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			Nota do editor

			Desde os tempos remotos, a pintura, como rica documentação visual, deixou registrado para a posteridade não só hábitos e costumes de épocas diversas como também os trajes usados por homens e mulheres. Isso não quer dizer que a “moda” no Império Romano, por exemplo, fosse formada por togas ou túnicas. Durante centenas de anos, as roupas cumpriram, basicamente, as funções de proteger o corpo e de diferenciar classes sociais. Foi no século XVIII que a diversidade de gostos passou a ditar o dinamismo nas criações.

			No entanto, a relação entre o que era tido como belo para vestir e a expressão artística do momento pode ser vista já em pinturas da Idade Média. Nessas obras, o registro do cotidiano revela figuras femininas que, para alongar a silhueta, raspavam a testa e usavam armações pontiagudas como adereço de cabeça – uma referência às altas torres da arquitetura gótica do período. No Renascimento, arcos e cúpulas inspiraram saias volumosas, sustentadas por armações em forma de abóbada.

			E o sedutor estudo dessa “linha do tempo” revela mais do que o pensamento de uma época influenciando o modo de se vestir. A evolução da moda acaba tendo reflexos na própria maneira de um artista plástico conceber sua obra. Por exemplo, no século XIX, pintores impressionistas claramente se inspiraram nas gravuras que divulgavam vestidos e trajes nos periódicos de então. A moda, sempre em movimento, acabou eternizada em grandes museus do mundo.

			Com a presente publicação, o Senac São Paulo não só reafirma sua referência em estudos do vestuário; este livro propõe um olhar crítico e aguçado sobre a arte de ontem e de hoje, e sua ligação com o promissor e exigente mercado de trabalho da moda.
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			Apresentação

			Enquanto a pintura oriunda da sensibilidade do artista nos emociona, a moda, como resenha da história da arte, nos seduz. 

			Os criadores de moda têm acatado com reverência obras de grandes pintores da história da arte. Uma análise nos campos paralelos da moda e da arte indica haver nítida interação entre ambos. Na criação da imagem desejada, a pesquisa, a inspiração, a criação e a adaptação dão sentido a linhas, a formas, a volumes, a cores, a texturas e até a materiais.

			Obras de arte da Antiguidade clássica, hoje expostas em grandes museus, documentam os trajes usados nas mais diversas ocasiões. Não se pode dizer que as roupas mostradas eram as que estavam “em voga” na época, pois as vestes cumpriam apenas a função de cobrir e proteger o corpo. No entanto, as criações artísticas gregas e romanas influenciaram a moda ao longo do tempo e a influenciam até hoje. 

			Nas pinturas medievais, a posição socioeconômica das figuras é revelada por seus trajes. A ostentação do luxo, como símbolo de poder e riqueza, caracterizava os trajes da nobreza, do clero e da burguesia. A vestimenta clerical da Igreja Romana possuía caráter divino, atribuído pelo povo. Este, por sua vez, devido à cultura teocêntrica, não dava importância aos valores materiais, aceitando a simplicidade das vestes comuns. Nesse período, o aprimoramento de técnicas de tecelagem permitiu maior aproveitamento de fibras como lã, algodão, linho, seda e cânhamo, usadas como matéria-prima do vestuário.

			A relação entre moda e arte começou a se delinear no final da Idade Média, na segunda metade do século XIV. Nota-se o sentido vertical gótico da arquitetura de templos e catedrais também na criação de trajes. As novas formas mostradas nas roupas podem ser consideradas o ponto inicial da verdadeira moda. Tudo colaborava para compor uma silhueta alta e esguia: verticalidade de linhas, pontas, chapéus pontiagudos e até o hábito de raspar a cabeça (de modo a ampliar a testa) contribuíam para formar a figura alongada que marcou o período.

			A analogia entre arquitetura e vestuário se repetiu no período renascentista – mas por linhas horizontais. Arcos e cúpulas inspiraram saias volumosas, armadas, sustentadas por armações circulares em forma de abóbada. Telas de grandes pintores comprovam a força do que já era visto como moda na época do Renascimento. Como possuir um retrato elaborado por um mestre era privilégio de poucos, o que se encontra nos museus são registros do vestuário de uma classe social abastada.

			A pintura, aliás, durante muito tempo constituiu o principal documento visual da moda. A partir de 1830, a divulgação do bem-vestir passou a ser feita por gravuras de moda. Ao mesmo tempo, surgiram periódicos especializados, como Journal des Dames et des Modes, La Vogue, La Mode e Journal de Dames, entre outros. Na segunda metade do século XIX, a fotografia veio complementar a documentação na área do vestuário.

			Todos esses registros permitem traçar um paralelo entre moda e arte, bem como analisar os estilos artísticos e sua influência na moda – e vice-versa. 

			Em 1858, Worth abriu sua própria maison na rue de la Paix, em Paris, onde surgiram os fundamentos da alta-costura e onde se intensificou a associação entre moda e pintura, que jamais cessou. Nessa segunda metade do século XIX, telas de Manet, Degas, Cézanne e Monet, entre outros, serviram de inspiração à moda da época. Muitas vezes, esses grandes artistas utilizavam, como base para suas telas, as gravuras de moda, aproveitando até as posições destas para suas modelos.

			Os variados movimentos artísticos do início do século XX, como art nouveau (que floresceu entre 1895 e 1914), fauvismo (entre 1904 e 1908), cubismo (surgido por volta de 1910) e art déco (que triunfou de 1925 a 1939), marcaram a criação de moda, incluindo acessórios e joias.

			Nas décadas seguintes, o cinema, visto como a sétima arte, não só se valeu das releituras para elaborar seus figurinos como também influiu na mudança periódica de estilo – uma característica da moda. 

			A estrutura deste livro, em capítulos organizados de acordo com séculos e períodos históricos, reflete o constante revisitar que marca o universo fashion e o vaivém dos gostos. Assim, serão vistas criações de designers do século XX, por exemplo, no capítulo dedicado ao século XVII. E, não por acaso, os anos 1800, 1900 e 2000 mereceram dois capítulos cada um: é a partir do século XIX que se encontram mais referências das artes plásticas dialogando com a moda, e de estilos sendo revistos e homenageados por artistas e estilistas.

			Há sempre de se levar em conta que “a história é uma colagem de aprendizados e rupturas, não um arquivo morto” (Piza, 2010, p. 16), o que justifica a releitura tão comum entre os criadores de moda. Essa é a razão para que se valorize a documentação existente, de modo a apreciar, analisar, equiparar e juntar as peças desse jogo composto por cores, formas, proporções e talento. 






		
			Antiguidade

			As imagens permitem analisar a vida dos povos ao longo da história. Cultura, costumes e modo de viver fazem parte da documentação visual imortalizada pelas artes plásticas.

			A pintura, em especial, desde a Pré-História – quando era executada simplesmente como forma de registro – até os nossos dias, comprova a descoberta do homem de que, por meio do vestuário, ele conseguia mudar a própria aparência e determinar hierarquias. 

			Vestimentas usadas há séculos podem ser analisadas em obras expostas nos grandes museus. Papiros elaborados há mais de mil anos antes de Cristo e esculturas e cerâmicas provenientes principalmente da Grécia Antiga e do Antigo Egito retratam o que se vestia naqueles tempos remotos. As pinturas egípcias, que consistiam em registros da vida de uma pessoa e que deviam acompanhá-la além da morte, são uma rica fonte de inspiração para a moda.
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				No Livro dos mortos, papiro da 18ª Dinastia (1391 a.C.-1353 a.C.), Nebqed encontra Osíris, deus egípcio da morte, seguido por sua mãe, Amenemheb, e sua esposa, Meryt. Musée du Louvre, Paris.

			

			As imagens do túmulo da rainha Nefertari constituem uma referência para criações diversas. O plissado e a transparência de suas mangas foram lembrados por vários modelos assinados por Dolce&Gabbana em 2000. Da mesma forma, palas arredondadas, pregas, transpasses, faixas e amarrações volta e meia ressurgem nas passarelas.

			
				[image: ]
				Pintura da rainha egípcia Nefertari em seu túmulo no Vale das Rainhas, em Tebas.

			

			
				[image: ]
				Transpasse, amarrações e malha canelada – o conjunto, da italiana Laura Biagiotti (1943- ), remete aos trajes usados no Antigo Egito. Foto de Dinah Bueno Pezzolo.

			

			
				[image: ]
				Transparência e plissado nas criações de Dolce&Gabbana, em março de 2000. Foto de Dinah Bueno Pezzolo.

			

			A estrutura do corpo humano permite transformações em sua silhueta baseadas em estreitamento de formas ou acréscimo de volumes. A história do vestuário ao longo dos séculos mostra que o homem, numa espécie de recusa à natureza, lançou mão de vários artifícios à procura de um ideal na aparência.

			
				[image: ]
				Na figura da Deusa das serpentes (1600 a.C.) aparecem os dois primeiros artifícios do traje feminino: o espartilho e a crinolina feita com arcos de junco que garantiam a amplidão da saia.

			

			Desde que o material tecido – lavável, flexível, duradouro, que permitia combinações e invenções – passou a ser usado na confecção de roupas, as metamorfoses começaram a documentar períodos da história. A Deusa das serpentes, figura de terracota proveniente de Cnossos, Grécia (1600 a.C.), traz saia com babados sobrepostos e seios à mostra. Enquanto os seios aparecem de forma natural, o corpete ajustado por armação rígida evidencia a cintura delgada.

			
				[image: ]
				Em outubro de 1998, o espartilho foi lembrado por Stella McCartney (1971- ) para a coleção de Chloé. Foto de Dinah Bueno Pezzolo.

			

			Embora o registro principal da figura de terracota seja o uso do espartilho e da crinolina 1.600 anos antes do início de nossa era, a saia composta por babados sobrepostos não escapa aos olhos treinados à pesquisa e da criatividade baseada na releitura.

			
				[image: ]
				Valentino (1932- ), que se caracteriza pelo realce da feminilidade em suas criações, mostrou, em março de 2001, saias compostas por babados sobrepostos. Foto de Dinah Bueno Pezzolo.

			

			Na Grécia Antiga, a mulher não contava com nenhum tipo de artifício – nenhum corpete, nada de arcos que modificassem sua silhueta. Sob um retângulo de tecido artisticamente enrolado ou pregueado, a beleza das gregas consistia em suas formas naturais e nos drapeados que aprenderam a montar. 

			
				[image: ]
				Ártemis, deusa da caça (fim do século V a.C.), foi reproduzida em baixo-relevo para a frisa do Partenon. The Acropolis Museum, Atenas.  

			

			Esculturas e pinturas sobre cerâmica do século V a.C. mostram que a vestimenta grega feminina compunha-se basicamente de uma peça de lã ou linho, algumas vezes plissada a mão, com o auxílio de ferro quente. Montava-se o tecido aberto sobre o corpo ou com um dos lados costurado de modo a formar um tubo. Quando usado aberto, era pregueado ou drapeado como numa espécie de sari mantido por cinto, terminando com uma ponta sobre o ombro. Essa roupa era conhecida por chitón – “quitão” ou “quíton”, nas formas em português.
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					No século XX, após a Segunda Guerra Mundial (1939-1945), Madame Grès (1903-1993) se especializou na criação de vestidos de jérsei de seda drapeado. Muitos mostravam o movimento assimétrico de uma só alça, numa releitura do período clássico da Grécia e de Roma, no século I a.C. Aquarela de Dinah Bueno Pezzolo.

			

			Fíbulas (espécie de presilhas) prendiam o tecido sobre os ombros. A roupa podia ser usada solta ou mantida na cintura por um ou dois cintos sobre os quais o tecido era puxado, num efeito blousé. Essa folga no tecido anulava qualquer curva do corpo. O retângulo básico de tecido algumas vezes cobria apenas da cintura para baixo. Na parte superior do corpo, a mulher vestia o peplo, um tipo de túnica curta montada a partir de um retângulo aberto de tecido que, depois de dobrado ao meio, era preso da mesma forma sobre os ombros. Algumas vezes, uma série de pequenas fíbulas juntava o tecido sobre o braço, formando uma verdadeira manga. Essa túnica curta podia ou não ser complementada por cinto que ficava encoberto pela folga do tecido. 

			
				[image: ]
				Roupa solta que neutralizava os contornos do corpo, uma das características do traje feminino na Grécia Antiga. Nesta pintura sobre cerâmica, vemos mulheres à toilette. The State Hermitage Museum, São Petersburgo.
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				Na vestimenta básica das gregas, o tecido era mantido sobre os ombros por presilhas, botões ou broches.

			

			Na Roma Antiga, a mulher, assim como o homem, usava uma túnica simples, em forma de camisa, que chegava à altura dos joelhos ou dos tornozelos, com ou sem mangas, sobre uma espécie de colete de lã (que, neste caso, funcionava como uma “roupa de baixo”). Para sair, vestia a toga, ampla e drapeada, em volta do corpo e sobre a cabeça.

			A toga era de origem grega, mas, enquanto na Grécia o movimento do tecido sobre o corpo girava em torno de linhas retas, em Roma formava semicírculos. Com o passar do tempo, o tamanho da toga aumentou consideravelmente, chegando a 6 metros de comprimento por 2 metros de largura. Os mais ricos possuíam um empregado encarregado de ajudá-los na tarefa de se vestir. O uso da toga era proibido aos estrangeiros e aos escravos.

			
				[image: ]
				Calíope, musa grega da poesia épica, é aqui representada com o traje usado pelas mulheres romanas do século II. A cintura aparece marcada logo abaixo dos seios. The State Hermitage Museum, São Petersburgo. 

			

			As mulheres casadas gradualmente substituíram a toga pela estola – espécie de vestido com ou sem mangas, sustentado sobre os ombros e pelos braços por fíbulas. A estola era usada com uma faixa ou com um cordão abaixo do busto, com a intenção de modelar a silhueta. Eis que a cintura começou a ser delineada!

			A toga passou a ser usada apenas pelas mulheres condenadas por adultério, enquanto que a estola foi incorporada ao cotidiano da mulher romana, como comprovado por esculturas datadas desde a República (509 a.C.-27 a.C.) até o fim do Império (476 d.C.).
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				A pintura mural da Vila Farnésine, em Roma (século I d.C.), documenta o traje, o penteado e o calçado usados por uma mulher que transfere perfume de um frasco a outro. Coleção Dagli Orti, Museo Nazionale Romano, Roma.
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				Inspirada na Grécia Antiga, foi vista na coleção primavera-verão 2008 de Lanvin, em Paris. Aquarela de Dinah Bueno Pezzolo.

			

		


		
			Idade Média

			Com o fim do Império ­Romano, em 476 d.C., a Europa ocidental começou a se desenvolver independentemente do que restava do Império: o Império Romano do Oriente ou Império Bizantino. Mosaicos e pinturas mostram que bizantinos da classe alta usavam túnicas de seda enfeitadas com fios de ouro, com pérolas e com pedras preciosas. 

			
						[image: ]
						[image: ]
						Acima, a imperatriz Teodora (c. 500-548), detalhe do mosaico bizantino (547 d.C.) da Igreja de San Vitale, em Ravena, Itália.

			

			A nobreza da Europa ocidental passou a usar trajes complicados, enquanto as classes inferiores vestiam peças simples, feitas em casa, como túnicas e mantos retangulares. Mas não tardou para que, junto com o crescimento das cidades, aparecessem lojas especializadas na fabricação de roupas. Artesãos cortavam, ajustavam e decoravam as vestes, que inicialmente eram de algodão e, mais tarde, passaram a ser confeccionadas com seda importada do extremo Oriente.
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						[image: ]
						Santa Maria Madalena, escultura em madeira (carvalho) do final do século XV, revela o traje e o penteado da época. Musée de Cluny, Paris. 
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				A longa trança chamou a atenção no desfile de Thierry Mugler (1948- ) para a primavera-verão 2000. A ideia teria sido resgatada do final da Idade Média? Foto de Dinah Bueno Pezzolo.

			

			Em Paris, o Musée de Cluny, além do acervo valiosíssimo, organiza exposições temáticas temporárias que documentam detalhes pitorescos da moda e também da beleza desse período, que teve início com o já citado fim do Império Romano, em 476 d.C., e que se estendeu até 1453 d.C.

			Nos vitrais da época, encontram-se cenas dos costumes do povo medieval. Um vitral proveniente de uma rica residência da cidade de Lyon, hoje no Musée de Cluny, apresenta não só os trajes de um casal como também o jogo de xadrez que fazia parte do ritual amoroso no fim da Idade Média. A jovem mulher usa um vestido longo, forrado, com cintura alta. Na cabeça, traz uma armação em formato de cornos, coberta por tecido, muito em voga na época. O homem ostenta um vistoso turbante à lambrequins e roupa curta com mangas amplas.

			O adereço corniforme, aliás, era um dos vários que as mulheres utilizavam na cabeça. Na Idade Média, os longos cabelos femininos deviam estar escondidos ou presos de maneira cuidadosa – as já citadas tranças, por exemplo. Somente as bem jovens escapavam dessa obrigação. As armações de arame tinham formatos diversos, como coração e borboleta, o que certamente lhes garantia mais altura. Tecidos leves eram colocados sobre essas armações, que muitas vezes eram recobertas com os próprios cabelos, o que dava origem a penteados extravagantes. O restante dos cabelos era penteado para trás e depilava-se o contorno da testa exageradamente, tudo em busca de uma fisionomia alongada. Tanto véus como tranças serviam muitas vezes como base para ricos enfeites.

			
				[image: ]
				A verticalidade da figura feminina, influenciada pelo estilo gótico das catedrais, pode ser considerada o início da moda. A altura da armação e a cabeça raspada colaboravam para alongar a figura. Musée de Cluny, Paris.

			

			É interessante assinalar que, durante os séculos XIV e XV, o vestuário – até então impessoal e universal – tornou-se pessoal e até mesmo nacional. Em toda a Europa o poder político cresceu e os mais privilegiados adquiriram emancipação econômica e social – um panorama perfeito para diferenciar classes sociais por meio do vestuário. Uma aquarela atribuída a Antonio Pisanello (c. 1395-1455), exposta no Musée Condé, comprova a preocupação com os trajes de uma classe abastada.

			
				[image: ]
				Projeto de trajes para a Corte (1420), aquarela de Pisanello. Musée Condé, Chantilly.

			

			Telas e gravuras do século XV comprovam a principal característica do vestuário no final da Idade Média: a verticalidade de linhas, tanto para homens quanto para mulheres.

			
				[image: ]
				A silhueta alongada, característica do período, foi registrada no fim do século XV por um pintor anônimo de Dantzig, cidade da Polônia fundada no século X. Nesse detalhe da tela Os dez mandamentos aparecem três jovens casais. Ao fundo, a figura do diabo os alerta sobre a punição que os aguarda. Muzeum Narodowe, Varsóvia. 

			

			Acontecimentos sociais, assim como hoje, eram oportunidades para um verdadeiro desfile de moda.
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