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dinâmica que enfatiza a interação e a experiência atual, características da secundidade (Figura 

10). 

 
Figura 10: segundo momento, embate com a realidade. 

Fonte: frame do minuto 2’02’’ e 2’10’’ do fashion film ”Reluzente” de Naya Violeta - Youtube 
 

Embora, em um vídeo de moda, o ato de caminhar das modelos geralmente esteja 

associado às passarelas dos desfiles da indústria fashion, neste caso específico, a forma 
desorganizada como as modelos se movimentam remete ao caos e à agitação das estações de 

ônibus e metrôs das grandes cidades. Essa ambientação sugere uma intenção de conectar a moda 

ao cotidiano urbano, refletindo a dinâmica e a energia dos espaços públicos movimentados 

como, por exemplo, a Figura 11. 
 

Figura 11: metrô de São Paulo. 

 
Fonte: Estadão 

 

A transição para tons de azul no fashion film, acompanhada pela presença de estrelas e 

corpos celestes nas estampas, sugere uma mudança temática e emocional. Essa evolução 
cromática pode simbolizar uma conexão com o cosmos, indicando uma busca por 

transcendência ou um mergulho em aspectos mais profundos da experiência humana. No 

contexto da semiótica peirceana, esse terceiro momento pode ser associado à "terceiridade", 

que representa a mediação, a síntese e a compreensão de ideias. A calmaria subsequente, com 
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as modelos novamente estáticas e voltadas para a luz, reforça a ideia de introspecção e 

contemplação, sugerindo uma integração harmoniosa entre o indivíduo e o universo. 

O grupo de modelos exibe uma aparência de tranquilidade, como se aguardasse por 
aquele momento. Uma das modelos estende a mão em direção à luz, aparentemente tentando 

alcançá-la. O próximo quadro enfoca a parte de trás da cabeça da modelo que encara a luz. A 

partir de então, as imagens sugerem que as modelos desfilam nesse rastro de luz, demonstrando 

segurança e confiança. À medida que o vídeo aproxima-se do final, o ambiente retorna a uma 
atmosfera familiar, com luzes suaves e contrastes entre preto e um amarelo suave. A blusa 

marrom da modelo é substituída por um vestido brilhante e seu rosto assume uma tonalidade 

prata metalizada que reflete a luz. A câmera aproxima-se da modelo, encerrando o filme com 

uma sensação de conclusão e transformação. 
O produto de mídia analisado é uma fusão do mundo da moda com o cinema. Conforme 

pudemos observar neste segundo momento da análise, a dinâmica das imagens apresentadas 

segue a vertente dos produtos da indústria fashion. Assim, a princípio, as imagens parecem 
fotos de editoriais de moda, que ganham movimentos sutis das modelos, mais adiante o fashion 

film adota um tom mais dinâmico, semelhante aos desfiles de moda. Não há uma história 

explícita, apenas imagens que vão se sobrepondo, porém, é possível notar uma narrativa de 

transformação. 
A partir do minuto 2’15’’, observa-se uma mulher que dança (Figura 12), trazendo uma 

sensação de serenidade ao ambiente. As luzes mantêm um tom amarelado e quente. O rosto da 

mulher de pele negra está adornado com fios brilhantes, formando uma espécie de franja longa 

que chega até a parte superior da boca. Esse adorno remete a um acessório fundamental entre 
as paramentas de orixás. Conforme Souza (2007, p.98): 

 
Outro acessório fundamental são as franjas que cobrem o rosto dos filhos em transe 
de alguns orixás. São como véus rica e pacientemente confeccionados com muitos 
fios normalmente de contas e canutilhos, mas que podem também ser feitos com 
pequenos búzios, pérolas, ou mesmo pedras semipreciosas, como vi uma vez numa 
peça para Oxum (...) A realeza escondia o rosto da vista dos mortais. O mesmo se faz 
para muitos orixás especialmente as aiabás (rainhas) e Oxalá.  
 

Posteriormente, quatro pessoas de diferentes tons escuros de pele encaram a câmera, duas 

seguram uma moldura que enquadra apenas o tórax dos dois modelos que a seguram. Ao 
observar as roupas, dos modelos, vemos que os quatro utilizam calças, de diferentes tons de 

laranja, branco, marrom-claro e um metalizado, camisetas, jaquetas complementam as partes 

de cima. Ao aplicar as diretrizes de Santaella (2023) situamos estas roupas ao estilo 

contemporâneo conhecido como street wear. 
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Figura 12: presença da cultura africana 

 
Fonte: frame do minuto 2’15’’ e 2’30’’ do fashion film de Naya Violeta – Youtube 

 

Crane (2013) destaca que, na contemporaneidade, a moda de rua desempenha um papel 
significativo na formação do comportamento urbano, influenciando amplamente o mundo da 

moda. Movimentos artísticos e musicais, amplificados pela mídia, têm o poder de popularizar 

estilos que refletem a diversidade e a individualidade das pessoas nas cidades. Enquanto alguns 

grupos adotam marcas de luxo como símbolo de status, outros rejeitam as superficialidades 
associadas à moda, buscando expressar sua identidade de maneira autêntica e independente. 

Na imagem proposta por Naya Violeta existem algumas pequenas interferências que 

mostram as influências africanas. A garota que repousa a cabeça no ombro do homem de branco 
tem seu ombro de fora. A jaqueta aberta revela um top de tecido amarrado ao corpo da modelo. 

Esta pode ser uma referência ao modo como os africanos utilizavam os tecidos. Conforme 

Viana (2024), é possível distinguir os territórios africanos que resistiram às diversas tentativas 

de diferentes povos de ocupar aquele espaço. Havia etnias que mesclavam formas de vestir dos 
invasores com seus costumes, que consistiam basicamente em atar o tecido ao corpo. Enquanto 

outras se mantinham fiéis a suas amarrações, utilizando tecidos de outras culturas. 

A partir da metade do filme de moda apresentado, a modelo com mais destaque aparece 

com seu rosto inteiro pintado de prateado; sua roupa marrom é substituída por um vestido prata, 
brilhante, aparentemente inteiro de lantejoulas, como vemos na Figura 13.  

A dinâmica do vídeo e essa mudança propõem uma transformação na personagem, a 

partir das experiências vividas no decorrer das imagens. Como as outras partes do corpo seguem 

na coloração da pele natural, a sensação é que parte do corpo da mulher fora substituído por 
circuitos metálicos, representando um androide. Se buscarmos referências, mais uma vez, nos 

clássicos de ciência ficção, o rosto prateado da modelo remete-nos aos droides da saga Star 

Wars, C-3PO e R2-D2 (Figura 14). 
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Figura 13: indícios de transformação. 

Fonte: frame do minuto 3’10’’ e 3’20’’ do fashion film ”Reluzente” de Naya Violeta. Youtube 
 

Figura 14: C-3PO e R2-D2 da saga Star Wars. 

 
Fonte: What culture 

 

A história que Naya Violeta parece contar-nos aqui, é a transição de uma personagem, a 

partir das suas experiências e do contato com algo para além desse mundo. Assim, o primeiro 
momento parece apresentar-nos a personagem, o segundo mostra o embate com a realidade e a 

agitação que a rotina impõe a uma transição, até que algo inesperado (ou esperado) interrompe 

todo esse processo e propõe essa transformação. Vale a pena ressaltar que o ambiente ao redor 

não sofre alteração, apenas o rosto e as roupas da modelo que tomam uma coloração prateada 
brilhante.  

Com relação às estampas, que desde a primeira peça já ganha destaque, vislumbramos 

estrelas irregulares, com várias pontas e de diferentes tamanhos nas cores preto e o marrom 

(Figuras 3 e 7). Posteriormente, esta estampa repete-se em azul e branco (Figura 13). As formas 
pontiagudas aparecem com diferentes quantidades de pontas, quatro, cinco ou oito. Os 

tamanhos também são variados, o que passa a sensação de que umas estão mais próximas e 

outras mais distantes. O objeto dinâmico presente nesta estampa pode indicar-nos o céu, ou o 
espaço sideral. 
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Mais adiante, surge outra estampa, com pequenas linhas pretas e brancas que se 

amontoam sobre um fundo marrom-claro, ilustrada na Figura 12. Observando mais detalhes, 

notamos que se trata de grampos de cabelo distribuídos de maneira aleatória. Os grampos 
utilizados em penteados, como objeto imediato, fazem referência aos cabelos. Se observarmos 

o objeto dinâmico desse signo, temos referência de como o cabelo crespo no Brasil é uma 

espécie de índice semiótico, indo ao encontro do pensamento de Sodré (1999). 

A terceira estampa recorrente na coleção de Naya Violeta, aparece tanto no preto e 
branco, como no preto e prateado, em diferentes tamanhos e proporções, como vemos na Figura 

13. As formas das linhas e manchas remetem ao formato dos búzios. Braga e Prado (2011) 

ressaltam como a moda brasileira, desde sua concepção, tem uma forte relação com as 

estampas. As criações brasileiras sempre foram marcadas pelas cores e pelos tecidos 
estampados. O primeiro desfile de moda brasileira, por exemplo, contou com diferentes 

estampas exclusivas, inspiradas nas riquezas culturais brasileiras. Neste ponto, a coleção de 

Naya Violeta, parece confluir com a essência da moda brasileira. 
Dessa forma, as interpretações começam a ser eminentes. Conforme Santaella (2002), os 

desdobramentos simbólicos dos signos estão imersos na terceiridade. Assim passamos a aplicar 

o olhar interpretativo nos fenômenos apresentados pela designer de moda, Naya Violeta. 

 
4.1.3 Terceiro Olhar: as interpretações e seus efeitos 

Esse terceiro momento da análise que Santaella (2002, p. 32) denomina olhar 

interpretativo, captura os aspectos da lei, as convenções sociais. Mais detalhadamente, funciona 

como: 
Aquele que brota do desenvolvimento da capacidade de generalização que os 
matemáticos levam ao seu ponto máximo. Trata-se aqui de conseguir abstrair o geral 
do particular, extrair de um dado fenômeno aquilo que ele tem em comum com todos 
os outros com que compõe uma classe geral (...) deve-se dirigir a atenção para as 
regularidades, as leis, ou seja, para os aspectos mais abstratos do fenômeno, 
responsáveis por sua localização numa classe de fenômenos.   
  

Dentre os interpretantes dinâmicos, o lógico é o que age nesta etapa. 

Mbembe (2014) propõe uma perspectiva desvinculada do pensamento eurocêntrico, 

defendendo a construção de um pensamento autônomo enraizado nas tradições africanas e na 

recuperação de suas memórias.  
Nesse contexto, Arboleya (2008) ressalta que as expressões artísticas africanas não 

devem ser interpretadas por meio de métricas ocidentais, pois tal abordagem desconsidera as 

particularidades culturais intrínsecas a essas manifestações.  
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Essa perspectiva é igualmente aplicável aos movimentos afro-diaspóricos, como o 

Afrofuturismo, que buscam romper com padrões midiáticos estagnados desde a época da 

escravidão. Ao valorizar as simbologias e os significados das culturas contracoloniais, 
conforme Santos (2015), reconhecemos a riqueza e a complexidade das diversas etnias 

africanas e dos povos originários das terras pindorâmicas. 

Conforme vimos nas etapas anteriores, os primeiros frames remetem à superfície da lua 

ou de um planeta que, supomos, ser distante da Terra. Essa imagem remete-nos à obra de Sun 
Rá, pai do afrofuturismo. Souza (2019, p.43) explica-nos como o músico construiu seu trabalho 

artístico a partir da ideia de ser um alienígena de Saturno. 

 
Esses aspectos de sua vida e carreira foram explorados no filme O espaço é o lugar 
(1974), de John Coney, no qual Sun Rá, interpretando a si mesmo, vem até a Terra 
para recrutar pessoas negras através da música e levá-las em sua nave para a liberdade 
e segurança que apenas o espaço poderia oferecer. 
 

Além desta narrativa criada por Sun Rá, que remete ao espaço, um traço que marca o 

Afrofuturismo é a forma como a supremacia racial branca é criticada por meio dos figurinos, 
performances e músicas do trabalho do jazzista. O músico utiliza diferentes referências visuais 

para situar-se como pertencente às culturas espalhadas pelo continente africano. Por exemplo, 

na Figura 15, podemos ver, nos acessórios da cabeça e do pescoço, referências aos faraós, como 

a Máscara mortuária de Tutancâmon. O mesmo formato triangular do rosto, com linhas na 
horizontal.  

 
Figura 15 - pôster do filme Space is the place de Sun Rá, Máscara mortuária de Tutancâmon. 

        
Fonte: IMDb e Nwefreendil. 
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A estética adotada por Sun Rá, especialmente o uso de golas amplas e adornos que 

remetem aos faraós, carrega uma forte simbologia afrocentrista. Essas escolhas visuais não 

apenas localizam o artista em uma ancestralidade africana, mas também servem como uma 
crítica direta aos paradigmas ocidentais que frequentemente marginalizam ou distorcem as 

contribuições culturais africanas. Ao incorporar elementos faraônicos em sua indumentária, 

Sun Rá busca resgatar e valorizar a herança, contrapondo-se às narrativas eurocêntricas que 

tendem a embranquecer ou minimizar a importância das civilizações africanas na história 
mundial. Essa abordagem está alinhada com os princípios do Afrofuturismo, que visam 

reivindicar a presença e a relevância da negritude em espaços historicamente dominados por 

perspectivas brancas, promovendo uma reinvenção de futuros possíveis a partir de uma ótica 

cultural negra.  
Nesse raciocínio, os primeiros quadros apresentados por Naya Violeta, trazem indícios 

de uma história afrofuturista por coincidir com a estética e os conceitos propostos por Sun Rá. 

Tudo isso começa por sinalizar que não estamos mais na Terra.  
O próximo elemento que carrega diversas simbologias é o espelho no qual as modelos 

admiram-se. Podemos interpretar como peças valiosas, já que conforme Freitas (2004), os 

povos originários do território brasileiro faziam trocas com os portugueses por diferentes 

artefatos. O brilho dos espelhos chamava atenção, mas utensílios mais úteis eram priorizados, 
como panelas para transporte de água ou facões e machados.  

Dentro da cultura afro-diaspórica, nas religiões de matrizes africanas, é possível encontrar 

o espelho entre as paramentas de duas orixás: Oxum e Iemanjá. Conforme conta Souza (2007), 

Oxum, carrega um abebé, um leque com um espelho no centro, e os adereços da iabá são 
dourados. Iemanjá, em algumas representações também pode ter um espelho, porém as 

paramentas desta deusa costumam ser prateadas. O espelho em ambas as orixás simboliza a 

vaidade. Para Oxum, conhecida como a mais bela, esse é seu adereço principal. Já quando 

Iemanjá aparece com um espelho, este costuma estar decorado com pérolas e conchas que 
remetem ao mar.  

Dessa maneira, o destaque atribuído aos espelhos na primeira parte do filme de moda em 

questão pode simbolizar, também, a valorização do reflexo da mulher negra. Nessa direção, as 
imagens apresentadas pela estilista pretendem valorizar a beleza negra e miscigenada que, como 

ressaltou Sodré (1999), é profundamente estigmatizada na sociedade brasileira.  

A imposição de padrões estéticos eurocêntricos no mercado de trabalho brasileiro resulta 

em discriminação estética, afetando negativamente indivíduos que não se alinham a esses 
critérios. Mulheres negras, por exemplo, frequentemente enfrentam preconceitos relacionados 
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à textura natural de seus cabelos, sendo considerados menos adequados em ambientes 

corporativos. 

No cenário da moda brasileira, há uma tendência histórica de exaltar a estética branca 
como ideal de beleza. Em contrapartida, a estilista Naya Violeta desafia essas normas ao retratar 

mulheres negras apreciando suas próprias imagens no espelho, demonstrando satisfação e 

orgulho de suas aparências. Essa representação promove a valorização do corpo negro e está 

alinhada com os princípios do Afrofuturismo, que busca resgatar e enaltecer as identidades 
negras por meio de expressões culturais e artísticas. 

A utilização de espelhos no jogo de imagens pode simbolizar as complexas identidades 

da diáspora africana. Na Figura 7, por exemplo, observa-se uma mulher sentada com as pernas 

voltadas para a esquerda, refletida em um espelho. Atrás deste, surgem duas pernas direcionadas 
para o lado oposto, sugerindo uma fragmentação corporal. Essa representação pode ser 

interpretada à luz da teoria de Stuart Hall (2003), que discute como as identidades na pós-

modernidade, especialmente no contexto da diáspora africana, são construídas pela combinação 
de múltiplas influências culturais e históricas. 

Durante o segundo olhar, veio à tona relações entre imagens de mulheres negras do século 

XIX e a forma como um ombro da modelo fica à mostra, enquanto o outro é coberto por um 

grande volume de tecido. Esta referência vem carregada de simbologias, já que mulheres 
escravizadas, conhecidas como escravas de ganho, que vendiam diversos produto e quitutes, 

com o tempo, conseguiram juntar dinheiro para comprarem suas alforrias. Conforme explica 

Pereira (2017), estas mulheres passam a demonstrar seu status social a partir dos tecidos de 

suas roupas e acessórios, pulseiras e balangandãs, conhecidos como joias de crioula. Assim, a 
primeira simbologia relacionada com estas mulheres é a riqueza, mas não apenas econômica.  

Segundo Sodré (1998, p.15), no pós-abolição as casas dessas mulheres, já estabilizadas 

socialmente, serviram de espaço para a fomentação da cultura e religiosidade africana. Nas 

palavras do autor: 
 

A casa de Tia Ciata, babalaô-mirim respeitada, simboliza toda a estratégia de 
resistência musical à cortina de marginalização erguida contra o negro em seguida à 
Abolição. A habitação - segundo depoimentos de seus velhos frequentadores – tinha 
seis cômodos, um corredor e um terreiro (quintal). Na sala de visitas, realizavam-se 
bailes (polcas, lundus etc); na parte dos fundos, samba de partido-alto ou samba-
raiado; no terreiro, batucada.  

 
Dessa forma, a presença das baianas, também trazem a simbologia da riqueza cultural 

africana. As mulheres negras utilizaram do turbante e do pano da costa com símbolos de 

pertencimento a um lugar, tanto nos rituais religiosos, como no cotidiano. Recorremos a Lody 



  88 
 

 

 
 

 

(2015), para compreender os usos e significados do pano da costa. Quando colocado sobre os 

ombros, caindo nas costas, o pano remete a atividades sociais. O pano da costa passa a ter 

conotação religiosa quando atado no peito ou enrolado na cintura.  
Durante o período colonial, vale a pena recordar, que a vestimenta dependeria da função 

exercida por aquela pessoa, porém, ainda assim os panos da costa estão presentes em qualquer 

situação. Em representações de plantações nas quais aparecem mulheres pretas, o pano da costa 

aparece auxiliando a carregar algum peso, ou atando uma criança às costas, dessa maneira, 
Purpura e Mendes (2023, p.32) consideram: 

 
A mulher negra enquanto escravizada, e depois como liberta, ressignificou as suas 
vestes e, por meio delas, reinventou tradições. E, consequentemente, os panos 
envoltos, ou em alguma parte do corpo, passaram a fazer destas vestes uma forma de 
representação da cultura negra no Brasil.  

 

Toda simbologia da vestimenta de mulheres negras, presente na figura 7, trazem uma 
referência também à ancestralidade. Aquelas mulheres que seguiram adiante apesar das 

dificuldades cotidianas, na mesma direção do pensamento afrofuturista de Imarisha (2015).  

Chegamos, assim, à segunda parte do filme de moda. Caracterizado pelo embate com a 

vida real, parece simular estações de metrôs ou grandes centros urbanos nos quais as pessoas 
caminham de maneira aleatória. A mulher que dança e parece acalmar o caos destaca-se por ter 

os olhos e o nariz cobertos por fios prateados, uma espécie de franja (Figura 12). Esta imagem 

está cheia de simbologia, se levarmos mais uma vez em consideração a cultura afrodiaspórica 

das religiões de matrizes africanas.  
Souza (2007, p.98) afirma que: 

 
Outro acessório fundamental são as franjas que cobrem o rosto dos filhos em transe 
de alguns orixás. São como véus rica e pacientemente confeccionados com muitos 
fios normalmente de contas e canutilhos, mas que podem também ser feitos com 
pequenos búzios, pérolas, ou mesmo pedras semipreciosas, como vi uma vez numa 
peça para Oxum. (...) A realeza escondia o rosto da vista dos mortais. O mesmo se faz 
para muitos orixás especialmente as aiabás (rainhas).  
 

A mesma autora ainda relata que cada orixá dança de maneira característica. Assim, essa 

mulher que aparece com o rosto tampado por uma franja brilhante e dança em meio ao caos, 
poderia simbolizar alguma rainha do panteão de Orixás das religiões afrobrasileiras. A estampa 

de sua roupa que mostra grampos amontoados, normalmente utilizados em penteados de 

cabelos, pode funcionar como um ícone para buscarmos possíveis interpretantes.   

Se levarmos em consideração que Oxum é a mais bela esposa de Xangô, segundo Souza 
(2007), também muito vaidosa e sedutora, e pensarmos que grampos são utilizados para auxiliar 
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a deixar os cabelos mais belos, poderíamos interpretar que Oxum, possivelmente, utilizaria 

grampos em seus penteados. Seria esta, provavelmente, uma interpretação da rainha da beleza 

proposta por Naya Violeta? A cor da roupa, um amarelo queimado e as luzes amareladas 
também corroboram com essa interpretação, por ser a cor da iabá. 

Os babados que descem dos ombros da modelo ao longo dos braços podem remeter aos 

elaborados adornos utilizados por Maria Antonieta (Figura 8). Sob uma perspectiva 

contracolonial, essa disposição do tecido, escorrendo pelas laterais dos braços, pode simbolizar 
o movimento das águas de um rio. Oxum, orixá associada aos rios e cachoeiras, é descrita por 

Verger (1997, p. 174) como "a divindade do rio de mesmo nome que corre na Nigéria, em Ijexá 

e Ijebu". Há uma lenda que explica por que Oxum precisou transformar-se em um rio. 

Essas narrativas, originalmente transmitidas oralmente de geração em geração, foram 
posteriormente compiladas em formatos escritos, como realizado por Prandi (2002). O autor 

relata que Oxum, terceira esposa de Xangô, armou uma cilada para Obá, sua rival e segunda 

esposa de Xangô. Oxum, usando um lenço que escondia suas orelhas, fingiu ter cortado as 
próprias orelhas para preparar uma iguaria que agradava a Xangô. Obá, desejando conquistar o 

favor do marido, imitou Oxum e cortou uma de suas orelhas para preparar a mesma receita. Ao 

perceber que estava sendo servido com a orelha de Obá, Xangô ficou enojado e irado com 

ambas as esposas. Esse incidente intensificou a rivalidade entre Oxum e Obá, levando-as a uma 
briga que resultou na transformação de ambas em rios, cujas águas turbulentas simbolizam o 

conflito entre elas. 
 

Xangô já não suportava tanta discórdia em casa 
e esse incidente só fez aumentar a sua raiva. 
Ameaçou de morte as briguentas esposas, persegui-as. 
Ambas tentaram fugir da cólera do esposo. 
Xangô procurou alcançá-las, lançou o raio contra elas,  
mas elas corriam e corriam, embrenhando-se nos matos, 
ficando cada vez mais distantes, mas inalcançáveis.  
Conta-se que acabaram por ser transformadas em rios. 
E de fato, onde se juntam o rio Oxum e o rio Obá, 
a correnteza é uma feroz tormenta 
de água que disputam o mesmo leito. (Prandi, 1997, p. 314) 
 

Mostrar atualizações das referências culturais da diáspora africana e estabelecer novas 
leituras da mitologia africana também se insere no escopo do Afrofuturismo. Souza e Assis 

(2021) afirmam que uma das metas do movimento é fortalecer a relação dos negros com seu 

passado e com seus ancestrais. O fato de a figura dançar também é simbólico, conforme explica-

nos Santos (2021, p.43): 
 

Dançar é rezar e orar com o corpo. A dança é uma das mais puras expressões humanas, 
e dentro do contexto religioso é de suma importância, pois através da dança os òrìşà 
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traduzem seus mitos, e nos faz entender melhor a religião africana e afro-brasileira. 
Cada òrìşà dança, desenvolve sua ação performativa, conforme suas características 
individuais, pessoais e de acordo com o momento em que dança, embalado pelos 
cânticos e sons percussivos. 

 

 Consequentemente, a imagem em questão carrega uma relevante simbologia 

afrofuturista, ao atualizar uma imagem ancestral. A outra imagem apresentada também na 

Figura 12 pode relacionar-se a um outro conceito Afrofuturista: a valorização do indivíduo 
negro. 

Para estabelecer essa relação, seguimos o pensamento de Souza e Assis (2021), que 

analisam o trabalho do rapper baiano Baco Exu do Blues, especialmente seu curta-metragem 

Bluesman, sob a ótica do Afrofuturismo. O artista utiliza mídias tecnológicas para conectar a 
comunidade negra consigo mesma, valorizando sua história e ancestrais, além de projetar um 

futuro que contempla afeto e uma vida não violenta para os negros. Um exemplo dessa conexão 

é a referência à cidade fictícia de Wakanda, do universo Black Panther, que representa um ideal 
de sociedade africana tecnologicamente avançada e não colonizada.  

Para Baco Exu do Blues, Wakanda simboliza um lugar idealizado e almejado. Ao 

relacionar essa visão com a imagem apresentada na Figura 12, observamos que o quadro que 

os dois modelos seguram não é grande o suficiente para enquadrar nada além de seus tórax. 
Essa limitação pode ser interpretada à luz da música BB King de Baco Exu do Blues, na qual 

ele expressa: 

 
Não sou obrigado a ser o que vocês esperam 
Somos muito mais 
Se você não se enquadra ao que esperam 
Você é um Bluesman (Baco Exú do Blues, “BB King”, 2018) 

 

A análise da imagem apresentada sugere que a moldura do quadro não é suficiente para 
capturar a totalidade da grandeza dos modelos. Essa interpretação pode ser fundamentada em 

Mbembe (2014) quando ele discute como a visão ocidental sobre o negro limita a compreensão 

de sua verdadeira essência. Mbembe (2014) argumenta que a perspectiva eurocêntrica reduz o 
negro a estigmas e estereótipos, confinando-o a uma representação restrita e distorcida. Assim, 

a moldura que limita a visão dos modelos pode ser vista como uma metáfora para essas barreiras 

impostas pela visão ocidental. Além disso, a escolha dos modelos de deixar seus rostos fora do 

quadro, evitando se enquadrar, alinha-se aos princípios do Afrofuturismo, que busca valorizar 
o indivíduo negro por meio de suas próprias características e ancestralidade, transcendendo as 

limitações impostas por narrativas coloniais.  
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O fashion film de Naya Violeta entra no terceiro momento marcado pelos tons escuros 

criados pelas luzes azuis (Figura 16). Conforme notamos nas etapas anteriores, este momento 

causa um estranhamento, por romper com a agitação e com os tons quentes dos takes 
precedentes. A entidade para de dançar e fica imóvel, com uma mão para cima, insinuando uma 

possível pausa no tempo. Uma interpretação possível é a de que esse grupo de pessoas negras 

sendo iluminadas por uma luz branca vinda do alto consiste em uma representação marcante do 

Afrofuturismo. Essa composição visual simboliza a convergência entre a ancestralidade 
africana e as possibilidades futurísticas, enfatizando a valorização da identidade negra e a 

projeção de um futuro, no qual a cultura africana é central. 

 
Figura 16: pausa no tempo – contato com o inevitável. 

 
Fonte: frame do minuto 4’20 e 4’24 do fashion film ”Reluzente” de Naya Violeta. Youtube 

 

A imagem que retrata um grupo de pessoas negras iluminadas por uma luz branca vinda 

de cima evoca, novamente, a figura de Sun Rá. Os semblantes serenos das modelos que encaram 

a luz descendente, juntamente com uma delas estendendo a mão, sugerem receptividade e 
preparação para uma transformação ou resgate. Essa postura pode ser interpretada como uma 

metáfora para a jornada de ascensão e autodescoberta promovida pelo Afrofuturismo, em que 

a comunidade negra prepara-se para transcender as limitações impostas pela história e pela 

sociedade contemporânea. 
A iluminação azul, associada à serenidade e profundidade espiritual, reforça a ideia de 

uma experiência transcendente, alinhada aos princípios do Afrofuturismo que buscam integrar 

a ancestralidade africana com visões futurísticas. Assim, a imagem pode ser vista como uma 
representação simbólica de um momento de transição, no qual os indivíduos estão prontos para 

embarcar em uma jornada de resgate e transformação.  

O Afrofuturismo surge, mais uma vez, como interpretante dinâmico lógico. O conceito 

do Afrofuturismo está relacionado com a ideia de abdução alienígena, conforme autores 
fundamentais do movimento. Mark Derry (2020a) e Eshun (2003) comparam o processo de 
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rapto de africanos para desempenharem trabalhos escravos, por aproximadamente quatro 

séculos, com as histórias de abdução alienígena recorrentes nas narrativas de ficção científica. 

Por outro lado, Eshun (2020) propõe que, devido à necessidade constante de afirmação como 
humanos, artistas negros tendem a perceber-se como alienígenas. 

As modelos não emboçam reação e apenas encaram a luz. Como se não quisessem mover-

se daquele lugar. O take seguinte mostra a parte de trás do rosto da modelo que ergue a mão em 

direção à luz (Figura 17). Em seguida, o escuro toma conta da imagem e apenas um rastro de 
luz ilumina as modelos. Elas, por sua vez, não parecem intimidadas ou assustadas, encaram o 

freixo de luz, desfilam e fazem poses nele.  

Podemos constatar a segurança que as modelos demonstram ao caminhar e expor-se 

diante da luz. Essa atitude remete à valorização de ser o que se é, afirmada pelo Afrofuturismo. 
Nesse momento, elas usam vestidos prateados, metalizados, com estampas geométricas. 

 
Figura 17: enfrentando o desconhecido. 

 
Fonte: frame do minuto 4’26’’ e 4’40 do fashion film ”Reluzente” de Naya Violeta - Youtube 

 
A estampa de búzios observada na etapa anterior utiliza pequenas conchas que, sob uma 

perspectiva contra colonial, pode simbolizar riqueza. Durante o período escravocrata, tanto na 

África Ocidental quanto na América do Sul, os búzios foram utilizados como moeda de troca, 

conforme relata Pereira (2015). Além disso, adquiriram valor simbólico nas religiões de matriz 
africana. Um exemplo disso é um conto de Exu, narrado por Prandi (2007, p.70), que ilustra o 

uso de búzios como moeda de troca: 

 
Um dia, foram juntas ao mercado 
Oiá e Oxum, esposas de Xangô, e Iemanjá, esposa de Ogum. 
Exu entrou no mercado conduzindo uma cabra. 
Ele viu que tudo estava em paz e decidiu plantar uma discórdia. 
Aproximou-se de Iemanjá, Oiá e Oxum 
e disse que tinha um compromisso importante com Orunmilá. 
Ele deixaria a cidade e pediu a elas 
que vendessem sua cabra por vinte búzios. 
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Propôs que ficassem com a metade do lucro obtido. 
Iemanjá, Oiá e Oxum concordaram e Exu partiu. 
A cabra foi vendida por vinte búzios. 
Iemanjá, Oiá e Oxum puseram os dez búzios de Exu à parte. 
E começaram a dividir os dez búzios que lhes cabiam. 
 

No desfecho dessa história, após intensas disputas para determinar qual das iabás ficaria 

com o búzio remanescente, Exu oferece uma lição valiosa: o valor restante deveria ser destinado 
aos ancestrais, enterrando a concha na terra. Esse elemento também integra as vestimentas de 

terreiro. Conforme explica Souza (2007), é possível encontrar búzios como adereços nas 

vestimentas de divindades como Oxumarê, Omulu, Euá, Nanã, Exu, Oxóssi e Ossaim. 

A textura metalizada tem ainda uma simbologia na cosmovisão Iorubá. Conforme Souza 
(2007, p.101), diversos elementos metalizados estão presentes, por exemplo, na vestimenta de 

Ogum, Orixá que guarda uma relação especial com os metais: 

 
Traje: calça azul escuro, pano-da-costa estampado em branco azul e verde amarrado 
sobre o ombro esquerdo, atacã prateado atado ao peito, folhas de mariô, palmeira, 
desfiadas presas na cintura. Capacete de metal branco ou de palha arrematado com 
penas. Pulseiras copos e braceletes prateados. 
Ferramentas: sabre, idá, em ferro, aço, zinco niquelado ou outro metal branco. 
Ogum é o deus dos ferreiros na África e seu culto foi muito difundido no Brasil. É o 
orixá da metalurgia, dos caminhos e da guerra  
 

Pierre Verger (1997, p. 86) conta-nos que a relação de Ogum com os metais dá-se pelo 

ofício de ferreiro, o orixá é responsável por fornecer para os homens ferramentas para a 
agricultura, por exemplo. Dessa maneira, o autor acrescenta: “como orixá, Ogum é o deus do 
ferro, dos ferreiros e de todos aqueles que utilizam esse material: agricultores, caçadores, 

açougueiros, barbeiros, marceneiros, carpinteiros, escultores”. A simbologia afro-brasileira, 

dessa forma, assume papel principal frente aos elementos presentes na vestimenta de Naya 
Violeta. 

Numa perspectiva afrofuturista, que conforme Eshun (2023), quase obrigatoriamente 

deve estar relacionada visualmente com a “extraterrestreidade” e as ficções tecnológicas e 

científicas, o posicionamento de partes metalizadas no corpo humano, remete aos androides. 
Figura recorrente em manifestações afrofuturistas como, por exemplo, no trabalho de Janelle 

Monáe que, segundo Mark Derry (2020b), pode ser considerada “a garota modelo” do 
movimento.  

Esse título deve-se ao fato de que todo o trabalho de Janelle Monáe é construído em torno 
das experiências de uma robô revestida de pele negra. Janelle representa uma máquina que 

enfrenta situações comuns da vida humana. Os álbuns da cantora narram a história de uma 

androide chamada Cindi Mayweather, que foge e apaixona-se por um humano, resultando em 
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sua desativação. Essa narrativa, que relaciona a figura do negro com androides, é importante 

para criar um paralelo, como aponta Silva (2022, p. 34):  

 
Janelle trabalha essas duas nuances, convergindo sua negritude, enquanto mulher 
negra em diáspora, com um dos elementos mais simbólicos das ficções científicas que 
é a ideia de androide, um ser que emula humanidade, porém é constituído de materiais 
inorgânicos. 
 

Para o autor, as capas do EP Metropolis: Suite I - The Chase (2007) e do álbum The 

Archandroid (2010) (Figura 18) são representações visuais importantes para podermos entender 

a relação da cantora com a tecnologia futurística recorrente no Afrofuturismo. Mark Derry 

(2020b), por sua vez, cita como exemplo o videoclipe Many Moons (2007) por conter uma 
crítica objetiva a nossa sociedade, questionando-se a prática da escravidão realmente chegou 

ao fim.  

 
Figura 18: EP Metropolis: Suite I - The Chase (2007) e do álbum The Archandroid (2010) 

 
Fonte: Applemusic e Amazon.  

 

O trabalho da cantora Janelle Monáe, que incorpora metáforas de futuros distópicos, é 

propício para discutir a realidade das pessoas negras nas Américas, especialmente em relação à 

interação entre o ser negro e androides. Um exemplo notável disso é a forma como o rosto da 

modelo, que ganha protagonismo, aparece na última cena do filme de moda, completamente 
prateado, remetendo à representação desses androides. O vestido também metalizado sugere 

que a transformação foi completa (Figura 19). 

Essa estética reflete elementos do Afrofuturismo, criando narrativas que “reimaginam” 
o futuro da diáspora africana. Janelle Monáe utiliza essa estética para explorar temas de 
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identidade, resistência e a busca por um futuro mais inclusivo e representativo para as pessoas 

negras. 

A escolha de um rosto prateado e um vestido metalizado simboliza a fusão entre o 
humano e o tecnológico, uma característica central do Afrofuturismo. Essa representação visual 

enfatiza a transformação e a ascensão, sugerindo uma transcendência das limitações impostas 

pela sociedade e uma afirmação da identidade negra em um contexto futurista. 

Essa abordagem estética não apenas destaca a beleza e a complexidade da cultura negra, 
mas também desafia as narrativas tradicionais, propondo uma visão alternativa e empoderadora 

do futuro. Ao integrar elementos tecnológicos e futuristas, Janelle Monáe contribui para a 

construção de um imaginário coletivo que celebra a negritude e a inovação. 

 
Figura 19: transformação completa.  

 
Fonte: frame do minuto 4’56’’ do fashion film de Naya Violeta - Youtube 

  
Essa relação com robôs da ficção científica pode gerar diversas semioses. Uma 

interpretação que leva a outro signo, consequentemente, outra interpretação. Conforme Eshun 

(2023), os desafios sociais impostos à diáspora africana fazem com que alguns artistas negros 

sintam-se como alienígenas. É a relação do Afrofuturismo com a estética de filmes de ciência 
ficção, abordada pelo autor, que sustenta a mistura de robôs com os corpos negros.  

Se trouxermos à tona o pensamento de Mbembe (2014) podemos ainda estabelecer outras 

interpretações. A substituição de partes do corpo negro por peças metalizadas também pode 

referir-se às mutilações e torturas sofridas pelos negros em condições de escravidão: o sujeito 
africano na condição que Mbembe (2014) denomina como farrapo humano.  

A substituição de partes do corpo por metais representa uma reviravolta na opressão 

histórica, utilizando a tecnologia como ferramenta de transformação. Mbembe (2014) situaria 
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essa transformação como parte do momento de conscientização negra, em que o indivíduo 

fortalece-se após a “cura”.  
Também podemos considerar como “transformação”, a representação de uma mulher 

negra androide, com o rosto prateado. Baseando-nos nos ideais afrofuturistas, que afirmam que 

toda diáspora é resultado da transfiguração do homem negro em um alienígena, essa 

transformação simboliza a adaptação e a resistência diante das adversidades históricas 

enfrentadas pela população negra. 
Com o objetivo de entender como o Afrofuturismo contribui para superarmos a lógica 

racial, recorremos mais uma vez ao trabalho do rapper Baco Exu do Blues. A partir da análise 

de Souza e Assis (2021), destaca-se, dentro do trabalho de Baco, a metáfora do indivíduo preto 

com a prata – um metal valioso, mas frequentemente subvalorizado em relação ao ouro. 
O lançamento do segundo álbum de estúdio de Baco, Bluesman (2018) foi acompanhado 

do curta com o mesmo nome, dirigido por Douglas Bernardt. Entre canções que trazem 

reflexões sobre o amor, o racismo também é escancarado por Baco. Durante o curta a 
comparação da pele negra com a prata é exposta, enquanto imagens de pessoas negras são 

mostradas em preto e branco, com uma iluminação que faz com que suas peles brilhem como a 

prata (Figura 20). 

Dessa maneira, o prateado no rosto elevado ao ponto máximo por Naya Violeta vai de 
mãos dadas com outras manifestações afrofuturistas. Podemos ter como interpretante dinâmico 

lógico, a valorização da beleza e dos traços negros, estigmatizados socialmente. 

 
Figura 20: Baco Exu do Blues compara o preto com prata 

 
Fonte: frame do minuto 2’42’’ e  2’49’’ do curta Bluesman de Baco Exu do Blues Youtube 

 

 Assim sendo, as mensagens afrofuturistas pretendem reverter essa situação e fazer com 
que as pessoas afrodescendentes reconheçam-se como belas. A moda assume um papel 

principal nesse movimento. Conforme Santos (2021) a moda brasileira sempre rejeitou o negro 



  97 
 

 

 
 

 

como belo, no entanto, começamos a observar uma ruptura nesses paradigmas, com trabalhos 

como os de Naya Violeta. 

Por fim, ao compararmos a primeira imagem da modelo que aparece no fashion film com 
a última, podemos entender como o trabalho de Naya Violeta propõe uma transformação 

interna. Podemos sintetizar as mensagens do vídeo a partir da seguinte figura. 

 
Figura 21: primeiro e último frame do fashion film 

 
Fonte: frame do minuto 0’35’’ e  4’56’’ do fashion film de Naya Violeta - Youtube 

 

Levando-se em conta experiências e embates com a realidade, propostos pelo enredo 
apresentado por Naya Violeta, vemos como a modelo retratada aparece transformada no final 

do filme, com o rosto completamente prateado. Ressaltamos que a narrativa versa sobre uma 

transformação interna porque o ambiente ao redor da modelo sofre pouca alteração. A grande 

mudança é notada em seu rosto.  
Assim, o trabalho de Naya Violeta parece confluir com o ideal do Afrofuturismo, de 

encontrar nas raízes da cultura negra, na ancestralidade, forças e ferramentas para construir-se 

como pessoa e, assim, enfrentar as experiências futuras. Imarisha (2015) argumenta que o 

Afrofuturismo deve ser levado em consideração pois as experiências que as mulheres negras 
vivem é uma ficção científica. Os descendentes dos africanos escravizados são o sonho dessas 

pessoas, que tiveram suas vidas abduzidas.  

A autora afirma que foi o desejo dessas pessoas, de transformar suas realidades e de 

sonhar um futuro diferente, que provocou uma reformulação no nosso mundo. Assim, por 
sermos o sonho de nossos ancestrais, além de reverenciá-los devemos garantir que haja um 

futuro. Nesse contexto, as manifestações afrofuturistas corroboram com a propagação de um 

mundo além das raças, partindo da valorização da cultura africana e propondo outros pontos de 
vista que desmistificam toda hierarquização racial proposta pelo pensamento ocidental. 

Histórias afrofuturistas, dessa maneira, elaboram um sujeito que independente da sua cor de 
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pele é capaz de sonhar e de realizar seu sonho no embate com o mundo real. Conforme 

demonstrou a análise do trabalho de Naya Violeta.  
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Considerações Finais 

 
Essa dissertação buscou compreender como o Afrofuturismo, presente na moda da 

estilista brasileira Naya Violeta, pode contribuir para a construção de espaços de coexistência. 

Ao longo do trabalho, analisamos a moda como linguagem produtora de significados, 
refletimos sobre a alteridade como base para a convivência e apresentamos o Afrofuturismo 

como um movimento de busca por pertencimento, conectando ancestralidade e projeção de 

futuros alternativos. 

Dessa forma, voltamos para a pergunta que nos norteou até aqui: como a moda 
afrofuturista da estilista brasileira Naya Violeta pode contribuir para a construção de espaços 

de coexistência? Acreditamos que a confluência das referências ocidentais, africanas e 

afrobrasileiras, propostas pelo afrofuturismo emerge como possível resposta para este 

questionamento. A análise da marca Naya Violeta, especialmente por meio do fashion film 
“Reluzente”, revelou como elementos afrofuturistas podem ressignificar a identidade negra, 

subverter estigmas históricos e projetar possibilidades de uma coexistência mais igualitária.  

Ressaltamos como durante a análise houve uma predominância da secundidade peirceana. 

As imagens propostas por Naya Violeta provocavam o olhar observador, que aborda as relações 
com os demais existentes. Olhares que, por sua vez, abrem espaço para interpretações e 

simbologias. Este movimento do fashionfilm vai em direção ao pensamento afrofuturista de 

Samuel Delany (2020), que fala sobre a necessidade de construirmos imagens negras positivas. 
Para combater o padrão vigente, que conforme Fernandes (2023), nenhuma ação tomada até 

agora foi capaz de reparar os danos causados pelas reproduções midiáticas dos estereótipos de 

hierarquização racial.  

Os resultados obtidos mostram que o Afrofuturismo na moda vai além de uma escolha 
estética. Consequentemente, a moda se torna não apenas um espaço de resistência e valorização 

cultural, mas também expande as fronteiras do imaginário coletivo, desafiando narrativas 

eurocêntricas e hierarquias coloniais que moldam a moda brasileira. Essa abordagem está 

alinhada à visão de Mbembe (2014), que destaca a necessidade de superar os estigmas coloniais 
e projetar um futuro em que o negro se reconheça como sujeito singular e autônomo. 

Reconhecemos, contudo, a incompletude da pesquisa. O universo afrofuturista abre-se 

para muitos outros caminhos relacionados a outras manifestações do Afrofuturismo na moda 

brasileira e internacional, incluindo marcas e designers que operam fora do circuito comercial; 
a investigação voltada ao público consumidor, sobre o modo como ele percebe e engaja-se com 

iniciativas afrofuturistas.  
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Da mesma forma, ao finalizar esta dissertação, outras inquietações se transformam em 

interrogações. Será o Afrofuturismo um movimento que consegue abrigar a complexidade da 

miscigenação da população brasileira, a ponto de permear diferentes manifestações artísticas 
do país? Este movimento é capaz de auxiliar na construção de uma identidade brasileira, que 

supere as feridas coloniais e represente um futuro? Estas perguntas também podem repercutir 

na moda, a identidade do brasileiro produzida nos desfiles do São Paulo Fashion Week é 

genuinamente brasileira? Faz-se necessária a divisão de uma moda brasileira e uma 
afrobrasileira? Assim, essas e outras perguntas não contempladas nesta pesquisa ainda nos 

aguardam no futuro. 

Finalmente, em um momento histórico em que questões de raça, identidade e 

pertencimento são urgentes, o Afrofuturismo apresenta-se como um campo fértil para pensar 
novos modos de ser e coexistir. A moda, enquanto linguagem e sistema de signos, permanece 

um meio poderoso para catalisar essas transformações e para construir futuros nos quais todas 

as vozes sejam ouvidas e respeitadas. 
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