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RESUMO: Este trabalho se dedica ao estudo da comunicação não-verbal, a partir da observação da dança e da moda. Esta pesquisa tem como objetivo estudar as representações da moda presente no ambiente da dança cênica, a partir da análise do espetáculo Nó (2005) da companhia de dança Deborah Colker, do Rio de Janeiro, que traz a parceria entre a coreógrafa e Alexandre Herchcovitch.
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ABSTRACT: This work is devoted to the study of nonverbal communication, starting with the observation of dance and fashion. This research has the objective to study the representations of fashion in the atmosphere of the scenic dance, starting with the analysis of the show Knot (2005) from Deborah Colker’s dance company, from Rio de Janeiro. Knot presents the partnership between Colker and Alexandre Herchcovitch.
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INTRODUÇÃO
É sobre o estudo da forma de comunicação não verbal que este trabalho se dedicará. As vestimentas que cobrem os corpos são carregadas de significados. Essas formas simbólicas que circulam entre os sujeitos geram interpretações diversas para que possam ser compreendidas. 
Incluído em um contexto de interseções, o campo da comunicação converge com outros ambientes. “Convergir não significa identificar-se. Significa isto sim, tomar rumos que, não obstante as diferenças, dirijam-se para a ocupação de territórios comuns, nos quais as diferenças se roçam sem perder contornos próprios” (SANTAELLA, 2005, p.7).
Então, novos objetos podem ser pesquisados, o campo da moda e da dança, por exemplo, desenvolvem uma linguagem que muito se completa. A Dança procura na moda inspirações, contratando estilistas importantes para compor os figurinos de seus espetáculos. Acostumados a criar tendências, eles têm o desafio de inventar um figurino para um número limitado de personagens. 
O objetivo deste trabalho é estudar a moda na dança, abordando a dança cênica e o sistema da moda como fenômeno de comunicação, a análise recaiu sobre as representações da moda no ambiente da dança cênica, a partir da análise do espetáculo Nó (2005) da companhia de dança Deborah Colker.
Metodologicamente, a Cia Deborah Colker se mostrou mais favorável à escolha por sua importância no cenário nacional e internacional e ter presença freqüente de estilistas em suas criações.
Como exemplo da parceria entre Colker e estilistas foi escolhido o espetáculo Nó. Responsável pelo figurino, Alexandre Herchcovitch é um dos estilista mais conhecido no Brasil e reconhecido internacionalmente, sendo cumprimentado pela sua abordagem distintamente original da moda. (JONES, MAIR, 2005, p.212).
O espetáculo foi assistido ao vivo na cidade do Rio de Janeiro. Porém, para facilitar a investigação mais detalhada, recorreu-se também à análise da documentação da apresentação. É importante frisar, no entanto, que a análise foi feita considerando, sobretudo, a apresentação ao vivo, que se diferencia de um registro, pois este pressupõe a escolha do ponto de vista de quem grava.
A Moda na Dança
As origens do balé clássico remontam às festividades de celebração da nobreza européia. Na corte francesa, dançar era essencial, pois era onde se aprendiam todas as regras de comportamento social hierárquico exigidas dentro do espaço de uma camada privilegiada. Nesta questão está embutida a relação roupa/corpo e as prerrogativas sociais do momento (SOARES, XIMENES, 2007, p.01). O corpo devia ser enfeitado e isso garantia status no momento dança. 
O século XVIII é marcado pelas reformas no espaço público de Paris. A corte se transferia para Versailles, a Ópera de Paris passa a ser um teatro público e as damas da corte dão lugar às profissionais. A dança social e a dança cênica separam-se. Essa transferência delegou às profissionais da época lugar de destaque na vida pública. As “estrelas” da dança tornam-se os modelos a serem seguido.

Os trajes das bailarinas eram elaboradíssimos, a exemplo da indumentária da época, o que dificultava seus movimentos. As grandes estrelas da época, Marie Anne de Cupis de Camargo (1710-1770) e Marie Sallé (1705-1756) ultrapassam as fronteiras dos bons modos das moças bem nascidas e declaram mudanças para o visual da bailarina em favor de maior liberdade para se expressar na dança (SOARES, XIMENES, 2007, p.01).
Depois de um longo período, foi o Romantismo que trouxe mudanças para o ballet e seus trajes. La Sylphide (1932) consagrou Marie Taglioni (1808-1884) com o movimento nas pontas e o uso do traje branco, o famoso tutu desenhado por Eugene Lamy, pintor da Ópera de Paris.

Ao final do século XIX, além da consolidação do figurino do ballet romântico, os balés Lago dos Cisnes e Bela Adormecida, passaram a mostrar os joelhos e parte das coxas das bailarinas de forma que as possibilitassem mostrar passos que pudessem ser apreciados valorizando o espetáculo. Mata Hari (1876-1917) fez muito sucesso com a dança dos sete véus, que consistia em deixar cair véu por véu até ficar envolta nua em apenas um único véu. Junto com Isadora Duncan (1878-1927), ela a primeira bailarina a dançar quase completamente nua no palco. (SOARES, XIMENES, 2007, p.06).
Essa expressiva mudança demonstrou o quanto a moda esteve suscetível aos fenômenos artísticos, principalmente às inovações da dança. As interseções entre figurino e moda se confundem num misto de bailarinos, artistas, costureiros e espectadores. Na dança contemporânea essa mudança é maior, os corpos se libertam totalmente de qualquer armação que possa os limitar.
A indumentária cênica da dança acompanha os padrões da época em que acontece, assim como o local também pode influenciar. Siqueira considera a dança cênica como fenômeno de comunicação e o “sistema dança” como um sistema de comunicação que reflete de um modo particular a sociedade em que ocorre. “Manifestação social, a dança é, ainda, fenômeno estético, cultural e simbólico que expressa e constrói sentidos através dos movimentos corporais” (2006, p.5).

No caso do figurino, por exemplo, a construção da narrativa visual é conferida por ele, junto à iluminação, maquiagem, cenografia e direção. É necessário observar o contexto no qual a obra está inserida e suas implicações sociais e culturais e criar um efeito que seja contemporâneo ao figurinista e ao espectador, com suas implicações técnicas e estéticas. 
O profissional da moda e o dos palcos trabalham com intenções completamente diferentes. O estilista é um criador de moda; ele veste e transforma sociedades sinalizando mudanças de comportamento. Já o figurinista não veste uma sociedade, veste uma individualidade. Sua função é, por meio da roupa, deixar absolutamente claro o tipo de personalidade. Como ele mexe com identidade, pode acontecer o inesperado: a roupa criada para representar aquela personagem única acaba virando moda.
Nó: Deborah Colker e Alexandre Herchcovitch
O espetáculo Nó da Companhia de Dança Deborah Colker, de 2005, transforma em dança o tema do desejo. A inspiração veio da shibari ou bondage japonês, que é o uso artístico de amarração sexual, envolvendo desde técnicas simples até as mais complicadas de nós.

O bondage pode parecer um interesse improvável para uma coreografia, já que amarrar um dançarino sugere ir contra a idéia de movimento. Na verdade, essa técnica pode ser vista como uma forma de esculpir o corpo e a mente, através do controle da dor e sensações.  Qualquer tipo de dança lida com os mesmos controles: do movimento, da técnica, da respiração, da forma corporal. 

Nó traz bailarinos amarrados com cordas, corpos que se aprisionam e se libertam, dançarinos entrelaçados e uma mulher presa pelos cabelos. São dois atos sutilmente separados com cenas curtas e interligadas, encenadas em ritmo acelerado, solo, dueto, muita polifonia, grupos simultâneos. 

Na primeira parte, 16 bailarinos se desenvolvem em um mar de cordas penduradas do teto, primeiro ao ritmo de música eletrônica e, depois, ao compasso de um concerto de piano de Maurice Ravel. Eles se movimentam em meio a um emaranhado de 120 cordas que descem do alto do palco. Cordas que dão nós e que simbolizam os laços afetivos que nos amarram. 
Uma enorme árvore de nós é formada no centro, sob a qual os bailarinos se apresentam. No canto esquerdo do palco, desde um enorme emaranhado de cabelos, como uma grande peruca. A partir disso, há inúmeras combinações de passos e brincadeiras com as cordas e danças aos pares ligadas de forma solta, uma brincadeira bem acirrada com os corpos enrolando-se às cordas e as faixas elásticas vermelhas como se fossem nós.

Porém, tudo é insinuado e não há uma conotação abertamente sexual, pelo contrário, vemos uma ritualização, um jogo proposital com os desejos. É mais uma demonstração de confiança, quando um bailarino deixa que outro, na corda, o baixe até a posição horizontal sem que ele caia com a cara no chão.

No segundo ato, saem as cordas e o palco é ocupado por vermelho e branco com uma caixa transparente de 3,1 x 2,5 metros no meio, que funciona como um aquário gigante aberto em cima, feito de alumínio e policarbonato, onde os corpos se atraem e se opõem, se atam e se desatam. É uma metáfora do desejo, daquilo que se ambiciona, mas não se pode realizar. Os bailarinos equilibram técnica clássica e contemporânea em movimentos delicados e brutais.
Muitas vezes os desejos subconscientes nunca conseguem se satisfazer, precisam se transformar continuamente e são transpostos para objetos, tendem para o fetiche. As cordas em sua coreografia remetem a isso e a caixa transparente na segunda parte também. Podemos ver o objeto desejado, mas não tocá-lo, um voyeurismo típico de nosso mundo. Para o bailarino o corpo é seu fetiche, cada parte do corpo é atentamente observada, cuidada, treinada. 

Dentro da caixa de vidro, os bailarinos se movem, se acotovelam contra a parede, não deixam o outro escapar. Exibidos em sua beleza, eles satisfazem o desejo do público, como na televisão. A segunda parte transmite uma sensação de sensualidade muito mais suave, como se os bailarinos, depois de terem se libertado das amarras que os mantinham anteriormente se entregassem agora a uma dança mais elegante, ao redor de um cubo de paredes transparentes.

Os de dentro se exibem através das exigentes posições, os de fora se apertam voluptuosamente contra a vidraça. A caixa tem pinos nos cantos que permitem aos bailarinos pular para dentro e fora da caixa, ou corajosamente equilibrar-se sobre a borda. Este objeto se assemelha a uma vitrine e sugere muitos níveis de exibição, separação e contenção, sempre seguindo a regra: pode olhar, mas não pode tocar. A mesma regra das vitrines da moda, para tocar tem que pagar. 
 Essa segunda parte é mais urbana, foi inspirada no Red Light District de Amsterdan. Uma zona de prostituição, onde o sexo pago é legalizado. Há cinemas eróticos, sex shops, bares de strip-tease e a exibição de danças sexuais nas vitrines. Preenchido pelo fetiche, é um espaço que se torna fascinante para quem está do lado de fora, proibido de entrar.

O figurino do espetáculo é de Alexandre Herchcovitch, o estilista brasileiro mais famoso e reconhecido internacionalmente, único representante do país na Câmara Sindical da Moda em Paris. Deborah Colker diz tê-lo chamado por sua experiência em alta costura, pelo rigor no corte, na modelagem e escolha de matérias primas, pois ela tinha inicialmente pensado em investir em vestimentas maiores
. Porém, o estilista propôs malhas pequenas e justas ao corpo. 

O estilista diz que quando alguém veste sua marca, transmite informação de sua visão de mundo para os outros. Sendo assim, podemos dizer também que, Deborah Colker, ao optar por vestir seus bailarinos com as características de determinado estilista, está se preocupando com a comunicação de seus corpos em cena e com as informações que quer transmitir. Assim como Colker afirma a preocupação com a comunicação entre seu espetáculo e o público, Herchcovitch também defende um diálogo. “Muito mais do que me preocupar com cifras, comprimentos e cores de peças, meu ponto de partida é estabelecer um diálogo entre o meu universo e o da clientela”
.

Dessa forma, seguindo então a temática do desejo, os bailarinos usam malhas cor-de-pele com aplicações pretas que realçam o gênero. O tecido tenta imitar a pele de cada corpo, sendo assim, o corpo negro tem uma malha mais escura, muito próxima a sua cor natural. No primeiro ato, os detalhes sobre o “nu” são em preto, enquanto que, no segundo ato, eles acompanham a transformação de cor do cenário e mudam para vermelho. Eles simulam, por exemplo, os pêlos nas mulheres e biquínis “fios-dentais” nos homens. 

No segundo ato, por cima da malha que representa uma imagem de corpo nu, Herchcovitch veste algumas peças a mais de forma aleatória nos bailarinos. Algumas mulheres entram com vestidos em cor preta ou vermelha com saias plisadas, que ao girar exibem a malha por baixo. Os homens entram com calças ou bermudas pretas que deixam espaços abertos na parte da frente ou de trás, como as perneiras de caubói, muito usadas em shows de striptease. 

Essa proposta de figurino é uma opção para mostrar o corpo nu sem ser extremamente explícito. Elas mostram o corpo nu, porém através de desenhos sugestivos nas malhas cor de pele. Os perspicazes figurinos escondem e revelam ao mesmo tempo a pele e as partes íntimas, transformando em objeto de desejo o corpo, por mostrar o que não se pode ver, nem tocar. Ao mesmo tempo, destacam os físicos atléticos dos bailarinos, por suas formas justa e destaque das formas. É uma solução encontrada também para vestir os corpo e ao mesmo tempo deixá-los livres para se amarrarem às cordas. 

Os figurinos que vestem esses corpos também são importantes emissoras de mensagens no corpo-mídia. Partindo dos estudos de Helena Katz (2006), entendemos o corpo como a primeira mídia do homem. Na mídia que o corpo mídia emprega, a informação fica no corpo e, ao mesmo tempo, se torna corpo. O corpo é sempre mídia de si mesmo e está sempre sendo um corpo processual. O corpo se afirma ao se ligar a uma determinada marca de moda e agregar valores dela. As mensagens trazidas pelo corpo-mídia são idéias e conceitos que o tornam símbolo com caráter cultural, emblemático e de culto. 
Portanto, esses figurinos, foram pensados a partir da forma do corpo, mas também modificam esse corpo, ao adicionar elementos a mais nas formas. Eles ampliam, como uma lupa, as partes sexuais e, por vezes, sugerem nessas malhas o desenho de amarrações e espartilhos.

CONSIDERAÇÕES FINAIS

A partir da ótica da comunicação, este trabalho mostrou uma proposta de estudo convergente entre duas áreas: a moda e a dança. Foi considerado que toda comunicação atua em um determinado contexto sócio econômico cultural, e os códigos nela inseridos sofrem influência direta do meio onde se processam. A dança e a moda, sendo uma forma de comunicação não-verbal também devem estar contextualizados.
A moda e a dança começam a partir da observação do corpo. As roupas e os adornos que o vestem são importantes emissoras de mensagens e a dança se expressa através dele. O corpo é mídia e mensagem ao mesmo tempo. Da mesma forma, para acontecer, a dança precisa de um lugar onde o movimento possa acontecer. O corpo é o local dessa experiência. 


 Pode-se considerar que, de maneira análoga à moda, a dança em suas manifestações, denota também o espírito da época. Olhando para a moda, como ponto de partida para a análise vemos que, tal como a dança, na criação de uma peça, estão envolvidas várias questões práticas. 
A partir dos espetáculos, vemos então que a função da vestimenta é contribuir para a elaboração do personagem, mas seu resultado constitui também um conjunto de formas e cores que intervém no espaço cênico. “O figurino de teatro – quaisquer que sejam as opções estéticas e ideológicas, determinantes em sua concepção – deve ser um dos laços entre o público, a representação e a realidade, mesmo que seja a mais abstrata e imaginária” (MUNIZ, 2004, p.24).
As bailarinas quando vestem a moda em cena assumem a postura de modelo, no entanto a roupa estará sempre em movimento e se transformará a cada instante. Para realizar um trabalho na dança, é preciso que ele considere que esse corpo estará em movimento, eles devem vestir um corpo que dança. 


Tanto a roupa pode se modificar a partir das exigências da dança, como o movimento da dança se transformar a partir da forma da roupa. Da mesma forma, como moda e dança estão inseridos em um contexto cultural, a moda da rua pode influenciar a indumentária cênica da dança, e as transformações da vestimenta da dança podem motivar mudanças na moda cotidiana.
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