
 
enquanto se torna 

Paisagens com horizontes e formações aparentemente vegetais, possivelmente geológicas. 

Cenas internas e externas, de interações humanas e animais. Telas veladas por chassis e 

caixas, cenas reveladas entre molduras teatrais — esses são alguns dos principais motivos 

que aparecem na produção recente de Thales Pomb. Suas pinturas, desenhos e esculturas 

produzem imagens que não podem ser facilmente associadas à realidade. Ao confrontar a 

tensão entre cor e forma na constituição pictórica, essas obras subvertem a figuração para 

favorecer o gesto. As figuras, cenas e paisagens se tornam aqui, meios metafísicos para a 

contemplação do imaginar. 

Montando e desmontando liminarmente o espaço-tempo, os campos de cores difusas nas 

pinturas evocam luzes raras, como a luminosidade oblíqua que envolve o entorno do nascer 

e do pôr do sol, especialmente na natureza. Essas luzes atravessam o espaço em pouco 

tempo e apesar — ou por causa — disso, depositam momentos de suspensão, em que tudo 

está por ser revelado ou ocultado, tudo parece prestes a se transformar. Os contrastes e 

gradações cromáticas esquematizam fases de uma luz fragmentada, estruturando o 

espaço-tempo de um gerúndio perpétuo, em que há apenas o possível infinito do momento 

enquanto ele se torna. 

Nas pinturas recentes de Thales Pomb, cenas são frequentemente constituídas em séries, 

como a série de montadores, a série de gatos ao livre e a série de bocas de cena. Na 

primeira, as imagens mobilizam montadores de obras de arte entre formas e espaços 

liminares, remetendo às dinâmicas misteriosas do próprio mundo da arte: a circulação de 

obras, sua entrada e saída controlada dos espaços. O conteúdo dessas obras é um dado 

velado, mas indiferente — os chassis, as caixas e as embalagens integram-se ao ritmo dos 

campos de cor matizados entre luz e sombra, das horizontais e diagonais que sugerem 

possíveis horizontes e profundidades, estruturando tempo e espaço. Os movimentos das 

caixas e dessas obras veladas não geram suspeitas sob a luz solar: atravessam 

naturalmente os planos por onde essa luz se espreguiça, como se estivesse chegando ou 

se preparando para se retirar. Os títulos dessas pinturas aludem à dança e à coreografia de 

movimentos precisos: bailando, tango, passinho, ajustezinho, bolero e puxadinha. O 

potencial de desprendimento dessas ações está contido na tensão entre cores e formas, 

que, ao depositar metafisicamente o tempo no espaço pictórico, utiliza a figuração para 

gesticular a poética de uma incógnita. 



Essa questão também aparece na série de gatos ao ar livre, intitulada gatomia (2025). Aqui, 

a liminaridade torna-se mais sinuosa e orgânica, formando paisagens que parecem sangrar 

sobre as telas. Se na série dos montadores as figuras remetem a processos que deslocam 

metafórica e literalmente o objeto de arte, nesta série — acompanhada por uma escultura 

de um gato se espreguiçando —, assim como nas pinturas com pássaros apresentadas 

junto a outra escultura, o artista introduz novas formas figurativas no jogo de tensões 

pictóricas. Enquanto os montadores são figuras que movimentam obras de arte, gatos e 

pássaros são seres do amanhecer e do anoitecer, que se mobilizam e anunciam a chegada 

ou a partida da luz. Sua presença na pintura de Thales Pomb não representa nem simboliza 

essas relações, mas as incorpora; as figuras são informadas, em cor e densidade, por elas. 

Na paisagem do bom, do mel e do melhor (2026), cores convergem entre formas aladas, o 

céu e o terreno, em tons difusos e pouco saturados, filtrando figura e fundo sem distinção. 

Na pequena tela abri a porta (2026), as mesmas formas surgem como se recortadas, 

extraídas daquela paisagem. Suas cores sugerem uma nova luz — ou uma nova coloração 

da mesma luz —, já que a saturação também é depurada pela concentração formal. Essas 

imagens negociam com a percepção, retirando qualquer vantagem de um olhar definidor. 

Três pinturas da série de bocas de cena partem de leituras recentes do artista, 

referenciadas em seus títulos1. Essas obras literárias refletem sobre a inquietude de uma 

temporalidade dilatada e não linear, onde a espera por um mistério cria tonalidades 

dramáticas e presenças espectrais. Nas pinturas de Thales Pomb, a boca de cena 

configura-se por uma faixa linear de cor na base — sugerindo o palco — e por faixas 

sinuosas laterais e superiores que remetem a cortinas de teatro. Essa estrutura deposita um 

suspense atmosférico sobre as cenas: algo acabou de acontecer ou está prestes a 

acontecer. Novamente, a estrutura metafísica do momento — esse espaço-tempo que 

guarda o infinito — é imaginada em campos e formas de pura cor, contornados pela tensão 

pictórica entre as figuras e o fundo de um (des)acontecimento. 

A pintura ensaio para komorebi (2026) também apresenta a configuração de boca de cena, 

mas aqui não há propriamente uma cena. Sem figuras, o acontecimento é a própria luz. 

Komorebi, em japonês, descreve o jogo de luz e sombra criado quando folhas e galhos 

filtram a luz solar. A obra ensaia também uma síntese do gesto pictórico de Thales Pomb: 

luz e sombra dão sentido às cores e, consequentemente, às formas, enquanto se 

1 a vela (2026), capítulo de "O livro branco”, de Han Kang; te dei olhos e olhastes as 
trevas(2026), referência do título de romance de Irene Solà,“Te dei olhos e olhaste as 
trevas”; e satantango (2026), homônimo do livro “Sátántangó” de László Krasznahorkai. 



constituem metafisicamente como índices de espaço-tempo; qualquer percepção de figura e 

fundo, linearidade ou volume, é fruto da ilusão produzida pelo momento. 

Se na pintura sobre tela Thales Pomb trabalha a partir da “queima”, aplicando sobre a tela 

camadas intensas de tons quentes das quais emerge a imanência formal de suas imagens, 

nos desenhos em lápis Conté sobre papel Ingres o artista estabelece outra imanência, 

fundada no branco do papel — o "fundo” material dessas imagens. As manchas e marcas 

em tons de cinza e preto produzidas pelo Conté reverenciam os efeitos de luz e sombra dos 

desenhos de Georges Seurat (1859–1891), valendo-se também da textura do papel Ingres 

para sugerir massas à contraluz. Nesses desenhos, a densidade das formas mais escuras 

relaciona-se com campos vazios — ou suavemente constituídos —, produzindo o mesmo 

efeito suspensivo presente nas pinturas. 

A produção de Thales Pomb, ao criar imagens a partir da cor e da forma, propõe uma 

reflexão sobre a dificuldade contemporânea de “estar presente”: contemplar o momento 

exige a capacidade de habitar o inquietante. Isso não significa sucumbir à hiperestimulação 

sensorial, mas buscar aquilo que ainda não se conforma à imagem do real. Refletindo sobre 

a filosofia prática de nosso tempo, Vladimir Safatle propõe que, diante do agravamento das 

crises e da urgência de nos confrontarmos com o real, seria preciso “deixar os fragmentos 

da experiência falarem, serem expostos no ponto inicial em que colidem com o 

pensamento”.2 Safatle sugere que o sublime, como outros conceitos, está submetido à 

obsessão contemporânea por segurança, motivo da intolerância geral à colisão e à ruptura. 

O sublime, porém, “enquanto conceito indeterminado da razão”, liga-se às experiências que 

fazem a imaginação confrontar seus próprios limites, formalizando justamente “o que não se 

submete à forma da representação”.3 Se historicamente o sublime esteve na sensação de 

pequenez ou de terror diante da totalidade imposta pela natureza, na contemporaneidade o 

sublime está justamente na sensação de fragmentação que um mundo em crise produz.  

Essa fragmentação se reflete na pintura de Thales Pomb, em que cada campo de cor pode 

ser visto individualmente ou separadamente, fazendo e desfazendo a unicidade da imagem. 

Recentemente, Thales refletiu em seu ateliê: “Antes, eu já sabia a imagem que queria 

desde o começo. Agora, eu não sei o que vou pintar. Eu pago para ver”. No lugar de uma 

dependência projetual que assegura a imagem antes mesmo de existir, suas pinturas e 

desenhos enfrentam a experiência espaço-temporal do momento, sem a pretensão de 

conhecê-lo como definição. Apenas com a consciência de que o gesto pictórico é capaz de 

3 Idem p. 108. 

2 Vladimir Safatle. Alfabeto das colisões: Filosofia prática em modo crônico. São Paulo: Ubu Editora, 
2024, p. 11. 



dar forma à liminaridade sublime e transformar cada instante em um momento de 

contemplação. 
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