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RESUMO
O trabalho tem como objetivo, em um primeiro momento, situar o lançamento do DVD “Sticky and Sweet Tour” (de 2009) na carreira da Madonna (para tal, deve-se mostrar toda a carreira da cantora, e como as músicas presentes no DVD se relacionam com cada fase da mesma), relacionando-o com o momento da música pop internacional. Além disso, pretende-se por meio da aplicação de alguns conceitos semióticos interpretar o processo signico presente no DVD, entendendo-o não só como um produto cultural audiovisual, como também narrativo, contando uma história cujas transições se dão por meio das músicas, coreografias e cenografias previstas por um roteiro e, consequentemente, por câmeras que guiam a visão do público. Pretende-se fazer um estudo da narrativa presente, deixando claro quais são o narrador, o tempo, o espaço, os personagens e o enredo.

Palavras-chave: Semiótica, Espetáculo, Narrativa, Madonna.
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INTRODUÇÃO
Neste trabalho de conclusão de curso, buscamos interpretar o processo signico presente no DVD “Sticky and Sweet Tour”, de 2009, a partir da leitura dos signos nele atuantes. Compreendo signos como um conjunto de representações que compõem o show. São eles: figurino, música (letras e ordem das músicas), cenografia, coreografia. Esse primeiro passo me levou a uma posterior análise. 

Assim procedi a uma divisão de atos, a fim de deixar claro uma distinção entre atos de construção de uma narrativa – apresentação, conflito, resolução. Essa análise (e consequente divisão) permite compreender cada microconjunto de músicas como fases da construção de personagens (antagonista e protagonista), bem como de conjunturas (temáticas que demonstram a movimentação inerente a qualquer narrativa). A finalidade disso? Demonstrar que é possível interpretar como narrativo um produto de uma natureza não-narrativa.

Eu não sou fã de Madonna. Até a admiro pelo seu sucesso e capacidade de fazer dinheiro, mas só descobri isso depois que me debrucei sobre o processo sígnico em estudo e pesquisei sobre a vida da artista. Ao mesmo tempo em que não sou um fã dela, sou um admirador da música como um todo, por conta dos meus trabalhos como músico (toquei guitarra durante 10 anos com bandas da cidade) e sempre li revistas especializadas em entretenimento, como a Rolling Stone e a Billboard. 

Acontece que, depois de lançado o DVD “Sticky and Sweet”, uma observação comum que notei nas críticas foi o fato de o show ser extremamente roteirizado e sem espaço para improvisos. Isso me levou a pensar sobre a hipótese de todo o show ter sido roteirizado com a intenção de se transmitir uma mensagem específica. Isto posto, passei a considerar a hipótese de esta mensagem ser uma narrativa. Passei, a partir daí, a observar a mudança de padrões sígnicos, às vezes bruscos, às vezes permeados por interlúdios, a cada conjunto de músicas. Isso me levou a criar uma classificação por atos.

Esse é o primeiro, e mais prático passo do trabalho, porém, antes dele, achei relevante falar sobre a vida da Madonna, porque acredito que em alguns momentos haja paralelo entre a vida da cantora e a narrativa presente no show. Para fins de comparação, portanto, a história dele também se faz presente aqui, assim sendo esta a  discussão do capítulo 1.

No capítulo 2, lancei mão de acadêmicos que estudam a narrativa, com o objetivo de estabelecer quais seriam os parâmetros para avaliar se a hipótese que apresentamos é procedente, ou seja, quais conceitos devem se fazer presentes após a análise dos signos para que a mensagem derivada da interpretação possa ser classificada como narrativa. Por analisar o show segundo alguns conceitos semióticos, consultei pesquisadores que relacionavam semiótica e as partes que constituintes do espetáculo. As relações entre semiótica e música, por exemplo, são úteis para auxiliar na compreensão de como a música pode, nesse conjunto sígnico, ajudar o espectador a entender quando é o fim de um ato ou a transmissão de um sentimento específico pela cantora, por exemplo.

A partir disso, no capítulo 3, interpretei o show conforme os signos iam se apresentando, dividindo-o em atos, com o objetivo de uma melhor compreensão acerca da narrativa nele presente, além de ficar mais claro os pontos de apresentação, conflito e resolução.

Na conclusão, busco uma apreciação da hipótese, ou seja, dar um veredicto se há esse viés narrativo procurado neste que é um produto não-narrativo, de modo que expus qual é o enredo, quem são os personagens, onde e quando essa narrativa se passa e quem é o narrador. 
Vale a essa altura advertir: não há, em nenhum momento, a intenção de demonstrar que a Madonna, ou qualquer integrante de sua equipe, construiu o roteiro do show de modo narrativo propositalmente; pelo contrário, o que é proposto aqui é uma interpretação acerca do conteúdo do show, com a finalidade de determinar um viés narrativo em um produto que não se propõe a sê-lo.

1 MADONNA: VIDA E OBRA

Madonna Louise Veronicca Ciccone nasceu em Bay City no dia 16 de agosto de 1958, descendente de italianos por parte do pai (Silvio Antonio Ciccone). Depois de se formar no Rochester Adams High School, ela ganhou uma bolsa de estudos de dança na Universidade de Michigan. Foi convencida por seu professor de balé na época, Cristopher Flynn, a seguir carreira como dançarina. Pouco tempo depois, largou a faculdade e resolveu tentar a sorte em Nova Iorque. No começo, trabalhava como garçonete do Dunkin’ Donuts e como dançarina de apoio de artistas consagrados. Em 1979, ela se envolveu romanticamente com o músico Dan Gilroy, com quem montou o grupo Breakfast Club. Um ano depois, largou o grupo e fundou a banda Emmy, que não durou muito tempo: com dificuldades financeiras, ela aceitou em 1981 ser backing vocal do cantor alemão Otto Von Werhnerr. Nesse último trabalho, Madonna chamou a atenção do DJ e produtor Mark Kamins, que arrumou um encontro entre a cantora e Saymour Stein, fundador da Sire Records.

O Sire é um selo que pertence a Warner Bros Records que celebrou um contrato com a Madonna em 1982. No mesmo ano, mais precisamente em 6 de outubro de 1982, a cantora lançou “Everybody”, seu primeiro single que já foi um sucesso nas pistas de dança. Depois disso, a cantora gravou seu primeiro disco, produzido por Reggie Lucas. Mas ela não estava gostando do trabalho do produtor, então, o trabalho foi terminado por John “Jellybean” Benitez, namorado dela na época. O disco teve 10 milhões de cópias vendidas, com os sucessos “Holiday” e “Borderline” – sendo essa última parte do repertório do “Sticky and Sweet Tour”. Sonoramente, o disco era pontuado por sintetizadores e baterias eletrônicas, que se tornaram padrão na música pop oitentista.

Desde o começo da carreira, Madonna investiu na produção de videoclipes, o que beneficiou sua carreira da cantora, pois seu “estouro” coincidiu com o começo da MTV (a emissora foi oficialmente inaugurada em outubro de 1981) e a consequente febre dos videoclipes, capitaneada por artistas em evidência na época, tais como Michael Jackson e o conjunto Duran Duran. À época do primeiro disco, o figurino da cantora era feita de tops de renda, saias sobre calças capri, meias arrastão, crucifixos, pulseiras e cabelos descoloridos –figurino criado para ela pela estilista e designer de jóias Maripol. O sucesso da cantora influenciou o visual das mulheres na época.

O que começou com febre nos Estados Unidos, obteve reconhecimento mundial com o segundo CD da cantora, “Like a Virgin”, de 1984. Este foi o primeiro álbum da Madonna que atingiu o topo da Billboard nos Estados Unidos e a faixa-título se tornou a mais ouvida por seis semanas seguidas. A música, que fala da defloração de uma mulher, se tornou alvo de conservadores e moralistas, que alegavam merecer censura por depor contra a família americana e seus valores tradicionais. Exigiram então o banimento de vídeos e singles da cantora dos meios de comunicação.

Essa polêmica cresceu muito com a apresentação da cantora no MTV Movie Awards, em 1984, em que a cantora apareceu vestida de noiva em cima de um bolo de casamento gigante, sua performance insinuava a volúpia sexual. A imagem de Madonna, como noiva, tornou-se icônica com o passar dos anos, por criar polêmica envolvendo a cantora, e o sucesso foi absoluto: em todo o mundo, o disco teve 22 milhões de cópias vendidas, recebendo um álbum de diamante e sendo reconhecido como um dos “200 álbuns definitivos do Rock and Roll Hall of Fame”, em 1998.

Em 1985, a cantora começou sua carreira cinematográfica com uma participação curta no filme “Vision Quest”. Ela participou da trilha sonora com o single “Crazy For You”, que entrou para as paradas de sucesso de vários países. Além disso, ela participou da comédia “Procurando Susan Desesperadamente”, o que rendeu “Into The Groove”, uma de suas músicas que faz parte do repertório do “Sticky and Sweet Tour”.

Em junho de 1986, Madonna lançou o álbum “True Blue”. O álbum atingiu o topo das paradas em 28 países, um recorde até então. Foram cinco singles lançados: "Live to Tell", "Papa Don't Preach", "Open Your Heart" (atingiram o primeiro lugar na Billboard nos Estados Unidos) "True Blue" e "La Isla Bonita" (ficaram entre os 10 primeiros lugares), sendo que esta última faz parte do repertório de “Sticky and Sweet”. Em 1987, a cantora saiu em uma turnê chamada “Who’s That Girl World Tour” (cujo nome é inspirado no filme “Who’s That Girl”, estrelado pela Madonna no mesmo ano). Ainda neste ano, ela lançou um disco que representou o encerramento de um ciclo, com remixes de sucessos passados, chamado “You Can Dance”. 

Em 1989, ela se separou do ator Sean Penn, após 4 anos de casamento. No mesmo ano, assinou um contrato para ser garota-propaganda da Pepsi, e no comercial lançou “Like a Prayer”. Ela lançou também um videoclipe muito polêmico, envolvendo sexo e religiosidade, o que levou as famílias tradicionalistas a ameaçar um boicote à Pepsi. Como consequência, a fabricante de refrigerantes cancelou o contrato com a cantora. O álbum “Like a Prayer”, lançado ainda em 1989, teve 15 milhões de cópias vendidas – quase metade do número de vendas do álbum anterior de inéditas da cantora (“True Blue” teve 27 milhões de cópias vendidas). Somente a faixa-título atingiu o primeiro lugar nas paradas. Outros singles que atingiram um destaque maior foram “Express Yourself” e “Cherish”, ficando em segundo lugar na Billboard nos Estados Unidos. 

O próximo número 1 da Madonna veio de uma música que não foi lançada em qualquer disco da cantora. Ela participou do filme “Dick Tracy”, em 1990, e fez a trilha sonora inspirada em músicas dos anos 1930. Duas delas se destacaram: “Sooner or Later” que, interpretada por Madonna e composta por Stephen Sondheim, conseguiu um Oscar por Melhor Canção Original, em 1991, e “Vogue”, que atingiu o primeiro lugar na Billboard nos Estados Unidos.

Madonna lançou sua primeira coletânea em novembro de 1990, chamada “The Immaculate Collection” com duas inéditas: “Justify My Love” e “Rescue Me”. O disco vendeu onze milhões de cópias nos Estados Unidos (o que rendeu à cantora um disco de diamante) e mais de trinta e dois milhões de cópias no mundo, sendo a coletânea de um artista solo mais vendida em toda a história. “Justify My Love” teve um videoclipe pontuado por cenas de sadomasoquismo, sexo explícito, beijo homossexual e nudez, o que levou a MTV a bani-lo da programação.

Em 1992, Madonna fundou sua própria empresa de entretenimento, a Maverick, que reúne uma gravadora e uma produtora de filmes, além de associações com editores de várias mídias e de publicidade. A Maverick e a Warner se uniram em uma joint venture (um processo empresarial no qual empresas se unem em um projeto, mas cada uma mantém sua pessoa jurídica), o que permitiu à cantora lançar um livro de fotos eróticas chamado “Sex”. Houve uma reação negativa à época, mas ainda assim as vendas foram boas: 1,5 milhões de cópias a cinquenta dólares cada. Ela lançou o CD “Erotica”, que rendeu seis singles: a música-título, "Deeper and Deeper", "Bad Girl", "Fever", "Bye Bye Baby" e "Rain" – que representou esta fase da cantora no DVD “Sticky and Sweet Tour”.

Em outubro de 1993, a cantora embarcou na turnê “The Girlie Show”. A recepção dos shows foi bem negativa, principalmente em Porto Rico, ocasião na qual, durante um show, ela esfregou uma bandeira do país entre as pernas (SMITH, 2004). No ano seguinte, para tentar atenuar a imagem “apelativa”, Madonna lançou um single com uma canção mais leve, chamada “I’ll Remember”. A música foi gravada para o filme chamado “Com Horas”.

O próximo álbum lançado pela cantora, ainda em 1994, chamou-se “Bedtime Stories”, revelou uma artista com melodias mais suaves e interessada em alcançar o reconhecimento do público. Os singles lançados desse disco foram “Secret”, “Take a Bow”, “Bedtime Story” e “Human Nature” (sendo esta última uma resposta às críticas feitas à cantora na fase “Erotica”, e também parte do repertório do show registrado no DVD, em 2009).
Em 1996, Madonna participou de outro projeto, pelo qual também é lembrada: a atuação no musical “Evita”. Com esse musical, ela ganhou um Oscar de Melhor canção original com “You Must Love Me”. Outros dois singles foram lançados pela cantora a partir da trilha sonora do filme: “Don’t Cry for Me Argentina” (as duas músicas estão no “Sticky and Sweet Tour”) e “Another Suitcase in Another Hall”.

Após o nascimento de Lourdes Maria Ciccone Leon (filha de Madonna com o dançarino e personal trainer Carlos Leon), ela resolveu cultivar um lado mais místico nos conhecimentos da Cabala. Como consequência, o álbum que a cantora lançou em 1997, chamado “Ray of Light”, tem um ar mais profundo e transcendental – gerando uma mudança de imagem na cantora. Ele foi recebido positivamente por crítica e público, tendo ganhado quatro prêmios Grammy e vendido mais de 20 milhões de cópias em todo o mundo. Cinco singles foram lançados a partir deste disco: "Frozen", "Ray of Light" (que faz parte do repertório de “Sticky and Sweet Tour”), "Drowned World/Substitute for Love", "The Power of Good-Bye" e "Nothing Really Matters". Em 1999, a cantora gravou “Beautiful Stranger” para a trilha sonora de “Austin Powers – O Agente ‘Bond’ Cama”, que ganhou um Grammy de “Melhor canção feita para o cinema, televisão ou outro meio visual”. 

No ano seguinte, em setembro, Madonna lançou o álbum “Music”. Esse álbum ficou em primeiro lugar em vendas em vinte países, vendendo quatro milhões de cópias nos primeiros dez dias, e teve três singles lançados: “Don’t Tell Me”, “What it Feels Like for a Girl” (cujo videoclipe foi proibido pela MTV e pela VH1, por retratar Madonna cometendo assassinatos e se envolvendo em acidentes) e a faixa-título (que também entrou no repertório de “Sticky and Sweet Tour”).
Em 2002, Madonna lançou o single “Die Another Day” (que também fez parte do show que é objeto de estudo dessa monografia), música que foi gravada como parte da trilha sonora do filme “007 – Um Novo Dia Para Morrer”. Curiosamente, a música foi indicada ao mesmo tempo para o Globo de Ouro de “Melhor Canção Original” e para o prêmio Framboesa de Ouro de “Pior Canção”.

O próximo CD da cantora, lançado em 2003, foi “American Life”. As letras representam observações da cantora acerca da sociedade americana. Comercialmente, o CD foi considerado um fracasso para os padrões da Madonna, vendeu somente quatro milhões de cópias em todo o mundo. Ainda no mesmo ano, ela provocou controvérsia, ao beijar a boca de Britney Spears e Christina Aguilera, durante uma apresentação no MTV Vídeo Music Awards.

Em 2004, a Maverick e a Warner entraram em conflitos judiciais, que culminaram na venda de ações da primeira para a segunda; a Maverick se tornou uma subsidiária da Warner. Após a resolução de tais conflitos, Madonna renovou contrato e saiu com uma turnê chamada “Re-Invention Tour”, que rendeu 125 milhões de dólares, a maior bilheteria naquele ano.

O décimo disco de estúdio da cantora, “Confessions on the Dance Floor”, foi lançado em novembro de 2005, inspirado em música disco e música eletrônica. O disco foi um sucesso comercial, tendo atingido o topo das paradas em quarenta países - um recorde registrado no Guiness Book of World Records de 2007. Foi o sexto disco mais vendido de 2005, apesar de ter sido lançado só no final do ano. Os singles lançados a partir desse disco foram “Hung Up” (que aparece no DVD “Sticky and Sweet Tour”), “Sorry”, “Get Together” e “Jump”.

Três anos depois de “Confessions on the Dance Floor”, Madonna lançou o CD “Hard Candy”. Nesse trabalho, a cantora contou com produtores contemporâneos, como Pharell Williams e Timbaland. Os singles lançados pela cantora foram “4 Minutes”, “Give it 2 Me” e “Miles Away”. Por ter sido a turnê que promovia esse disco, a “Sticky and Sweet Tour” (e, conseqüentemente, o registro em DVD) tem um número maior de músicas de “Hard Candy” que dos outros álbuns – nove das doze músicas do CD foram executadas na turnê.

Por fim, o DVD “Sticky and Sweet Tour” foi gravado em Buenos Aires, em dezembro de 2008. Considerando o contexto da carreira da Madonna, ele tinha como objetivo promover o CD (que até o momento do DVD tinha vendido aproximadamente três milhões de cópias vendidas em todo o mundo; um número baixo se se considerar as vendas dos discos anteriores da cantora, porém alto se se considerar a degradação da indústria convencional provocada pela pirataria e pela distribuição dos MP3 pela Internet). Isso é evidente pelo número de faixas usadas do “Hard Candy”. As outras músicas produziram uma espécie de retrospectiva da cantora, pois o show da turnê “Sticky and Sweet” retrata temas estéticos, de acordo com os conceitos de pop abordados pela cantora dos seus 25 anos.

Madonna vivia uma época de promoção e ao mesmo tempo retrospectiva, tanto que depois de “Hard Candy”, ela lançou uma coletânea chamada “Celebration”. Ao mesmo tempo em que havia necessidade por parte da cantora de se “modernizar”, de se colocar novamente no topo, ameaçada por uma cantora que havia estourado no mesmo ano, chamada Lady Gaga, e que até então havia lançado dois sucessos, “Just Dance” e “Poker Face”.
2 CONCEITOS SEMIÓTICOS APLICADOS AO STICKY AND SWEET TOUR
Antes de dar continuidade a esta análise e determinar a narrativa presente no “Sticky and Sweet Tour”, é preciso pensar como analisar signos aqui presentes. Lúcia Santaella descreve tal ação: “O primeiro passo a ser dado é o fenomenológico: contemplar, então discriminar e, por fim, generalizar em correspondência com as categorias da primeiridade, secundidade e terceiridade” (2002, p. 29). 

Para entender os signos presentes no show, é necessário aplicá-los a um contexto, no qual eles agem conforme sua qualidade individual, seu caráter indicativo ou remetendo a um signo anterior (ou a um próximo). Portanto, é necessário ter uma cabeça aberta, qual a autora descreve posteriormente no mesmo capítulo: “Contemplar significa tornar-se disponível para o que está diante dos nossos sentidos. Desautomatizar tanto quanto possível nossa percepção. Auscultar os fenômenos. Dar-lhes chance de se mostrarem. Deixá-los falar” (2002, p. 29).
Para entender a narrativa em um produto cultural que não é primordialmente narrativo, é preciso lançar mão da interpretação. A sensibilidade necessária para esse ato interpretativo é descrita por Santaella (2002, p. 30):

Temos de dar aos signos o tempo que eles precisam para se mostrarem. Sem isso, estamos destinados a perder a sensibilidade para seus aspectos qualitativos, para seu caráter de quali-signo. (...) A capacidade para apreender quali-signos deve ser aprendida. Ela só parece natural ao artista porque qualidades de linhas, cores, formas, volumes, texturas, sons, movimentos, temporalidade etc. se constituem no material mesmo com que os artistas trabalham.
O segundo olhar é o observacional. “Nesse nível, é a nossa capacidade perceptiva que deve entrar em ação. Estar alerta para a existência singular do fenômeno, saber discriminar os limites que o diferenciam do contexto ao qual pertence, conseguir distinguir partes e todo” (2002, p. 31). Ao pensar no como tal elemento estar ali (o que pode ser determinado pelo contexto em determinado trecho do show), pensa-se no caráter de sinsigno do mesmo. 
Segundo Santaella, “ao se considerar que todo existente deve se compor com outros existentes em uma classe que lhes é própria, constata-se que todo sinsigno é, em alguma medida, uma atualização de um legi-signo”. O que nos leva ao terceiro olhar, que trata 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” (2005, p. 31-32). Portanto, um legi-signo encaixado em um contexto pode ser considerado, de certo modo, um sin-signo, pois seu caráter se faz atual em um contexto analisado em especial. A relação geral-particular se faz presente na interpretação do show, pois um signo torna presente o objeto que representa à medida que ele se destaca e se encaixa em um contexto em especial. Portanto, ao considerar que um signo pode assumir um significado a partir de um contexto, o mesmo pode representar outro objeto se ele estiver em um contexto diferente.

O signo tem dois objetos: o imediato e o dinâmico. “O objeto imediato (...) é o modo pelo qual aquilo que o signo representa está, de alguma maneira e em uma certa medida, presente no próprio signo” (2005, p. 32).
O primeiro olhar na relação signo-objeto trata do signo somente conforme suas qualidades, ou seja, de seu caráter como quali-signo. A relação entre qualissigno e objeto imediato se faz presente quando Santaella (2005, p. 32) escreve que:

A apreensão do objeto imediato do quali-signo exige do contemplador uma disponibilidade para o poder de sugestão, evocação, associação que a aparência do signo exibe. Sob esse olhar, o objeto imediato coincide com a qualidade de aparência do signo, uma vez que qualidades de aparência podem se assemelhar a quaisquer outras qualidades de aparência.

O segundo olhar a ser lançado remete ao conceito de sinsigno. De acordo com Santaella (2005, p. 34), “o objeto imediato é a materialidade do signo como parte do universo a que o signo existencialmente pertence. Aqui, o objeto imediato aparece como parte de um outro existente, a saber, o objeto dinâmico que está fora dele”, ou seja, o objeto dinâmico não pode ter uma relação de qualissigno.

Quando o signo passa a ser analisado conforme seu caráter de legissigno: este é o terceiro estágio de análise da relação signo-objeto. Conforme Santaella (2005, p. 35) afirma, “dessa forma, o objeto imediato é um certo recorte que o objeto imediato apresenta de seu objeto dinâmico. Esse recorte coincide com um certo estágio de conhecimento ou estágio técnico com que o signo representa seu objeto”. Portanto, no show, o objeto é imediato, pois analisamos o show conforme o recorte de um objeto dinâmico.

Pensar no signo conforme sua terceiridade compreende entendê-lo segundo o fundamento do mesmo e a relação com seu objeto, para que o interpretante não caia em armadilhas, como é o caso dos estereótipos. Interpretar o signo é um ato intuitivo (interpretamos signos o tempo inteiro). 

Três são também os olhares aplicados sobre um signo conforme a maneira de interpretá-lo. O primeiro dos olhares remete ao ícone, ou seja, “esse interpretante fica no nível das possibilidades, apenas latente, à espera de uma mente interpretadora que venha efetivar, no nível logicamente subseqüente, o do interpretante dinâmico ou atual, algumas dessas possibilidades” (2005, p. 38). Nada no ícone é definitivo; tudo está aberto a interpretações. Logo, segundo Santaella, “tudo depende das cadeias associativas que o signo icônico está apto a provocar no intérprete, assim como depende da maior ou menor riqueza do repertório cultural do intérprete que o capacite a inferir as sugestões que, nos ícones, costumam ser férteis” (2005, p. 38).

A relação signo-interpretante também pode ser indéxica. Nesse caso, “as possibilidades interpretativas são fechadas, mesmo quando se consideram os casos de índices que apontam para uma pluralidade de direções” (2005, p. 38).

Em terceiro, há a relação simbólica, na qual há um consenso quanto ao modo de interpretar um signo. Segundo Santaella (2005, p. 38):
O símbolo, por seu lado, tem um potencial interpretativo inexaurível. Todo símbolo é incompleto na medida em que só funciona como signo porque determina um interpretante que o interpretará como símbolo, e assim indefinidamente. (...) Os símbolos crescem porque seu potencial para significar e ser interpretados não se esgota em nenhuma interpretação particular.
A relação entre signo e interpretante no show acontece nos três níveis: há ícones que são abertos a várias interpretações, assim como há símbolos que possuem um mesmo valor por consenso cultural. O que valida a associação de valores a determinados signos é o contexto no qual ele se identifica, o que também não deixa de ser uma interpretação, afinal, segundo Santaella (2005, p. 39):

Em todo ato de análise semiótica, sempre ocupamos a posição lógica do interpretante dinâmico, pois analisar também significa interpretar. A diferença que vai entre uma interpretação analítica e uma interpretação intuitiva, muito embora a primeira não exclua a segunda, está na utilização que a análise faz das ferramentas conceituais que permitem examinar como e por que a sugestão, a referência e a significação são produzidas.

2.1 NARRATIVA

Esclarecido como os signos são aplicados ao DVD, deve-se tratar de como uma narrativa se faz presente em um produto cultural que não se propõe a ser narrativo. “A narrativa pode ser sustentada pela linguagem articulada, oral ou escrita, pela imagem, fixa ou móvel, pelo gesto ou pela mistura ordenada de todas estas substâncias” (BARTHES, 1976, p. 20). Portanto, tudo pode ser narrativo, desde novelas e contos até conversas – e DVDs de shows, se a linguagem for organizada de modo que o produto, apesar de não ser tradicionalmente narrativo, acabe por se tornar um.

A iniciativa de pensar a narrativa presente no show usando como base teórica a semiótica de Peirce se torna válida pela capacidade de flexibilização da compreensão de um repertório (considerando este um compêndio de interpretações dos signos, ou seja, partindo do pressuposto que, para entender o show como narrativa, o intérprete obrigatoriamente tenha um conhecimento anterior que lhe permita compreender o significado dos elementos em cena), pois “a vantagem da semiótica reside no fato de que o verbal pode ser visualizado e o visual, verbalizado” (SOUZA, 2008, p. 5). Pode-se dizer então que o conhecimento da teoria peirceana permite que se faça uma transcrição de elementos componentes de cena, tais como os dançarinos, os cenários e as roupas usadas no show, assim como a ordem das músicas, arranjos e definições de temas estéticos na palavra escrita, bem como seus significados, ou seja, o que representam em um contexto. 

Compreendendo que cada cena é rigidamente roteirizada, e que toda cena do show gera signos interpretantes, pode-se dizer que o “verbal visualizado” possibilita uma narrativa, ou seja: a partir do momento que há a transcrição de um roteiro original (um texto primeiro que determina toda a ordem de cenas do show, bem como do filtro de imagens que chegará aos intérpretes), e que tal transcrição permite a existência de interpretantes que possibilitam múltiplos pontos de vista acerca deste produto cultural, é possível afirmar que o interpretante é de suma importância para que a narrativa seja construída, pois, apesar de não ser possível afirmar se a construção da mesma foi intencional, pode-se dizer que essa interpretação é possível, conforme a disposição de tais interpretantes.

É fundamental determinar que a narrativa só existe a partir da interpretação, a ponto de o intérprete (tanto o público que estava na gravação do show quanto à pessoa que vê o DVD) assumir um papel determinante na caracterização deste produto cultural como narrativo, pois “todo interpretante de um signo se transforma em outro signo e garante a semiose ilimitada até que um interpretante final encerre provisoriamente o fluxo interpretativo” (SOUZA, 2008, p. 6). Segundo Nöth:

O ponto de partida da teoria peirceana dos signos é o axioma de que as cognições, as idéias e até o homem são essencialmente entidades semióticas. Como um signo, uma idéia também se refere a outras idéias e objetos do mundo. Assim, tudo sobre o que refletimos tem um passado (1995, p. 61).
Com isso, pode-se dizer que toda interpretação semiótica demanda um repertório anterior.

Os referenciais usados para determinar os elementos da narrativa são baseados em produtos culturais narrativos anteriores – recursos como o momento de imersão apresentado no primeiro ato que usa de um recurso de simular uma trajetória, o que é semelhante ao filme Alice. A partir disso, pode-se concluir que “o signo, portanto, tem sua existência na mente do receptor e não no mundo exterior” (NÖTH, 2003, p. 66).
Para que esse produto seja percebido como narrativo, a interpretação dos signos é fundamental como ponto de partida.  Esta primeira ação (de interpretar) é o princípio e tem como finalidade abrir a mente do interpretante para que observe o show como algo narrativo, sendo que ele não foi, em princípio, produzido ou apresentado como tal. Isso é reforçado por Charles Sanders Peirce, no artigo “The Fixation of Belief”, ao afirmar que “quando as premissas são aceitas pela mente, nós sentimos um impulso de aceitar a conclusão também”, sendo a premissa um conhecimento anterior, que impele o receptor a uma interpretação e uma consequente conclusão. E cabe ao público construir o espetáculo, pois:

Se o sentido é o objeto da Semiótica, seu domínio é vasto, sendo apreendido por meio das formas da linguagem e, mais concretamente, da manifestação dos discursos. Ao público, cabe apreender o sentido dessa linguagem, construindo, interpretando, avaliando, apreciando, compartilhando ou rejeitando as significações apresentadas, o que garante o exercício da representação (SILVA, E. S.; ARAÚJO, O. L. & RIGOLON, W. 2008, p. 2).

A principal diferença entre os intérpretes (do DVD e aquele presente no show) reside, assim como entre uma pessoa que vai ao cinema e a que vai ao teatro, na “sensação de distanciamento que o espectador de cinema experimenta em relação ao que se passa, enquanto que o espectador do teatro pode vir a ter uma interação maior com o ambiente, com o espaço cênico” (DE OLIVEIRA, 2011, p. 7), ou seja, alguém que está presente interfere no espetáculo de maneira mais ativa, enquanto alguém que assiste ao DVD não possui a capacidade de alterar aquele espetáculo já gravado, somente sua réplica.

A expressão da mensagem se dá por meio da encenação, à qual é explicada por Janaína de Mello Fernandes no artigo “A enunciação na encenação teatral” como sendo “Formada do prefixo en (movimento para dentro, colocação em) somado ao elemento scena (pátio, episódio, espetáculo) e ao sufixo -ção (ação, resultado de ação), [a palavra encenação] diz respeito ao ato de pôr em cena (espetáculo)” (2006, p. 2). Segundo ela, “um espetáculo teatral existe quando um público ouve e vê uma representação, sendo essas bases essenciais para a existência dessa manifestação artística. Assim, a encenação teatral une diversas formas de arte – como literatura, artes plásticas, expressão corporal – e as tira de sua instância usual para que juntas formem um espetáculo teatral” (2006, p. 2). Ao considerar que o show tem um público que vê e ouve uma representação complementada por artes plásticas (por exemplo, a cabine de DJ em “Into the Groove”), literatura (citações à Bíblia em “Like a Prayer”) e expressão corporal (coreografias presentes em todo o show), há de se pensar também no mesmo como um espetáculo teatral.

2.2 PERSONAGENS

“Um personagem corresponde a um legissigno icônico remático” (SOUZA, 2008, p. 5). Pensando nas três tricotomias básicas (qualisigno, sinsigno e legissígno; ícone, índice e símbolo; rema, dicente ou dicissigno e argumento), pode-se dizer que o personagem “é uma lei-signo, ele representa uma família de qualidades estáveis, ordenadas por regras similares de geração. Para a telenovela, existem regras determinadas de um código narrativo maniqueísta que divide os bons e os maus, heróis e vilões” (SOUZA, 2008, p. 5). Além disso, ele possui um caráter icônico ao se considerar que “ele entretém uma relação de similaridade com o objeto que ele representa” (2008, p. 6)  e pode ser considerado remático “qualidades, predicados, atributos virtuais que ainda não foram postos em ação para o intérprete, ainda não ganharam existência” (2008, p. 6). 

Aplicando tais conceitos ao show, e considerando que Madonna é a protagonista e única personagem com papel definido durante todo o espetáculo (os dançarinos e músicos hora são personagens coadjuvantes ou figurantes, hora são parte do cenário e em poucos momentos assumem um papel maior do que a da cantora. Logo, considerando o conjunto dos atos, ou seja, o produto como um todo, há de se analisar em um primeiro momento a protagonista), ela deixa bem claro seu papel como uma protagonista com a característica maniqueísta das telenovelas citada no parágrafo anterior, demonstrando ser uma heroína. Os dançarinos e músicos, por sua vez, se posicionam às vezes como antagonistas (como é o caso das “Madonnas” em “It’s Not Me”) e às vezes como companheiros da Madonna (em “Miles Away”, ilustrado pelo anexo 20, por exemplo).

Há de se considerar que o conceito dado é do personagem em si, como elemento da narrativa. É necessário tornar isso presente ao considerar que, no caso do show, a parte final de uma coreografia pode indicar o final de um ato ou a apresentação de um conflito, ou seja, uma coisa é o personagem como composição sígnica, outra coisa são as ações do mesmo entendidas separadamente. 

Ainda que pareça um contrasenso, a protagonista é também narradora. Madonna conta a versão dela dos fatos, e isso é possível, por meio do discurso teatral, que “apresenta as marcações de ações das personagens, que podem aparecer em terceira pessoa, mas com função de primeira pessoa” (SILVA, E. S.; ARAÚJO, O. L. & RIGOLON, W. 2008, p. 2).

2.3 CENÁRIO

Há que se entender o cenário de duas maneiras, porque há dois interpretantes: aquele que estava no show gravado e aquele que assiste ao DVD. Para fins de entendimento, a ênfase será dada no segundo; ainda assim, é interessante esclarecer o primeiro, para entender a diferença fundamental entre tais interpretantes.

No artigo “Semiótica das locações: uma leitura do ambiente natural como espaço cenográfico”, João Batista Freitas Cardoso esclarece o ponto que distancia o interpretante presente no show e aquele que o vê pelo DVD.

Quando uma determinada praia se encontra na tela da televisão, como cenário de um seriado ou novela, iremos ver apenas aquilo que foi determinado pela direção, e é claro que teremos diferentes significações se neste caso for apresentado o horizonte ou a beira mar (2004, p. 4).

Considerando a diferença entre o que se trata aqui e o cerne do artigo acima referido (o autor dava ênfase à seleção de sets externos), pode-se tirar daí que uma diferença fundamental é o ponto de vista do espectador. Enquanto aquele que está presente no show possui maior liberdade na hora de escolher para onde olhar, a edição do DVD guia o que a pessoa que assiste ao show por vídeo deve ver. O que se pretende dizer é que, com isso, aquele que assiste à gravação é guiado ao centro – onde está de fato a narrativa.

O cenário, no caso do show, oferece interpretações que vão além do significado de espaço material. Por exemplo, enquanto há momentos em que o cenário é um parque de diversões, ou uma estação de metrô, um lugar material definido, em outros ele representa um casulo, que remete à psique da protagonista.

Tal conceito, no qual o cenário existe como representação de outros pode ser conceituado como “cenário virtual”, sendo este o cenário que “existe apenas na memória do computador” (CARDOSO, 2002, p. 5).

A liberdade dada ao cenário por meio das projeções, de representar lugares físicos ou sensações originadas da psique da protagonista, permite sair do cenário como espaço físico simples e integrar a ele o conceito de ciberespaço. Segundo Freitas Cardoso, “no ciberespaço, o objeto está em todos os lugares e em nenhum lugar ao mesmo tempo, ele se atualiza no tempo presente” (2002, p. 5). O conceito de ciberespaço e a virtualização do cenário permitem o dinamismo atingido no show, no qual a própria cenografia pode chegar ao ponto de “agir” como um obstáculo físico (como a representação do casulo em “Devil Won’t Recognize You”), transportar a narrativa para diferentes cenários de uma música para outra ou ainda levar a protagonista a ser parte do cenário (como em “Die Another Day”). Tudo isso, segundo Freitas Cardoso, depende da “incorporação de conhecimentos e técnicas dos campos de pesquisas de simulação e realidade virtual e que acabam levando a uma nova concepção de cenário” (2002, p. 6).

O show assemelha-se ao teatro, ao tratarmos do espetáculo como uma forma de expressão sensorial, ou seja, do uso dos signos em relação dos sentidos elementares, com o objetivo de se ter uma percepção específica do espetáculo.  A questão do “representar” da atuação se faz necessária ao considerar que o cenário do show não é composto somente pelo telão (em “Into The Groove”, por exemplo, a mesa do DJ com o poste de pole dance é parte do cenário sem pertencer ao conceito de “cenário virtual”). Logo se faz presente o conceito de “cenário virtual”, sendo ele “o local, por excelência, em que os signos proliferam e dialogam entre si e é por meio de várias linguagens que o público pode identificar as diversas situações de enunciação” (SILVA, E. S.; ARAÚJO, O. L. & RIGOLON, W. 2008, p. 3). É um conceito mais abrangente que o “cenário virtual” e mais presente no DVD, por tratar da interação sígnica, e não de uma virtualização do cenário, o que restringiria tal conceito.

“Pode-se afirmar, então, que a enunciação teatral, em muitos momentos, reflete sua contemporaneidade à luz alegórica do passado, retomando temas e situações” (SILVA, ARAÚJO et RIGOLON, 2008, p. 3), logo, para entender o cenário no DVD, é necessário conhecer os conceitos estéticos e sua variação no decorrer das décadas de carreira da Madonna – por exemplo, as cores fluorescentes que foram moda nos anos 80 são fundamentais para situar o personagem em um tempo específico (na música “Into The Groove”), e o cenário foi usado neste sentido.
A iluminação guia o espectador, sendo também componente que auxilia na construção de uma mensagem. Em alguns momentos, isso fica bem claro: do meio para o final do show, por exemplo, a partir de “Rain” até “Like a Prayer”, pode-se observar que a narrativa caminha para uma resolução à medida que o cenário sai de tons escuros à iluminação completa, pois no momento de resolução, o cenário é composto exclusivamente por luzes que explodem na tela.

2.4 ENREDO

Para conseguir determinar uma narrativa, é necessário mais do que organizar os conceitos de personagens e cenário. Um elemento fundamental e o “o que é narrado”. Para que o produto se diferencie de uma descrição, segundo Lícia Soares de Souza, “é necessário dinamizar os atores e actantes nas malhas ternárias do signo, para que possam se desdobrar e se intercambiar no fluxo interpretante” (2008, p. 9).
É necessário, a fim de explorar uma jornada em sua completude, passar por uma tríade semiótica, a qual é demonstrada por Licia ao escrever sobre o romance “Não És Tu, Brasil”, de Marcelo Rubens Paiva, ao tratar do episódio da morte do tenente Mendes Júnior pelos guerrilheiros da VPR, ao indicar que:

O percurso sígnico do tenente é exemplar no sentido em que ele caminha da primeiridade passando pela experiência da secundidade até chegar à argumentação da terceiridade. E essa terceiridade sempre pode voltar à primeiridade, à zona das qualidades, do sentimento, das sensações, para poder confirmar ou desalojar o processo de simbolização que foi inferido do signo do tenente (2008, p. 9).
Assim também o é com a Madonna. Ela passa pela primeiridade, na qualidade natural de cantora e dançarina; pela secundidade, na qual ela é reconhecida socialmente a partir de suas qualidades como uma artista; e finalmente, pela terceiridade, com a qual, em se tratando da construção da narrativa, se chega ao argumento, na qual ela é situada (ou, ela mesma se situa) como uma artista que transcendeu o movimento cultural sob o qual começou (o do pop nos anos 80) e transgrediu, passando por outras influências, o que pode ser traçado como a procura pela completude artística. Ainda assim, ela pode voltar à secundidade, como uma artista reconhecido e à primeiridade, como uma pessoa dotada de qualidades artísticas.

Há de se compreender que, para que um enredo seja compreensível ao público, o autor deste tem de usar de um repertório cultural que tenha afinidade com o público, pois:

As ações dos atores baseiam-se em princípios semióticos, constituindo-se em uma transformação do estado inicial do sujeito. Em cena, as enunciações apresentam-se como proferidas espontaneamente por personagens ou apenas atualizam enunciados anteriormente escritos. Quanto ao público, fica enleado numa situação de enunciação em que recebe enunciados em palimpsesto: as palavras ditas em cena só surgem defasadas de si mesmas, duplicadas pelo escrito que deixam transparecer. Portanto, essa instabilidade enunciativa remete à possibilidade de leituras polissêmicas da obra teatral. Pode-se afirmar, então, que a enunciação teatral, em muitos momentos, reflete sua contemporaneidade à luz alegórica do passado, retomando temas e situações (SILVA; ARAÚJO;RIGOLON. 2008, p. 4).
Pode-se entender que a música detém uma função determinante no enredo que esse trabalho busca estabelecer, ao entender que “a música é um signo que representa uma série de funções fixadas pelas inter-relações dos seus constituintes internos, sendo estes constituintes (as qualidades paramétricas do som, a textura, as variações de densidades, etc) os fundamentos que habilitam este fenômeno a funcionar como um signo” (KOZU. 2002, p. 3), ou seja, o constituinte da música como signo apresentado no show (que pode ser ou não semelhante ao “original”, entendendo “original” como aquele conjunto de características apresentados por Madonna que se tornou consagrado e já conhecido pelos fãs) altera não só a percepção da música em si (o primeiro), como seu papel no conjunto de músicas e arranjo do show (o segundo) e, por fim, na apresentação do produto como um todo e, consequentemente, no viés interpretativo proposto aqui (o terceiro).

A música como parte do enredo retoma o caráter interpretativo, ao considerar que “independentemente de quem escute essa música, ela guarda dentro de si — no fundamento do signo — uma significância latente, que é o seu interpretante imediato. Por isso, a música é uma forma de linguagem apta a ser interpretada como tal tão logo encontre um intérprete particular” (KOZU. 2002, p. 3), ou seja, para entender o enredo presente no DVD em sua completude, é necessário analisar o papel da música em cada “ato”, bem como qual o sentido da letra da mesma em conjunto com os outros fatores. Por exemplo, em “She’s Not Me”: a letra da música remete ao fato de seu suposto parceiro ou pretendente estar com outra pessoa, não sendo suficiente para entender a cena em si, na qual Madonna despreza as “outras Madonnas”, personalidades com as quais ela não se identifica.

2.5 FIGURINOS

O figurino pode ser conceituado como sendo: 

Os trajes cênicos, ou mesmo o conjunto da indumentária e acessórios, criado ou produzido pelo figurinista/designer, e utilizado pelo artista para compor determinada comunicação. Por exemplo, o teatro, cinema, televisão, ópera, dança e outros meios de manifestação artística (SCHOLL; WENDT; DEL-VECCHIO. 2009, p. 1). 
Observando elementos da narrativa, pode-se afirmar que o figurino se estabelece como um elemento do personagem que ajuda a definir um cenário. Por exemplo, em “Devil Won’t Recognize You” (anexo 19), o figurino da Madonna reforça a mensagem transmitida pelo cenário que, ao mostrar em projeção uma lagarta que sai do casulo, remete pelo caráter qualissígnico ao conceito de transformação e que, em conjunto com os figurinos orientais dos dançarinos, remete, para além da própria mudança de estado, a um transcendência maior.

O figurino é fundamental para entender as mudanças dentro da trajetória narrativa no Sticky and Sweet Tour, pois eles remetem a um objeto – sendo aquele um objeto culturalmente convencionado. Por exemplo: em “You Must Love Me” (anexo 23), além da música, o figurino serve como caracterização de um ato que remete às características ciganas (como o nomadismo); “dessa forma, a imagem, entendida aqui como elemento simbólico, servirá como um dispositivo eliciador de estímulos ao espectador, ampliando o espectro de associações e percepções, de modo que implique em sentimentos desejáveis para a encenação em questão” (SCHOLL; WENDT; DEL-VECCHIO. 2009, p.2).

2.6 MÚSICA

A música deve ser estudada como estrutura nesse trabalho ao considerar que, em si, ela é capaz de transmitir uma mensagem, e há no show momentos em que a música se faz mais chamativa do que os outros sentidos. A estrutura de uma música já compreende, em si, pelo menos dois sistemas: o musical (harmonia) e o poético (letra). Tais sistemas se complementam na compreensão de uma música a fim de causar uma sensação específica, tal qual esclarece Wolff, ao determinar que “para que se possa compreender melhor os diferentes modos de articulação entre os signos que compõem uma canção é preciso admitir que ela torna audível e projeta no tempo convergências, compromissos e confrontos entre dois sistemas sígnicos independentes (poesia e música)” (2011, p. 5) .  O conjunto de signos que compreende uma estrutura musical não se diferencia dos outros sentidos, como esclarece:

Signos musicais são eventos sonoros que podem criar interpretantes emocionais, energéticos ou lógicos na mente de um percebedor desses eventos. Analisando-se o processo de geração de significados sob tal ponto de vista, que não privilegia os significados lógicos ou verbais, torna-se possível identificar e classificar os signos, os objetos acústicos e não acústicos que podem representar, a relação entre ambos e ainda para quem e de que modos esses signos e objetos atuam (2011, p. 6).

Por exemplo: em “You Must Love Me” (anexo 23), o Gesto e a Figura são secundários com relação à música; o destaque não está nas coreografias, no cenário ou nos figurinos, e sim na música – e, por extensão, nos músicos. Nesses momentos, se faz necessário analisar a música em si, e para tal, se faz presente a análise da estrutura proposta por Marcus Straubel Wolff no artigo “A canção como Signo Composto e sua importância como fonte para uma História Cultural”, ao afirmar que:

Existem três modelos básicos de relação intersemiótica (no caso da canção entre signo verbal e musical), sendo o primeiro aquele em que os significados estão em consonância ou congruência, o segundo aquele em que os significados são complementares ou contrastantes e o terceiro, aquele em que os significados são percebidos como conflitantes ou opostos (2011, p. 4).

A música, em conjunto com outras músicas, pode ser compreendida como “documentos que revelam a produção e a transmissão de significados variados, que na semiótica peirceana são chamados de interpretantes lógicos, energéticos ou emocionais” (WOLFF. 2011, p. 7). A partir disso, elas são capazes de funcionarem como 

Signos que geram outros signos, formando uma ampla rede que constitui o campo de investigação de uma história cultural ao sustentar idéias ou gerar ações (como ocorreram em movimentos nacionalistas ou de direitos civis) ou ainda ao veicular sentimentos, mesmo quando não é possível compreender o sentido do texto (WOLFF, 2011, p. 7).
O sistema sígnico musical tem importância fundamental na ambiência de uma construção cultural, pois “mesmo quando um poema é acompanhado apenas por uma linha melódica e alguns acordes, gera na mente de seus ouvintes, interpretantes bem distintos daqueles que suscitaria se fosse apenas recitado”, ou seja: o sentido de uma letra pode ser completamente mudado ao complementá-lo com uma harmonia que lhe dê outra sensação que não aquela causada somente pela letra em si. Ou por outro lado, pode reforçar o sentido original da letra, como acontece em “Human Nature” (anexo 8): Madonna possui uma raiva na letra que é traduzida na música com o uso de um arranjo mais pesado, dando um outro viés ao caráter melódico, diferente da original que seguia uma melodia mais pop e dançante.

2.7 COREOGRAFIA
Sobre as coreografias, e como elas constituem uma linguagem corporal própria de um espetáculo musical, José Bartolo afirma que “cada vez que se pensa o corpo, se estuda o corpo, se opera o corpo, se age sobre o corpo, o corpo é, para esse que o pensa, o estuda ou o opera, objeto imediato” (2007, p. 75).

Ainda sobre isso, Peirce afirma que “o objeto como o próprio signo o representa, e cujo Ser depende, portanto, da Representação que dele no signo é dada”. (PEIRCE apud SANTAELLA, 2000, p. 39). Nesse caso, o corpo se relaciona com o conceito de Personagem, ao auferir que, como signo, o corpo age como meio para que um Ser de fato o seja, para que “alguém” (sendo esse qualquer um que aja por meio de um corpo físico) de fato tenha uma representatividade em uma narrativa.
Segundo Adriana Banana, “toda nossa linguagem verbal se restringe aos limites percepto-cognitivos do mundo e o que enunciamos sobre o mundo (de forma verbal) está aí enraizado” (2011, p. 3), logo a expressão corporal pode auxiliar na construção da mensagem ao considerá-lo; por exemplo, com relação à música: em “She’s Not Me” (anexo 11 e 12), a música, que originalmente falava de relações interpessoais, passou a adquirir um sentido de não-identificação consigo mesma.

É importante salientar ainda que, para o entendimento ótimo da mensagem, é necessário o entendimento de suas partes. Ou seja, há a necessidade de compreender cada recurso sígnico usado pela Madonna para entender a cena como um todo e, consequentemente, a relação dessa totalidade com a cena anterior e a posterior, o que gera o elo fundamental para se entender a narrativa presente nesse produto cultural:“informações culturais, sociais ou políticas não são os significados em si mesmo, mas participam de uma obra como informações colaterais” (BANANA, 2011, p.3), e isso é aplicável à dança em comparação aos outros elementos analisados ao considerar que “ao adotarem conteúdos culturais, de gênero ou históricos, estão propondo entender significação seguindo o modelo em que a dança representa uma determinada cultura, ou um posicionamento histórico, ou que gênero produz significação política” (BANANA, 2011, p. 6).

2.8 ROTEIRO

O elemento capaz de unir todos os elementos citados é o roteiro. Ele permite não só orientar o público em um caminho, como também coordenar som e imagem. E nisso há um fato a ser considerado: “contrariamente à tecnologia da fotografia do cinema, a análise da imagem pela câmera e a sua síntese no monitor de vídeo se dão de forma instantânea e simultânea” (MACHADO. 1995, p. 67), o que dispensa processos intermediários. Contudo, o que vemos no DVD passou por todo um processo de edição – não é a captação pura de uma câmera, que já não seria o fato em si, pois a captação de uma imagem já é um ponto de vista. Portanto, o receptor é conduzido no que ele verá e qual mensagem lhe será passada. 

Segundo Doc Comparato, “roteiro é a forma escrita de qualquer espetáculo audiovisual” (2000, p. 398). Portanto, pode-se dizer que há um roteiro no “Sticky and Sweet Tour”. Josias Pereira e Anderson Gatti tratam sobre o que é fundamental em um roteiro, ao afirmar que:

Todo roteiro tem definido sua ação, ou plot principal. Plot é o núcleo central da ação dramática que será narrado, a história principal. O plot é baseado no Pathos que é o drama humano, o conflito que será criado e depois resolvido. O roteirista usa de signos e símbolos para poder contar a historia da melhor maneira para que o receptor possa entender e decodificar a informação (2009, p. 3).
A premissa de um produto audiovisual é registrar um movimento, enquanto o roteiro pretende descrever uma ação. E considerando que, em um modelo básico de comunicação, o movimento (e que como um todo constitui uma ação) descrito por um emissor tem como objetivo atingir um receptor, se faz necessário ser acessível, ou seja, usar de significações comuns ao repertório do receptor, para que ele entenda a mensagem.

Há de se considerar, para tornar um roteiro verossímil em um produto cultural, não só a manipulação das câmeras, como também o aspecto humano, ao que entra o ator como agente de identificação por parte do público, ao que Pereira e Gatti afirmam que: 

No roteiro cinematográfico, de vídeo ou de TV, o ator é o sujeito da enunciação, suas intenções ficam recobertas pelas estruturas narrativas, pela estrutura do roteiro. Assim o ator/ enunciador é o agente da manipulação (2009, p. 6). 
Ao que acontece a partir do momento que “os atores interpretam o roteiro e decupando o mesmo descobrem os papeis temáticos, (discursivo) e actancial (narrativo) do seu personagem” (GATTI; PEREIRA. 2009, p. 6), ou seja, a mensagem a ser passada passa pela compreensão da mesma por parte dos atores.

Há de se pensar que, entre os elementos fundamentais, a motivação é um fundamental. “Primeiro temos que ter uma ação que justifique a manipulação de um personagem a outro. Uma ação que um personagem tem o poder fazer, mas que no momento não deseja realizar, negar o chamado do herói”. Pode-se dizer que esse primeiro passo, no DVD, faz parte da apresentação da personagem, ou seja: o que é Madonna nos anos 80, quando se tornou famosa mundialmente, sendo o ato de se aproveitar da fama o “negar o chamado do herói” (GATTI; PEREIRA. 2009, p. 5). Posteriormente, ao entrar em conflito de identidade entre o que ela realmente é e o que a mídia falava dela, ocorre o conflito e ela atende a esse chamado.

Vale atentar para o fato de que o roteiro é uma parte, não o todo. O que é mostrado é um recorte de épocas, o que exclui a possibilidade de ser todo o contexto das épocas, ou ainda tudo o que aconteceu com a cantora. “O roteiro se assemelha a uma pesquisa, onde o recorte acontece em um momento especifico da vida do personagem que naquele momento tem que seguir um caminho que pode levá-lo a sanção ou tirá-lo do seu querer” (GATTI; PEREIRA. 2009, p. 5); pode-se dizer portanto que era um recorte da vida da protagonista contextualizado em um recorte de épocas (anos 80, 90 e atualidade) em que se passa a narrativa.

Em se tratando dos enquadramentos usados, é interessante observar o movimento de imersão caracterizado por panorâmicas em planos grandes gerais, um recurso aplicado com a finalidade de caracterizar um cenário (anexos 1, 2 e 3). Grande parte das ações é feita em plano de conjunto (anexo 6) – contudo, quando alguma expressão facial tem de ser destacada, é usado o recurso do close (anexo 13) ou em plano americano (anexo 5). Os atos são abertos com um plano grande geral (anexo 10), sendo seguidos por planos de conjunto (anexo 12). O final com o “Game Over” é feito em um plano grande geral (anexo 28).
3 STICKY AND SWEET TOUR E A NARRATIVA
O DVD “Sticky and Sweet Tour” foi gravado nos dias 4, 5, 7 e 8 de dezembro de 2008 – datas em que Madonna realizou os shows em Buenos Aires, no Estádio Monumental de Nuñez. Esse show fez parte da turnê que começou na Inglaterra em 23 de agosto de 2008 e terminou em Israel no dia 2 de setembro de 2009.

A turnê foi dividida em duas partes. A primeira parte foi a registrada pelo DVD, e contém a seguinte ordem de músicas: "Intro/Sweet Machine", ”Candy Shop" (contém elementos de "4 Minutes" e "Beat Goes On", "Beat Goes On", "Human Nature", "Vogue", "Die Another Day", "Into The Groove", "Heartbeat", "Borderline", "She's Not Me", "Music", "Rain", "Devil Wouldn't Recognize You", "Spanish Lesson", "Miles Away", "La Isla Bonita", "Doli Doli", "You Must Love Me", "Don't Cry For Me Argentina”, "Get Stupid", "4 Minutes", "Like a Prayer", "Ray Of Light", "Hung Up" e "Give It 2 Me". Na segunda parte da turnê, as diferenças foram poucas: “Holyday” e “Dress You Up” substituiram “Heartbeat” e “Borderline”, “Don’t Cry For Me Argentina” saiu do repertório e “Frozen” entrou no lugar de “Hung Up”.
A turnê foi apresentada para 3,5 milhões de pessoas ao redor do mundo e é considerada a maior turnê da história de um artista solo e a quarta mais lucrativa de todos os tempos, arrecadando $407 milhões em apenas 85 shows.

De acordo com Cândida Vilares Gancho, uma narrativa é construída sobre cinco elementos principais: enredo, personagens, tempo, espaço e narrador. Enquanto entendemos que Madonna conta sua versão da história, pode-se perceber que ela é a narradora e, ao mesmo tempo, protagonista da trama. Os personagens que a cercam são representados pelos dançarinos e algumas vezes pelas projeções. Ambos os elementos, em conjunto com os músicos, também são parte dos espaços da trama. Por contar a história da carreira da cantora, o elemento tempo também se faz presente.

Entre os gêneros literários quanto ao conteúdo (épico, lírico e dramático), a narrativa se encaixa no último, pois o espetáculo, para ser narrativo, requer um texto teatral, característico do gênero dramático.

Com relação à estrutura textual, o enredo é dividido em: apresentação (ou introdução ou exposição), na qual o leitor é situado diante da história que irá ler; complicação (ou desenvolvimento), na qual se desenvolve o conflito da narrativa; clímax, no qual o conflito chega a seu ponto máximo; e desfecho (ou desenlace ou conclusão), na qual os conflitos são solucionados. Pode-se dizer que a apresentação foi feita no primeiro e segundo atos se considerarmos o conceito apresentado, pois a cantora é apresentada em sua atualidade e, qual alguém que conta uma história dentro de outra história, ela volta para o começo de sua carreira, onde é mostrada a situação primeira dela. O momento de complicação começa em “She’s Not Me” (anexos 11 e 12), quando Madonna abandona as outras Madonnas e parte na jornada que dura os quarto, quinto e sexto atos. O clímax vem em “Ray of Light” (anexo 25), quando ela alcança seu momento de iluminação, solucionando seus problemas. E o desfecho se faz presente no último ato, de encerramento do show. Vale adicionar que, apesar de relatar emoções da cantora, o enredo não assume um caráter psicológico, pois são necessárias demonstrações materiais para que o público perceba quais são as emoções presentes em cada momento da narrativa.

O personagem é aquele que “pertence à história e que, portanto, só existe como tal se participa efetivamente do enredo, isto é, se age ou fala” (GANCHO, 2010, p. 20). Assim, Madonna é a já nomeada protagonista. Os lutadores em “Die Another Day”, o DJ e os dançarinos que pulam corda em “Into the Groove”, os ciganos, os músicos... todos são personagens, ainda que coadjuvantes ou figurantes, se considerarmos que, ainda que não sejam todos a fazerem ações determinantes para o enredo, todos constituem alguma ação no mesmo. As falsas Madonnas (anexo 11) podem ser consideradas as antagonistas, pois elas são determinantes para o conflito – a fuga daqueles estereótipos.

Pode-se dividir o tempo entranhado no enredo em quatro: a época em que se passa a história, duração da história, o tempo cronológico e o tempo psicológico. A história do show se passa na época contemporânea, época dos espetáculos e figuras pops. A duração da história data do começo da carreira da Madonna (nos anos 80) até o momento atual. Por ter um enredo não-linear (começando no momento atual e fazendo um flashback na transição entre o segundo e terceiro atos), o tempo dessa história é psicológico, ao considerar o conceito dado por Vilares Gancho para tempo psicológico: “É o nome que se dá ao tempo que transcorre numa ordem determinada pelo desejo ou pela imaginação do narrador ou das personagens, isto é, altera a ordem natural dos acontecimentos”.

O show se passa em vários espaços – na sala do trono de Madonna, na estação do metrô, no parque de diversão, entre outros. Quando as projeções, os dançarinos e os músicos ocupavam uma função de “lugar” psicológico ou social (como em “Devil Won’t Recognize You” – anexo 19, “Rain” – anexo 16, “She’s Not Me”, “Ray of Light” – anexo 25, “Get Stupid” – anexo 24, entre outras), o conceito a ser usado deixa de ser o de espaço e passa a ser o de ambiente, pois deixa de ter o caráter físico.
Segundo Cândida Vilares Gancho (2010, p. 30), as funções de ambiente são: “Situar as personagens no tempo, no espaço, no grupo social, enfim nas condições que vivem” (o que acontece em “Into the Groove”); “Ser a projeção dos conflitos vividos pelas personagens” (por exemplo em “Get Stupid”); “Estar em conflito com as personagens” (como é o caso de “She’s Not Me”); “Fornecer índices para o andamento do enredo” (o que acontece em “Rain” e “Devil Won’t Recognize You”).

Os tipos de narrador são “terceira pessoa” e “primeira pessoa” (ou “narrador personagem”). Madonna é a narradora personagem. Há ainda a subdivisão do “narrador personagem” entre aquele que é testemunha e o protagonista da história. Madonna está na segunda categoria, pois ela protagoniza sua própria história.

Diferenciam-se tema, assunto e mensagem em uma determinada narração. “Tema é a ideia em torno da qual se desenvolve a história. (...) Assunto é a concretização do tema, isto é, como o tema aparece desenvolvimento no enredo. (...) Mensagem é um pensamento ou conclusão que se pode depreender da história” (GANCHO, 2010, p. 42).
O tema nessa narrativa é a superação. Ou seja: Madonna começa como uma cantora, parte para preocupações maiores relacionadas ao mundo (refletidas em seu caráter nômade, que é deixado claro nos terceiro, quarto e quinto atos) em busca de uma resolução própria, à qual consegue encontrar. O tema ajuda na construção da narrativa pois ele é o mote pelo que justifica cada ação que constitui uma narrativa, tornando-a plausível.
O assunto é a vida da protagonista. Trata, principalmente no segundo ato, da Madonna como cantora que surgiu como uma cantora de música pop nos anos 80 e, com o tempo, se distancia da história da cantora, descrita no capítulo 2, e passa a ser uma trama mais intimista, no sentido de remeter a percepções de mundo da protagonista e menos do que era sua carreira de fato. Se o tema tem um quê de ética que acerca a narrativa, o assunto é a materialização desta ética, ou seja, uma denominação comum a todos as ações que compõem esta narrativa.
A mensagem transmitida pela narrativa é a de que há que se lutar pelo que se quer para ser bem-sucedido, pois Madonna sai de sua área de conforto em busca de algo que completasse seu eu interior e, após viajar o mundo, conseguiu achar aquilo que procurava. A mensagem constitui uma narrativa como uma moral compõe um conto de fadas: ela é o legado, ou seja, aquilo que fica para um intérprete após a compreensão da narrativa. A justificativa para a existência de uma narrativa é a transmissão de uma mensagem.
3.1 A INTRODUÇÃO DO DVD COMO MOMENTO DE IMERSÃO
Todos estão aqui? Todos presentes? OK. Eu não sei se todos sabem sobre minha história com Buenos Aires, Argentina. Faz 13 anos desde que estive aqui. Eu tenho um relacionamento incrível com esse país. Tem algo mágico sobre esse lugar, e não é tangível. Claro que me apaixonei pelas pessoas, é difícil não fazê-lo. Eles são não só bonitos, como tem um espírito incrível e são muito acolhedores. Sabendo que há fãs lá fora e que muitos deles dormiram na rua esperando ter um bom lugar; sabendo que nós seremos cercados por uma energia e amor incríveis; mais uma vez sinto como se meus olhos abrissem pela primeira vez. Eu só tenho uma sensação incrível de excitação e antecipação (MADONNA, 2009).
Junto à fala inicial de Madonna no DVD, são mostradas para o espectador imagens do estádio (anexos 1, 2 e 3) onde o show está sendo realizado, progressivamente se aproximando do palco, junto com a vibração do público à espera do show. Esse conjunto imagem-fala tem o objetivo de imergir o espectador na realidade daquilo que é o show que lhe será mostrado pelas próximas 2 horas. O recurso de imersão é comum, como podemos observar no prólogo do livro “O Senhor dos Anéis – A Sociedade do Anel”, no ponto que Tolkien descreve o mundo fantasioso onde pretende imergir o público, as raças que nele vivem assim como os cenários que farão parte da história do livro.

Em um segundo momento, pós-imersão do público no contexto do show, ocorre uma segunda imersão, dessa vez tanto por parte do espectador do DVD quanto do público presente. 

O áudio entra em um lento fade-in (aumento de volume saindo do zero e chegando ao ápice final), enquanto no vídeo uma esfera percorre um caminho (anexo 4), um percurso de preparação entre o momento inicial ao início do show, no qual as engrenagens rangem (o que significa, por qualissigno, o ranger de uma porta, por remeter à qualidade do ranger da mesma).

No áudio, há uma trilha sonora de fundo entremeada por samples de “4 Minutes”, na época uma música em voga da cantora. Esse recurso tem o objetivo de imersão em conjunto com a projeção das imagens. O volume vem em um crescendo até o ápice em conjunto com as imagens, e também pode ser considerado um qualissigno, pois o que remete ao Objeto (movimento de imersão) é justamente o acréscimo progressivo na intensidade da provocação dos sentidos.

Esse tipo de movimento é comum nos produtos culturais. Exemplos disso são a introdução no clipe de “Can’t Stop”, do Red Hot Chili Peppers ou, pensando em produtos culturais com narrativa (que são o foco dessa monografia), quando Alice cai no túnel em direção ao País das Maravilhas, no filme Alice no País das Maravilhas (2010), aos 12 minutos.

O movimento de imersão, como um todo, constitui também um índice, ao considerarmos que ele aponta em uma direção. No caso, ela aponta da realidade para o mundo o qual Madonna se propõe a levar o espectador. 

3.2 FIM DA HISTÓRIA

Quando as engrenagens param de ranger, e a porta abre, o que se vê é Madonna no seu trono (anexos 5 e 6). O significado é o objetivo alcançado, o sucesso em uma missão – a qual ainda descobriremos. Mas ela está na parte mais alta do palco, à vontade com ter conseguido aquilo que procurava, dada a sua pose que denota conforto e descontração. É um qualissigno ao remeter à qualidade de um rei: ter chegado ao grau mais alto, atingido o cume.

“Candy Shop” é a primeira música do show – e a primeira frase dela é “See which flavor you like and I'll have it for you” (Escolha seu sabor favorito e eu o darei pra você). Como um convite, a cantora convida “Get up out of your seat (your seat) / Come on up to the dance floor” (Levantem-se das cadeiras / Vamos para a pista de dança). Se a gente considerar o ditado “A primeira impressão é a que fica”, pode-se considerar que no primeiro momento, foi preparado o ambiente; no segundo, já com as pessoas devidamente imergidas nesse mundo, a cantora convida os espectadores a dançarem, a se deixarem envolver pelo espetáculo.

Na progressão desse primeiro ato, um outro signo deve ser notado: a participação especial de artistas atuais, tais como Pharell e Kanye West (em “Beat Goes On”) e Britney Spears (“Human Nature”). Eles demonstram mais uma vez que o momento retratado é o atual, ainda que as músicas tenham mais tempo de lançamento.

“Human Nature” por exemplo, é de 95. A música ganhou um arranjo mais pesado que a original, com guitarras e bateria, em contraste com a versão original, pontuada por samples de teclado. A música, que retratava a raiva de uma Madonna diante a repercussão na mídia da proposta de seu trabalho artístico em trechos como “Did I say something wrong? / Oops, I didn't know I couldn't talk about sex” (“Eu disse algo errado? / Ops, eu não sabia que eu não podia falar sobre sexo”) e “And I'm not sorry / I'm not your bitch don't hang your shit on me” (“E eu não me arrependo / Eu não sou sua puta, não jogue sua merda em mim”) passou a ter uma nova interpretação com a participação de Britney, que passou por escândalos parecidos, tendo sua vida pública exposta (entre os anos de 2006 e 2007, Britney Spears se separou do marido e atraiu a atenção dos papparazzi ao se envolver em escândalos e ter ido para uma clínica de rehabilitação).

Em “Die Another Day”, Madonna só aparece nas projeções. Ela se torna o cenário para que a luta seja o foco no palco – o que pode representar que a cantora fez a sua parte, agora é a vez de outros lutarem para alcançarem o objetivo de suas vidas. Isso é ratificado pelo refrão da música: “I guess I'll die another day” (“Acho que vou morrer outro dia”). No caso, ela significa (ao considerarmos esse o fim da história) a ideia de lutar por algo até conseguir. Essa vontade é o que é passado para frente. E que, mesmo depois de alcançar o objetivo, não se deve parar e se acomodar – continuar trabalhando e deixar para morrer em outro dia. A mensagem de fundo e semelhante à de Rocky, em conversa com seu filho, no filme “Rocky Balboa” (2006):

O mundo não é um grande arco-íris. É um lugar sujo. É um lugar cruel que não quer saber quanto você é durão, vai botar você de joelhos, e você vai ficar de joelhos para sempre se você deixar! Você, eu, ninguém vai bater tão duro como a vida. Mas não se trata de bater duro, se trata de quanto você agüenta apanhar e seguir em frente, o quanto você é capaz de agüentar e continuar tentando. É assim que se consegue vencer!

3.3 COMEÇO DA CARREIRA

O segundo ato do show remete aos anos 80, começo da carreira da Madonna. Em entrevista a Rolling Stone Brasil nº 39, ela fala sobre: “Na época, eu andava com muitos grafiteiros, Futura 2000, Keith Haring e Jean-Michel Basquiat (...) Começamos a freqüentar juntos o Danceteria, o Mudd Club e o Roxy [casas noturnas lendárias de Nova York]. A gente dançava, assistia as equipes de break dançando lá e na rua”.

Isso é refletido nas projeções de fundo em “Into the Groove” (anexo 10), assim como as cores fortes das roupas dos dançarinos, remetendo à moda dos anos 80. Um elemento entre os músicos é destacado: o DJ. Ele remete ao pop dançante e eletrônico que a cantora fazia no começo de carreira.

Na coreografia de “Heartbeat”, Madonna começa tendo seus movimentos moldados pelos dançarinos até que ela luta contra esse domínio sob ela, como se aquele movimento (aquela moda, representada pelos dançarinos) estivesse a moldar o que ela deveria fazer, o que reiterado pela letra da música seguinte (“Borderline”): “Something in the way you love me won't let me be / I don't want to be your prisoner, so, baby, won't you set me free?” (“Algo no seu jeito de me amar não me deixa ser livre / Não quero ser sua prisioneira, então, baby, liberte-me”).

Nossa protagonista deixa de se enxergar na imagem que as pessoas ao redor tem sobre ela. Essa crise de identidade (eu contra o outro) se faz presente em “She’s Not Me”. Tal situação ainda é confirmada pelas projeções (as “várias Madonnas” no decorrer de sua carreira). Ao mesmo, ainda há algum apego às imagens públicas – um sentimento dúbio que leva Madonna a sufocar uma das “Madonnas” e a beijar outra (anexo 13). Essa confusão de auto-impressões leva à revolta e à raiva, que se fazem presente ao final da música quando a cantora soca o chão, chuta o ar e se descabela, em uma seqüência de gestos revoltosos (anexo 12). Tão no chão aliás como começou, demonstrando que todas aquelas imagens de si mesma não a fizeram sair de onde estava.

Em “Music”, a referência mais forte para a transição para o próximo ato: ao final da música, Madonna e os dançarinos “entram” em um metrô (anexo 15). Eles vão fazer a viagem que será a jornada da narrativa de Madonna.

Se o ato anterior serviu como apresentação da protagonista e da situação pós-conflito, esse serviu como apresentação de um conflito. Como uma agulha em uma almofada, a não-identificação com o movimento do início do ato fez com que Madonna saísse do mesmo e fugisse daquela situação em direções que serão apresentadas nos próximos atos.

É interessante ressaltar, a essa altura, que essa ruptura, essa fuga do cenário até então apresentado, tem que ser promovida de modo que haja a identificação por parte do intérprete, caso contrário o signo interpretante em questão causará a não-identificação. Sem o aval do intérprete, a história perde seu sentido.

Todo interpretante de um signo se transforma em outro signo e garante a semiose ilimitada até que um interpretante final encerre provisoriamente o fluxo interpretativo. É assim que o signo personagem teleromanesco, enquanto representamen, comanda o estabelecimento de regras de um estilo de vida, enquanto está em ação para a recepção, isto é, enquanto está sendo dirigido pelos interpretantes dinâmicos que o deixa conectado com a experiência colateral dos intérpretes. E sabemos que, nesse caso, basta uma má palavra dada para que a interpretância dinâmica positiva se encerre e para que o personagem seja rejeitado pelos intérpretes. (SOUZA, 2008, p. 6)

Portanto, a narrativa só pode promover conflitos e resoluções a partir do momento em que os signos interpretantes que surgem com tal objetivo estiverem em consonância com o repertório dos intérpretes. Por exemplo: o fato de a Madonna ser uma protagonista compreende não só um repertório anterior, como também uma aceitação por parte dos intérpretes de um conjunto de signos (desde a voz do discurso inicial até o fato de a primeira imagem dela no palco, sentada em seu trono) que a leva a ser aceita como tal. 
3.4 VIAGEM E TRANSFORMAÇÃO

A primeira imagem que se tem nas projeções desse ato é de uma pessoa soprando as sementes de um Dente de Leão. Diferentes formas de vida aparecem durante a música “Rain” – na qual Madonna não está no palco (anexo 16). A lagarta tem um significado fundamental para a percepção desse ato. Ela remete à transformação: assim como o animal se transforma em uma borboleta, a protagonista da história também está prestes a passar por uma mudança. A mudança está estabelecida ao final da música quando aquela lagarta aparece na forma de uma borboleta. Os dançarinos estão vestidos como gueixas japonesas, e isso também tem um significado para a trama: segundo a Wikipedia, “Gueixa ou Gueigi são mulheres japonesas que estudam a tradição milenar da arte da sedução, dança e canto, e se caracterizam distintamente pelos trajes e maquiagem tradicionais”. Se, em um cenário de mudança, gueixas estão em destaque, pode-se deduzir que a mudança também cercará o modo que a cantora produz até então sua arte. 
Após a metafórica transformação da lagarta em borboleta, uma nova Madonna aparece envolta em vários casulos (anexo 17). Em contraste a todas as cores dos atos anteriores, no começo desse a cantora está vestida de preto, com todo um entorno preto e branco. Ainda em um contraste musical, a cantora aparece com uma musica pontuada por violão e piano, diferente das guitarras e samples dos atos anteriores. O casulo (uma barreira de fato material entre Madonna e o público) levanta ao mesmo tempo (anexo 18) que Madonna tira sua capa (anexo 19) e é conduzida pelo dançarinos para o palco. Fim da transformação.

Durante “Spanish Lesson”, a mudança que ocorreu com a cantora ocorre ao seu redor (sendo o “ao redor” representado pelos dançarinos). As novas cores que agora fazem parte da vestimenta da Madonna e dos dançarinos representam continuam a representar um processo de mudança – e isso é reiterado em “Miles Away” (anexo 20). A letra dessa música, em conjunto com as projeções (que retratam trilhos de trem e pessoas se locomovendo), remete à vontade da cantora de “sair do meio”, como é percebido também no trecho “I guess we're at our best / We are miles away” (“Eu acho que estamos no nosso melhor / Estamos a milhas de distância”), o que também pode ser encarado como uma metáfora – a distância a ser percorrida pela protagonista ainda é grande para atingir seu objetivo.

3.5 SENTIDO GEOGRÁFICO DA VIAGEM

Se esse ato pudesse ser definido em uma palavra, ela seria “cigano”. As referências são claras, como as roupas dos dançarinos (as mesmas do fim do ato anterior). Além disso, a própria banda ganha um reforço do The Kolpakov Trio, um grupo que interpreta músicas ciganas russas (anexo 23). Nas projeções, parques de diversão (anexo 22). Os ciganos e os parques de diversão têm algo em comum: eles sempre estão viajando.

Esse ato tem relação com a jornada de nossa protagonista, no sentido que a mesma, ao viajar pelo mundo durante esse tempo, absorveu a influência de várias culturas para si, e como a dançarina que tira saia após saia em “Doli Doli”, ela também se desfez de suas camadas superficiais para deixar que o mundo a levasse. Para que um intérprete possa compreender essa metáfora, bem como as referências presentes em todo o DVD, é necessário que o interpretante seja dinâmico para que os intertextos possam ser compreendidos – e para que a mensagem passada seja não só compreendida, como aceita, é fundamental a identificação, citada na página 27 deste mesmo trabalho, na relação entre o interpretante e a narrativa. 

O cenário e a música mudam, logo compreender os signos cênicos e musicais significa compreender os intertextos. À medida que são necessárias mais referências para compreender os intertextos que fazem o show ser interpretado como um produto narrativo, um maior repertório sígnico também se faz necessário; conseqüentemente, a trama se torna mais complexa.
O viés geográfico é importante para a trama, porém não é o cerne da narrativa. Ele está mais próximo de ser um meio para se chegar a outro meio. Ou seja: a viagem geográfica da Madonna (o meio) é uma metáfora para a sua maior compreensão sobre o mundo como um todo (o outro meio), o que a ajuda em seu objetivo de encontrar sua verdadeira essência (o objetivo final).
3.6 SENSAÇÃO DE MUNDO

As viagens e o caráter cigano que o meio de vida de uma artista itinerante como a protagonista da história do DVD proporciona geraram consequências na mesma.

A “compreensão do mundo” é a universalização dos conceitos particulares. Em “Get Stupid Medley”, a única atração é uma projeção. A atenção deve ser totalmente focada naquilo, demonstrando o que há de realmente importante: as questões do mundo (anexo 24). A disparidade nas condições de vida entre as pessoas de diferentes regiões, as guerras, a influência das decisões de grandes líderes do mundo. Tudo o que influencia o seu mundo particular e também todo o planeta é uma escolha do espectador, e ele deve acordar para isso, o que é transparecido no seguinte trecho:

“Get up! It's time! Your life! Your world! / Get up! It's time! Your life! Your choice! / It's time for you read the signs! / (...) / You don't have the luxury of time!” (“Acorde! Esta é a hora! Sua vida! Seu mundo! / Acorde! Esta é a hora! Sua vida! Sua escolha! / Esta é a hora de ler os sinais! / (...) / Você não tem o luxo do tempo!”). (Madonna, 2009)
Esse caráter de “conscientização” é refletido na letra de “4 Minutes”: “Time is waiting / We only got four minutes to save the world” (“O tempo está esperando / Nós só temos quatro minutos para salvar o mundo”). Um outro conceito lançado em ambas as músicas foi o de tempo, e a mensagem de fundo é: “não há tempo a perder”.

A “compreensão de mundo” é um conceito expandido para outras áreas. Em “Like a Prayer”, Madonna aborda essa busca pela religião e como ela significou também um índice que aponta para uma “iluminação”, que é encontrada em “Ray of Light”. Nessa música, a protagonista atinge o ponto. É a resolução por suas buscas e isso é representado pelo conjunto projeção/letra. Enquanto no cenário são mostradas formas semelhantes a fogos de artifício (anexo 25), a letra faz o papel da sensação da personagem diante de seu êxito: “And I feel / Like I just got home” (“E eu sinto / Como se eu tivesse chegado em casa”) – o que também reflete que a verdadeira busca, que passou em torno de questões do mundo, estava no “eu” da própria cantora.

3.7 GAME OVER

Com o fim da música, Madonna larga seu personagem – a história acabou, afinal o objetivo foi atingido. Ela canta com os fãs a próxima música, em um ato característico de artistas que atingem o reconhecimento (anexo 26).

O fim da narrativa, que não deixa de ser o “momento presente” referido no tópico 3.2 (“O fim da história”), se faz presente pelas vestimentas (assim como no primeiro ato, todos estão trajando preto e somente preto), bem como pela participação do Farell novamente em “Give It 2 Me”. 

A temática de jogos (anexo 27) serve como índice: todo jogo chega a um final. Isso é apontado em “Hang Up”, quando a rainha destrói o rei no jogo de xadrez na projeção de fundo. À medida que o xeque-mate se aproxima, também acontece com o show, que termina com um aviso: “Game Over” (anexo 28). O espetáculo acabou.

O momento de “game over” para um jogador de videogame é um momento de “sair da imersão”; quando o jogo acaba, olha-se para o universo de signos para além – a realidade fora da caixa daquele espetáculo. Esse é o significado para o público: esse jogo acabou para o público, e assim como um jogador adquire um conhecimento ou uma habilidade com um jogo, o espectador já recebeu a mensagem que esse espetáculo tinha a transmitir.

5 CONCLUSÃO
Não se pode auferir (e nem era o objetivo deste trabalho) se Madonna contou intencionalmente uma história. Contudo, os fatores determinados por Cândida Vilares Gancho e expostos no terceiro capítulo deste trabalho como fundamentais para a formulação de uma narrativa (tempo, espaço, personagens, enredo e narrador) existem no DVD Sticky and Sweet Tour. Tais fatores são representados pelos interpretantes que, em conjunto, permitem caracterizar este DVD como transmissor de uma mensagem. Por meio deles, é possível determinar em qual tempo uma cena transcorre, quem é o protagonista ou qual é o conflito. O signo e o seu interpretante foram os conceitos semióticos privilegiados neste trabalho.

O tempo da história percorre a carreira da protagonista, ou seja, desde os anos 80 aos dias atuais. Ele não é exposto de modo linear: começa-se no presente, a história volta ao começo da carreira (para demonstrar como ela chegou ao ponto presente exposto primeiramente) e finalmente chega-se novamente ao presente – ao que termina o show.

Existem dois espaços: o do espetáculo e os da narrativa. O espaço do espetáculo é tão somente o palco, ou em um nível macro, o estádio onde Madonna se apresentou. Porém, não é esse o espaço considerado, pois ele não o é em seu caráter literal, e sim no metafórico, ou seja; vários são os espaços. Madonna começa o show em um tempo presente, tocando e cantando em um palco que remonta à sua majestade (representada pelo trono no início do show) e respaldada pelo público que urra de modo que expressasse uma catarse ao primeiro aparecimento da cantora. A partir daí, existe também uma divisão entre o que é cenário de fato, e o que é uma metáfora dentro da metáfora, ou seja, quando um cenário expressa um sentimento e/ou uma sensação por parte da protagonista. Em “Die Another Day”, por exemplo, o cenário de um ringue, cujo fundo é a própria cantora expressa um caráter etéreo tal que aquilo não pode ser descrito como físico – Madonna canta acima, e por que não em cima, da luta dos outros. 

Em “Into The Groove”, ela está em um espaço físico, uma discoteca. Ali estão o DJ, os músicos e os dançarinos. Mas na maior parte, o espaço atinge um conceito ambíguo, representando não só um lugar físico como uma impressão da protagonista. Por exemplo: em “Miles Away”, ela está passando por viagens e buscas, de acordo com o espaço, não só físicas como interior. Em “Devil Won’t Recognize You”, já fica claro o aspecto metafísico, bem como em “Like a Prayer”, no qual o cenário adquire um teor abstrato, a ponto de não sequer importar onde a cantora está, e sim pelo que ela passa.

Nesse momento, pode-se dizer que há relação entre espaço e enredo, pois o segundo encobre o primeiro em alguns momentos pela representatividade do que se está passando com a protagonista, quer dizer, as ações que compõe o enredo tomam o espaço. Vários são os espaços físicos pelos quais se passa a narrativa: o show e ambientes luxuosos no primeiro ato; a discoteca com DJ nascida a partir dos anos 70 (juventude da Madonna) e consolidada nos anos 80 (época do começo de sua carreira).

O enredo está divido em atos, relacionados a conceitos estéticos (que também são expressos nos personagens e no espaço). Primeiramente, Madonna está no presente, no momento sendo o que ela é em um nível superficial: uma artista fazendo um show. As participações especiais de artistas contemporâneos demonstram o caráter de atualidade. Esta é a apresentação, ou seja, o ponto em que se mostra quem é a protagonista – um primeiro momento, no qual se entende sobre quem é a história.

O segundo ato remete ao começo de carreira da cantora, os anos 80 cheios de cores e músicas eletrônicas e dançantes. Depois de um tempo, Madonna não se identifica mais com os rótulos que lhe eram dados, ao que é expresso em “She’s Not Me”. E, metaforicamente, a cantora pega o trem da música (“Music”) em outras direções, que transformariam a protagonista. Neste ponto, é demonstrado o conflito da história, ou seja, o momento no qual é mostrado pelo que a protagonista vai passar para chegar a um ponto, o qual não se sabe o que é ainda.

No começo do terceiro ato, o tema já é completamente diferente. Mais transcendental, com tons menos cítricos e mais pasteis, o primeiro movimento deste ato é bastante expressivo: Madonna sai de um casulo, que estava dentro de outro casulo. Ou seja, a protagonista busca a capacidade de se revelar para além da superficialidade existente até o momento, ao que é expresso pelo cenário (a lagarta que se torna uma borboleta) como uma transformação.

O roteiro do show influencia a narrativa visual à medida que a sua composição deve observar sempre o roteiro para que fique coerente com a história. Ou seja: é necessário, ao transmitir uma mensagem, dar dramaticidade a uma cena, luz e sombra, ambientação. Envolver o intérprete é gerar um interpretante compreensível e assimilável o suficiente para que essa mensagem seja aceita. O interpretante vai além do roteiro; é a construção sígnica derivada deste roteiro, sendo ela compreendida não só pela narrativa visual, como também pelas músicas correspondentes.

A transformação da protagonista remete a uma mudança, que acontece no sentido emocional/psicológico. Para que ela achasse seu novo ego, ela sai pelo mundo. E é sobre isso que o quarto ato trata: o caráter nômade de um artista, de uma questão de “compreensão de mundo”, que leva a cantora a sair pelo mundo a fim de tentar compreender e se enriquecer (não financeiramente, porque esse não é o foco, mas como pessoa). Alguns atos levam a crer isso: a música “Miles Away” (que fala sobre viagens), a presença de um grupo de música romani (o Kolpakov Trio) e de toda uma ambientação que envolveu os figurinos dos dançarinos e músicos e do espaço (sendo ele literal, como um parque de diversões – o que remete ao nomadismo e mudança, pois um parque tradicionalmente é itinerante; ou não-literal, quando em “Miles Away”, por exemplo, a projeção revela viagens constantes, com um avião voando por vários lugares em um mapa).

Depois de viajar pelo mundo com o objetivo de não só compreendê-lo melhor, como também se compreender melhor, a protagonista atinge o nível de entender os problemas do planeta. Ou seja, para além da busca pelo eu interior, a protagonista encontra “questões de mundo”, ou seja, problemas que assolam a humanidade e que se tornam parte de sua consciência e consequente preocupação. E é sobre isso que trata o quinto ato: como a procura por si mesmo auxilia a pessoa a entender o mundo, ou até vice-versa, considerando que Madonna procurava entender a si mesma em primeiro lugar, e não o mundo. Nesse ponto, percebe-se uma proximidade maior com o presente, pois ela conta com a participação de Justin Timberlake e de Timberland, ambos artistas contemporâneos. O clímax se encontra no final deste ato, com “Like a Prayer”: a protagonista finalmente encontra sua “iluminação”, que pode ser associada à satisfação em ter procurado em todo o mundo pelo seu “eu interior” e tê-lo encontrado. Não só a letra, como a coreografia retratam um ato de fé, o que pode ser considerada uma moral dessa narrativa: “para encontrar seu eu interior, é necessária a determinação e a fé de que irá conseguí-lo”.

No último e derradeiro ato, a protagonista, já na resolução do enredo, ela é a artista novamente. Isso é provado por um recurso usado pelos artistas tradicionalmente: o ato de cantar “a capella” com o público, em uma música escolhida por eles. Isso significa que contamos a história, agora o público é parte do “atual” narrativo, ou seja, em todo esse tempo, o público presente no show assiste à narrativa, agora é parte dela. Seguido isso, são executados as duas últimas músicas e o cenário lança uma mensagem simbólica: “Game Over”. Essa mensagem está para a narrativa como o ponto final está para um livro, ou seja, o final é claro e não há mais nada para se dizer: a história acaba aqui.

Isto posto, pode-se argumentar que os outros elementos da narrativa estão claros, pelo menos em maior parte. Em se tratando dos personagens, Madonna não só é a protagonista, como é narradora-personagem. Ademais, os outros personagens estão presentes como projeções virtuais e como integrantes da banda e dançarinos. Eles representam ora coadjuvantes (nos momentos em que a cantora interage com os personagens, como o DJ em “Into the Groove” e os ciganos em “Doli Doli”), ora figurantes (na maior parte do show, quando são personagens não-interativos) e ora antagonistas (como em “She’s Not Me”, quando as “outras Madonnas” ou estereótipos da cantora agem como algo que a atrai por lado, mas por outro são objeto de ódio – o que leva ao conflito).

ANEXOS
Anexo 1: Movimento de imersão – plano grande geral
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Anexo 2: Movimento de imersão 2 – plano grande geral
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Anexo 3: Movimento de imersão 3 – plano grande geral
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Anexo 4: A trajetória da bolinha – detalhe
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Anexo 5: Madonna no trono – plano americano
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Anexo 6: Madonna no trono – plano de conjunto
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Anexo 7: Plano médio em contra-plongée
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Anexo 8: Plano geral
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Anexo 9: Plano geral
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Anexo 10: Temática anos 80 – começo da carreira – plano grande geral
[image: image10.jpg]in‘
et s )
v ..a1.1n1—.mrn





Anexo 11: As várias Madonnas – plano geral
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Anexo 12: Plano de conjunto
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Anexo 13: Close
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Anexo 14: Plano grande geral
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Anexo 15: Metrô - detalhe
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Anexo 16: Transcendência – detalhe / plano grande geral
[image: image16.jpg]



Anexo 17: Casulo exterior – plano geral
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Anexo 18: Casulo exterior se levantando – plano geral
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Anexo 19: Madonna saindo do casulo interior – plano de conjunto
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Anexo 20: Peregrinos – plano de conjunto
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Anexo 21: Mapa-mundi – plano de conjunto
[image: image21.jpg]



Anexo 22: Parque de diversões – plano geral
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Anexo 23: Madonna e Kalpakov Trio – plano de conjunto
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Anexo 24: Questões de mundo – Plano geral
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Anexo 25: Ray of Light – plano geral
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Anexo 26: Madonna cantando com os fãs – plano de conjunto
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Anexo 27: Jogo – plano geral
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Anexo 28: Game over – plano grande geral
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