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Introdução
As variadas metodologias de desenvolvimento de projeto 
de coleção ensinadas aos estudantes de Design de Moda 
envolvem uma fase de coleta de dados, em que são busca-
das referências visuais para o tema definido para inspirar 
o processo criativo. Geralmente essa etapa é acompanha-
da de estudos de mercado para saber o que tem sido feito 
por outros naquele momento, tanto em termos estéticos, 
quanto tecnológicos (tecidos, aviamentos e processos 
produtivos). Além de colocá-los a par das inovações 
disponíveis, estas práticas têm o intuito de situá-los 
no contexto vigente e evitar que sejam feitos produtos 
caracterizados como cópias (Vieira & Monteiro, 2010). 
O atual estado da arte nas discussões sobre autoria e cópia 
na atuação do designer de moda sinaliza a complexidade 
da questão, por envolver uma gama de novas práticas 
em que as informações circulam ao redor do mundo em 
velocidade antes jamais imaginadas, permeando culturas 
com valores absolutamente diversos, mas que têm em 
comum um mercado de consumo voraz por novidades. 
A metodologia utilizada na construção desta pesquisa foi 
a revisão da literatura, tendo como base os temas “auto-
ria” e “design de moda”, associando-os e confrontando-
-os sob um enfoque cronológico. O debate vem sendo 
potencializado com avanço tecnológico dos computa-
dores pessoais, aliado a internet e às mídias sociais, que 
promoveram a comunicação e a distribuição de conteúdo 
entre as pessoas, principalmente entre as de gostos afins. 
Com essa facilidade, um significativo contingente de 
indivíduos, que antes provavelmente nem teriam espa-
ço, começou a se projetar no mercado como autores de 
conteúdo com grande repercussão. Consequentemente a 
prática da cópia – assim como a descoberta delas - tam-
bém foi facilitada pelas mesmas razões. 
Em tempos de cenários complexos em que coexistem 
várias formas de criação na moda, o papel do autor se 

dilui na velocidade da disseminação das informações e 
das ideias. Ter a certeza de uma única origem de uma 
criação se torna um trabalho dificílimo apesar das inú-
meras tentativas de legislar sobre os direitos autorais em 
vários países. Latour afirma que o design “nunca é um 
processo que começa do zero: fazer design é sempre fazer 
um redesign” (Latour, 2014, p.7). E, de acordo com Car-
doso (2012), o designer é o profissional responsável por 
dar forma material a “conceitos intelectuais”. Na moda, 
assim como em outros caminhos do design, os proces-
sos criativos também se desenvolvem da intersecção de 
referências acumuladas pelo autor/designer.
O designer de moda (ou “estilista” como é mais frequen-
temente chamado nesse contexto), em primeira instância, 
desenvolve coleções (Faerm, 2010) de roupas e afins. 
Vestuário e acessórios são produtos com uma especifi-
cidade, são feitos para serem colocados sobre o corpo. 
Costumam se diferenciar dos produtos em geral (mesas, 
cadeiras, luminárias etc.) pela efemeridade, pois sua 
obsolescência está, de certa forma, atrelada às mudanças 
das estações do ano ou aos vetores das tendências (Caldas, 
2004). Para melhor compreensão deste profissional como 
autor, faremos um breve apanhado histórico do status 
conferido aos criadores de roupas.
A cópia será discutida em seguida, com uma reflexão 
sobre o limite tênue entre criação e cópia no trabalho do 
designer, enquanto responsável pelo projeto de elabora-
ção de artefatos do vestuário, principalmente de coleções.

Breve relato da história do processo criativo 
na moda
Durante a segunda metade do século XIX, o inglês Char-
les Worth estabelece em Paris uma grande empresa de 
produção e venda de roupas. Ele se destaca justamente 
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porque “não se esperava que ele copiasse modelos usados 
por outros. Contratava artesãos e ajudantes para auxiliá-lo 
na criação e confecção de seus estilos e vendia modelos 
que sintetizavam os estilos da moda do período” (Crane, 
2006, p. 276). Criou também os desfiles de moda, para que 
assim os clientes pudessem escolher suas roupas a partir 
de um mostruário (Medeiros, R.; Vicentini, C., 2012). De 
acordo com Braga (2007, p. 64): “Worth exteriorizava 
seu gosto e suas vontades no processo de elaboração das 
roupas, dando aval e prestígio ao assinar a sua criação”. 
A assinatura eram etiquetas personalizadas, colocadas no 
interior da roupa (Seeling, 2012, p.10). Este é o contexto 
para o surgimento da Alta Costura: “cuja regra principal é 
a inovação e cuja tarefa será, consequentemente, introdu-
zir incessantes revoluções das formas, das matérias e dos 
motivos” (Monneyron, 2007, p. 27). Até então, a criação 
das roupas era feita geralmente sob demanda. Além dos 
desfiles, passaram a ser produzidos com maior frequência 
os catálogos ilustrados (Cardoso, 2012), que tinham maior 
alcance e perenidade. 
Nos anos subsequentes surgiram, principalmente em Paris, 
uma série de estilistas reconhecidos por seus trabalhos 
autorais. Começam a acontecer os lançamentos de coleções 
de moda atrelados às estações do ano, logo tornando-se um 
padrão de mercado. As escolhas de cada designer marca-
vam sua produção autoral, proliferando-se os elementos 
que reforçavam esta ideia, como forma, cor e materiais 
utilizados com mais frequência por cada um deles. 
Ao longo do século XX, com a evolução tecnológica, 
modelos, formas e materiais multiplicaram as possibili-
dades de criação. “O espectro de coisas que podem ser 
elaboradas por meio do design é, agora, infinitamente 
maior do que uma lista limitada de bens cotidianos ou de 
luxo” (Latour, 2014, p.3). Os designers começam também 
a produzir em grades de tamanhos variados: a roupa pron-
ta para vestir, ou “prêt-à-porter”, ganhou popularidade 
pelo barateamento da produção e pela possibilidade de o 
cliente experimentar o produto, em vez de mandar fazer 
sob medida (Vincent-Ricard, 1989). 
Assim, o valor da autoria foi sendo deslocado do desig-
ner (pessoa física) para a marca (pessoa jurídica). Muitos 
deles se tornam funcionários das marcas, desenvolvendo 
projetos para seus empregadores sem “assinar” suas 
criações. Com a produção em massa, o valor da roupa se 
torna diretamente ligado à marca a qual ela pertence: as 
etiquetas passam a não se restringir mais à parte interna da 
roupa, sendo exibidas externamente, como sinal de status. 
Com isso, aumenta também a incidência das cópias, não 
só como produtos “piratas” (cópias literais), mas também 
como apropriação de estilos e conceitos. Aliás, o tênue 
limite entre cópia, tendência e inspiração no cenário da 
moda é um tema recorrente de discussão, num embate 
entre autor e mercado que vem se acirrando pela velo-
cidade das reproduções e semelhanças que dificultam a 
identificação de sua origem, sobretudo no atual contexto 
do fast fashion.
Não se pode deixar de levar em levar em conta que o pro-
cesso criativo envolve a coleta de referências de mercados 
e tendências, portanto obras de outros autores com seus 
diversos olhares, são materializados em suas coleções. 
Mesmo que não houvesse a pesquisa, seria praticamente 

impossível não sofrer influências do que está sendo feito 
por outros criadores no mundo atual. As informações e 
referências surgem nas telas de televisão, computadores, 
tablets e celulares mesmo que não estejamos buscando 
por elas. Em tempo: recomendamos aos alunos, por isso 
mesmo, que façam uma busca sistemática de seus temas 
e produtos até mesmo para evitar semelhanças que gerem 
suspeitas de cópias.
É possível relacionar inspiração/tendência/cópia com a 
dicotomia diacronia/sincronia (Viera; Monteiro, 2010, p. 
29-30). A inspiração pode ser a evolução de uma ideia, 
forma ou conceito (entre outros) ao longo do tempo 
(diacronia). Já a cópia, literal ou não, fica mais evidente 
quando eclode no fenômeno da moda. Isto é, no momen-
to (sincronia) em que todos querem usar o que “está na 
moda”, isto é, a tendência do momento, que acaba tendo 
uma abordagem muito superficial. Para ilustrar a relação 
entre diacronia e sincronia foram usados exemplos extra-
ídos de uma matéria do Jornal Folha de Paulo, intitulada 
Acusações de plágio entre grifes reacende debate sobre 
o que é referência e cópia de Pedro Diniz (2013). O colu-
nista compartilha seis casos polêmicos que colocam em 
dúvida o limite entre tendência e cópia.  
No caso da diacronia, deve ser evitado o historicismo, 
isto é, o plágio literal ao invés de uma inspiração ou 
acompanhamento de uma tendência. Este foi o caso do es-
tilista brasileiro Reinaldo Lourenço, que “criou um maiô 
preto com formato de gato quase semelhante ao criado 
pelo austríaco Helmut Lang nos anos 1980. O designer 
brasileiro se justificou dizendo que ambos se inspiraram 
no mesmo livro Les Années 50, de Anne Bony” (Diniz, 
2013). Este foi um dos fatos motivadores para a constru-
ção deste artigo, visto que esta é uma situação que, como 
professores, enfrentamos em sala de aula.
Em relação à sincronia, um exemplo de foi o padrão 
xadrez usado por Alexandre Herchcovitch na coleção 
de verão 2013 no São Paulo Fashion Rio, que apareceu 
repaginado quatro meses depois, na coleção que Marc 
Jacobs criou para Louis Vuitton (Diniz, 2013). Mas há 
também casos em que a autoria se perde em meio as 
inúmeras cópias de uma ideia original.
Na definição mais atual do International Council of 
Societies of Industrial Design (ICSID, 2016) – um dos 
principais órgãos de representação do design interna-
cional –, design é: “uma profissão transdisciplinar que 
utiliza a criatividade para resolver problemas e cocriar 
soluções com a intensão de fazer melhor um produto, 
sistema, serviço, experiência ou negócio”. A definição 
expressa as novas atribuições do designer, agindo mais 
como cocriador ou coautor do que como responsável 
absoluto pelo produto final.
Tais transformações têm ocorrido com mais frequência 
pelo aumento de plataformas virtuais de cocriação, possi-
bilitando a expansão dos processos criativos em âmbitos 
variados. Nelas evidenciam-se as capacidades criativas 
de pessoas que não tiveram a formação profissional em 
design, mas que se baseiam em suas próprias vivências 
e observações, experimentando soluções e ajustando-
-as às suas necessidades de acordo com a evolução do 
sistema durante seu uso - esta é a base do design para 
inovação social (Manzini & Jegou, 2008). Os designers, 
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devido a sua formação intelectual interdisciplinar, pos-
suem ferramentas que podem facilitar a evolução destes 
processos, intervindo de maneira a potencializar os 
resultados positivos:

Na base do desenvolvimento desse novo modelo pro-
dutivo está a constituição de uma intelectualidade 
de massa, como um saber social geral. Saber este que 
é potencializado pela articulação de subjetividades 
autônomas organizadas em redes de cooperação para 
produzir valor e riqueza (Lazzarato; Negri, 2001 apud 
Martins, 2012, p. 96).

O movimento dos “Makers” expressa o aumento cres-
cente do número de pessoas que não se contentam mais 
em obter seus produtos e serviços diários fornecidos por 
empresas. Querem usar suas capacidades e aprender a 
fazer os produtos que necessitam, desenvolvendo peças 
diferenciadas das produzidas em massa (Anderson, 
2012). Assim também acontece na moda, onde o número 
de tutoriais em blogs e redes sociais cresce exponencial-
mente. São ensinadas técnicas de customização de roupas 
por meio de um movimento denominado de DIY (Do it 
Yourself) por seus usuários. E o designer muitas vezes 
tem sido o elo que faz a interface desta comunicação. 
Outro exemplo a ser citado em relação à moda são as 
coleções assinadas por pessoas renomadas (nem sempre 
designers de moda). Esta estratégia tem sido feita por mui-
tas grifes de luxo que desenvolvem pequenas coleções, 
chamadas de “cápsula”: “a ‘assinatura’[como já foi dito 
em relação à Worth], é um importante fator na velocida-
de de venda das mercadorias, bem como na ampliação 
do mercado consumidor através da associação de redes 
populares” (Contino, 2015, p. 86). Há o barateamento 
dos materiais e a simplificação do acabamento. Escassez 
e “valor simbólico” são ingredientes que devem constar 
nos projetos do designer de moda.

Considerações finais
Tanto os Makers como as coleções assinadas trazem à 
tona a questão da autoria, que vem sendo estudada há 
tempos. Já no final dos anos 1960, Foucault questionou 
o papel do autor. Segundo ele, “a função-autor é [...] 
característica do modo de existência, de circulação e de 
funcionamento de certos discursos no interior de uma 
sociedade” (Foucault, 2006). Embora ele tenha feito suas 
considerações a respeito dos autores de obras literárias, 
elas cabem bem no âmbito do design de moda. Como vi-
mos, na Alta Costura as roupas eram ligadas diretamente 
a uma pessoa – que assinava seu nome como sendo o 
autor, propriamente dito. Posteriormente, essa função 
passa a não estar mais restrita a um indivíduo, e o nome 
se transforma em uma marca. Atualmente, as marcas se 
diluem em uma miríade de autores empoderados pelas 
novas tecnologias do século XXI.
Por meio do conhecimento desta história pretendemos 
situar o aluno em relação às mudanças de paradigma na 
moda ocorridas ao longo do tempo e despertar nele um 
senso crítico que se reflita em suas próprias escolhas.

Durante a maior parte da história do mundo o autor foi 
um mero desconhecido, depois vivemos uma fase em 
que esta importância foi cultivada e apreciada. Ainda 
hoje há na moda uma grande valorização do nome dos 
principais estilistas, mas ao mesmo tempo o mercado se 
abre e valoriza os pequenos criadores e ainda as possi-
bilidades de cocriação, muitas vezes entre o designer e o 
próprio usuário. A revalorização das roupas exclusivas, 
e sob medida que vêm acontecendo, sinalizam inúmeras 
oportunidades para os que desejam oferecer seus traba-
lhos sem necessariamente almejar uma projeção mundial 
acompanhada do glamour imputado aos estilistas das 
grandes marcas.  
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Resumen: Una reflexión sobre la evolución histórica del papel de los 

que diseñan las colecciones de ropa con objetivo de comprender el 

límite entre la inspiración y la copia para la enseñanza del diseño de 

moda. El conocimiento del valor del autor del producto y sus diversas 

posibilidades teniendo en cuenta las referencias visuales utilizadas 

en el proceso creativo y cómo emplearlas en busca de un resultado 

original que agrade a los consumidores y no caracterice copia.
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Resumo: A compreensão da dimensão espacial no ensino do design de móveis a partir da aplicação do conceito de 
aprendizagem significativa de Rogers (1997) permitiu aos alunos do curso de Design da FAU USP desenvolverem 
projetos de móveis centrados nas necessidades dos usuários e do habitar contemporâneo em espaços reduzidos de 
até 50 m2. Este artigo apresenta os procedimentos didáticos aplicados na disciplina Projeto de Produto II em 2014 
na forma de quatro exercícios que objetivaram tornar a dimensão espacial um elemento central no ensino do design 
de móveis. Os resultados obtidos enfatizam a relação importante entre design e arquitetura para a compreensão das 
necessidades dos usuários de móveis.
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