado. Observa-se, porém, que, não sendo fixadas na materialidade, essas imagens se esvanecem com a ausência de atenção recebida, e com elas rui uma excelente oportunidade de autodescobrimento. Por meio da vivência com o desenho, é possível experienciar a força e o simbolismo das imagens que emergem do inconsciente para a ampliação da consciência e a transformação de atitudes.

No desenho, percebemos muito intensamente que o amor é o remédio que a alma precisa. O amor promove a conexão com o si-mesmo, bem como a unidade da psique individual (Edinger, 2006), e sua presença é de fundamental importância no processo de criação de toda consciência superior (Jung, 2012). Eros e Psique estão presentes no gesto da dança pelo desenho. Pelo desenho, desenvolvemos uma postura de amor pelo que somos. A linha do desenho não só une um ponto a outro para criar uma forma; ela costura as nossas partes fragmentadas pela dor. Ajuda a pescar nas profundezas do oceano que perpassa a nossa consciência e o nosso ser. Assim, apropriados de aspectos nossos dolorosos e sofridos, pela força criativa do coração criamos poesia, criamos narrativas, criamos sentido para a nossa existência.

Aos olhos da nossa consciência, pertencemos a um mundo de solidão inenarrável. O desenho reconstrói pontes ao local profundo, em que todos vibram em unidade.

Pensar o desenho como um trabalho das mãos que moldam, das mãos que podem transformar e criar, é resgatar o sentido e a conexão do indivíduo com o mundo. Criar dá um sentido à existência do indivíduo, abre espaço para a imaginação de realidades novas e diversas ao que se é imposto, muitas vezes em um aprisionamento da dor.

Cabe aqui deixar consignado que o desenho é apenas uma das vias disponíveis para recuperar a comunicação ego-Self, resgatando o sentido de desígnio. Na recuperação do ser poético, que traz maravilhamento, encanto para a vida, importa a cada um reencontrar o caminho expressivo que toca as profundezas de sua alma, para assim poder ressoar à nossa humanidade a beleza encontrada na harmonia da vida de cada singularidade. Nas palavras de Ostrower (2001), "beleza não é o bonitinho. A beleza é essa verdade mais profunda, essa harmonia interior, essa justeza interior que a gente descobre, por exemplo, nas ordenações da natureza".
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