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		  LAS 


			10 REGLAS 


			DE LA MODA


		  MASCULINA


			 


			por 


			Giorgio Armani


			 


			 


			 


			 


			 


			1.


			Personalidad


			 


			Se puede establecer reglas, dar consejos y ofrecer orientación. Sin embargo, la verdad es que todo depende de la personalidad: sin ella no hay estilo ni elegancia. Un hombre con estilo debería saber cultivar el propio gusto y descubrir lo que realmente le satisface. Basta tener una verdadera curiosidad por todo lo que nos rodea y unas ganas enormes de aprender y conocer cosas nuevas. Esto significa una apertura a todo lo que la vida puede ofrecernos de sorprendente, maravilloso, estimulante, novedoso y nunca visto.


			 


			 


			2.


			Conócete a ti mismo


			 


			Es un imperativo que nadie debería olvidar. En un hombre encuentro muy interesante la expresión de un estilo propio y una particularidad personal, que no siga ciegamente los dictados de la moda, ya que, en algunas ocasiones, nos puede hacer parecer ridículos. No obstante, para que esto suceda se necesita una cierta disciplina. Es necesario mirarse atentamente al espejo y averiguar cuáles son físicamente nuestras virtudes y defectos. Al mismo tiempo hay que mirar hacia el interior y descubrir el propio carácter. La elección de la ropa y los complementos que mejor nos definen es el resultado de este doble análisis, que si realizamos con lucidez, no nos llevará a equivocarnos. La ropa masculina debe adaptarse al cuerpo sin ningún tipo de ataduras y debe ser cómoda para permitir que nos sintamos a gusto en todo momento. Si se tienen los hombros anchos es inútil llevar una chaqueta de hombros construidos. Y si se tienen las piernas robustas, los pantalones pitillo, por mucho que estén de moda, siempre estarán fuera de lugar. Y así sucesivamente. 


			 


			 


			3.


			Todo hombre debería tener siempre en mente lo que yo llamo «la regla de Cary Grant»


			 


			Es decir, vestirse de tal modo que en las fotos se pueda percibir nuestro estilo, más allá de las tendencias de moda y de las épocas. Me viene siempre a la mente Cary Grant, un hombre extraordinariamente elegante, de modo cortés y silencioso, pero con un gran carácter. No era una estrella a la última moda, pero todavía hoy y con el pasar de los años, sigue siendo un verdadero icono de estilo. 


			 


			 


			4.


			La coherencia variable


			 


			La elegancia masculina debería expresar una virtud específica: la coherencia variable. Somos personas diferentes en las distintas estaciones de nuestras vidas y es justo que la elección de nuestra ropa lo refleje. Solamente es necesario filtrar todo lo que la moda nos ofrece en cada estación y adaptarlo a nuestra personalidad. Es una habilidad que se perfecciona con el tiempo, que requiere ser conscientes de nosotros mismos, pero que a la larga es sumamente gratificante.


			 


			 


			5.


			No puede concebirse la verdadera elegancia sin comodidad


			 


			Porque la ropa que nos aprieta, que no se adapta a las formas del cuerpo y que fuerza los movimientos, quita naturalidad a la persona. Y para mí, sencillez y elegancia son una única cosa. Actualmente, vestirse de modo formal ya no significa ponerse los austeros trajes de otro tiempo, sino elegir las prendas que se adapten a las líneas de nuestro cuerpo. 


			 


			 


			6.


			Comodidad no puede y no debe convertirse en sinónimo de aspecto descuidado


			 


			Algo que ocurre muy a menudo en la actualidad. Es verdad que los códigos de vestir y las normas de protocolo se han suavizado con respecto a otras épocas, pero también es cierto que el tipo de prenda y la ocasión están estrechamente vinculados entre sí. Es un error exagerar en las ocasiones informales como también es una equivocación vestir demasiado sport en las citas formales. Por tanto, la regla de oro es prestar mucha atención. Vestirse con esmero es una señal de respeto: hacia nosotros mismos y hacia quienes están a nuestro alrededor.


			 


			 


			7.


			Trayectoria profesional


			 


			Desde el momento en el que inicié mi trayectoria profesional en el mundo de la moda, han cambiado muchas cosas y, quizás, puedo decir que he contribuido a este cambio. Hoy en día los hombres no tienen miedo a expresarse, incluso a través de la ropa. Lo cual está muy bien, pero eso sí, siempre que no se exagere. Porque un hombre elegante pasa casi siempre desapercibido, pero deja una impresión duradera en todo aquel que se cruza en su camino. 


			 


			 


			8.


			Un hombre elegante no debe llevar corbata por obligación 


			 


			Aunque en las ocasiones formales sirve de ayuda, en general no pienso que la corbata pueda ser considerada como símbolo del buen vestir. A lo largo de los años, en mi trabajo, he propuesto a menudo la camisa sin cuello de inspiración oriental, que encuentro sencilla y sofisticada a la vez. En algunas ocasiones he propuesto las corbatas, pero nunca exageradas o extravagantes. Y en otras, la camisa completamente abotonada sin otros complementos. Depende siempre de la persona y de la ocasión. 


			 


			 


			9.


			En el estilo no existe el color 


			 


			Cada uno debe elegir el color que prefiera, pero si tuviera que elegir uno, escogería el color azul. Intenso, elegante, versátil, se adapta de modo apropiado a casi todas las ocasiones y queda bien prácticamente a todo el mundo. Transmite calma, serenidad y una especie de melancolía viril. Es atemporal y está por encima de las modas.


			 


			 


			10.


			La elegancia y el buen vestir comienzan por el cuidado de uno mismo y del propio cuerpo


			 


			Mens sana in corpore sano es un lema en el que siempre he creído. La auténtica elegancia proviene únicamente del verdadero equilibrio psico-físico. La prenda más hermosa no podrá ocultar jamás un cuerpo descuidado, y un cuerpo desaliñado quita elegancia incluso a la prenda de alta costura más impecable.




		




		

			 


			 


			 


			 


			VESTIR


			FORMAL
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		  © Hulton-Deutsch Collection/Corbis


		  Fred Astaire baila vestido de frac en el rodaje de la película La alegre divorciada (1934).


			 


			 


		
LO QUE QUEDA



			DE LA


		  SASTRERÍA


			 


			 


		   


			¿Es posible imaginar cómo sería nuestra vida sin moda? ¿Cómo sería una sociedad en la que no existieran códigos, normas o tendencias? ¿En la que no hubiera ganadores ni perdedores en el juego del vestir porque cada cual atendiera únicamente a sus propias reglas? Parece que tales espejismos han existido. Aunque los ritos en el atuendo se remontan a la prehistoria, en un tiempo relativamente tan cercano como el año 1390 no se registraba en Florencia ninguna moda dominante en lo que respecta al traje masculino, porque cada cual procuraba acicalarse a su manera, según sostiene Georg Simmel en Filosofía de la moda (1923). Había decisiones estéticas, desde luego, pero faltaba un factor imprescindible para el nacimiento de una moda, la necesidad de conjunción. Ese mismo texto menciona otro espacio carente de moda: los nobili venecianos no la tenían porque, por ley, debían vestir de negro para confundirse con el pueblo llano y disimular su escasez numérica. Defiende Simmel que en ese caso «la moda quedaba nonata porque se evitaba deliberadamente distinguirse de los inferiores».


			 




			40 horas


			Tiempo mínimo

dedicado a la

elaboración de un

traje a medida en los

talleres londinenses

de Savile Row.





			 


			Resulta poco probable que estos episodios en blanco (llamémosles «paréntesis de información de moda») reaparezcan en siglos posteriores, como sí ha ocurrido con el concepto de la sprezzatura. Este término italiano significa «desdén» y fue acuñado por Baldassare Castiglione en Il Libro del Cortegiano (1528) —el manual de urbanidad más célebre del mundo occidental moderno— para definir «la noble disimulación del esfuerzo a la que estaba obligado el caballero cortés, fuera cual fuera la acción emprendida». El concepto se trasladó al mundo del arte para definir la soltura con la que pintaban los artistas del barroco y esa misma actitud se mantiene como una constante en la búsqueda de la elegancia en el siglo XX. «Un hombre que se preocupa por su aspecto normalmente está intentando resultar atractivo, pero eso resulta muy poco atractivo en un hombre», decía Andy Warhol cuatro siglos después de Baldassare Castiglione. Y con más profundidad y elocuencia lo expresaba José Ortega y Gasset, en 1928, en Meditación de nuestro tiempo: 


			 


		  El tema de la elegancia ... nos insinúa gentilmente y sin darse el aire de ello, hasta zonas profundas de nuestra vida. La elegancia es una sutil calidad, gracia, virtud o valor que puede residir en cosas de la más variada condición. En la matemática hay soluciones elegantes, y en la literatura elegantes expresiones. Pueden ser elegantes ciertos utensilios y manufacturas humanas: la forma de un jarrón, la línea de un automóvil, la fachada de un edificio, el gálibo de un yate, el corte de un vestido. Pero también son elegantes ciertas cosas de la naturaleza: el perfil de una serranía, el álamo en forma de huso, la planta de un caballo o de un toro. El hombre puede poseer la elegancia en la figura de su cuerpo, pero también en su alma o modo de ser; y hay gestos elegantes y hay acciones que lo son, puesto que existe una elegancia moral que no es igual a la simple bondad u honestidad. En fin, hasta hay sentimientos elegantes, porque es curioso recordar que dos seres tan distantes en todo como Aristóteles y la reina gótica doña Blanca de Navarra, coinciden casi en las palabras de esta frase: «la melancolía, propia de toda alma bien nacida, la melancolía es un sentimiento elegante; no lo es la tristeza». 


			 


			 


			«David Bowie. Ziggy Stardust, Aladdin Sane, The Thin White Duke. Jean Cocteau. Iconos. Héroes. Maestros de la mascarada. Los defensores definitivos de la creatividad y la libertad de expresión. El poder de la persona. Uno mismo como un arte.»


			DRIES VAN NOTEN


			Museo de las Artes Decorativas de París, 2014


			 


			 


			Uno de los pocos axiomas en la historia de la moda es que George Bryan Beau Brummell (1778–1840) fue el padre de esa elegancia moderna que se define por su discreción y solo aparente sencillez. Antes de que se ganara el favor del rey Jorge IV (1762–1830), los hombres vestían de forma recargada y exagerada. Brummell llegó a un paisaje de filigranas, trenzas y volantes y lo limpió. Literal y metafóricamente. No solo impuso la importancia de la higiene sino que apostó por una paleta más sobria en azul marino, gris o negro y por cortes más simples y favorecedores. Su ingenio y su ácido verbo eran tan afilados como sus trajes y tan ingobernables como para que terminara por dirigirlos hacia el monarca, perdiera sus simpatías y terminara exiliándose a Calais en 1816, acorralado por las deudas. La leyenda de Brummell no solo es la del triunfo de lo que hoy entendemos por buen gusto, sino también la del nacimiento del dandismo, un movimiento del que se le considera pionero y al que se ha dedicado densas e intensas reflexiones psicológicas y filosóficas. Una de las más celebradas se tituló Tratado de la vida elegante y fue publicada por Honoré de Balzac en cinco capítulos en el periódico Le Monde, entre el 2 de octubre y el 6 de noviembre de 1830. También por entregas, esta vez en Le Figaro y entre el 26 y el 29 de diciembre de 1863, apareció El pintor de la vida moderna de Charles de Baudelaire, que definía el dandismo como «una institución vaga, tan extravagante como el duelo; muy antigua, ya que César, Catilina, Alcibíades, nos ofrecen tipos deslumbrantes de ella». 


			 




¿A medida?


	Existen dos conceptos de confección a medida en la sastrería británica. El primero (bespoke) define un traje elaborado de principio a fin para el cliente, con patrones originales.


	El segundo (made-to-measure) es un diseño ya existente que simplemente se ajusta a las medidas del comprador.





		   


			Resulta extremadamente controvertido tratar de articular una descripción precisa del dandi, pero no deja de resultar curioso que haya terminado por utilizarse como un sinónimo de hipérbole estilística, cuando Brummell solía decir que si la gente se daba la vuelta para mirarte por la calle, significaba que seguramente no ibas tan bien vestido. Por muchas horas que él empleara en arreglarse, el resultado debía impresionar desde su aparente sencillez. De nuevo, aparece el desdén de la sprezzatura, que él rebautizó con la expresión inglesa conspicuously inconspicuous (un oxímoron que podría traducirse como «llamativamente discreto»). 


			En todo caso, la soltura en el manejo del lenguaje de la elegancia que permite atreverse a romper sus convenciones es una de las características que definen a un dandi y un punto de inflexión en la evolución del vestir masculino. Sin necesidad de caer en etiquetas, esta es una escuela de vestuario a la que se adhieren hombres como el escritor Oscar Wilde (1854–1900), el duque de Windsor (1894–1972), el bailarín Fred Astaire (1899–1987) o el músico David Bowie (Londres, 1947). Todos son poseedores de una fuerte personalidad estética capaz de doblegar los códigos de su tiempo. Son caracteres que juegan a la contra de la tendencia generalizada del vestir masculino, que, a partir de la Revolución francesa y la Revolución industrial, sufre un proceso que John Carl Flügel denominó «la gran renuncia masculina a la decoración» en Psicología del vestido (1930). La sastrería se convierte en un arte austero, un tanto represor y desde luego prejuicioso, que no puede permitirse el capricho de la fantasía o lo llamativo. Para paliar ese sacrificio de la belleza, desde ese momento se ensalza y destaca la calidad. 


			 


			 


		  «Un hombre debe vestirse como si hubiera comprado su ropa con inteligencia, se la hubiera puesto con cuidado y luego se hubiera olvidado por completo de ella.»


			SIR HARDY AMIES


			ABC of Men’s Fashion, 1964


			 


			 


			Brummell simplificó el vestuario en aras de un criterio más moderno, pero sus motivos no guardaban relación con este fenómeno. Se trataba de un mero cambio superficial, ya que Brummell perpetuó la preocupación por el acicalamiento y de ahí que sea una figura reivindicada por el dandismo. De hecho, Brummell hizo de la elegancia su principal ocupación y alcanzó un grado obsesivo de perfeccionismo en su búsqueda. La «gran renuncia» de Flügel supone un cambio más profundo y antagónico. Se trata de la difusión a gran escala de la idea de que la coquetería y otros aspectos relacionados con el vestir son asuntos frívolos e impropios de un hombre. Flügel lo atribuye al auge del ideal democrático de fraternidad y a una nueva valoración del trabajo. El utilitarismo inglés y el sistema político de Francia y EE.UU. se alían en una renuncia a los atuendos emperifollados de la aristocracia diletante y defienden un nuevo sentido moral de la vida masculina encarnado por una burguesía a la que el trabajo dignifica. Durante el siglo XVIII, el hombre marca las tendencias y la mujer imita las evoluciones del traje masculino. A partir de la Revolución francesa, se inicia la decadencia hacia un atuendo masculino gris que, desde el siglo XIX, renuncia al color y a la decoración. El hombre debe trabajar y producir y toda carga ornamental se reserva para la mujer, que se convierte en un elemento de ostentación del poder económico del varón. De ahí que en el siglo XIX se acentúe de forma dramática la diferencia entre la moda femenina y la masculina. Será Coco Chanel, en el siglo XX, quien introduzca un principio de austeridad parecido en el guardarropa de las mujeres.


			Durante la segunda mitad de ese siglo retrocede por completo cualquier manierismo en el atuendo de los caballeros. Las restricciones impuestas por la reconstrucción de Europa tras la Segunda Guerra Mundial otorgan un aire decadente a los tipos muy atildados. En cambio, los briosos muchachos estadounidenses, con sus ropas prestadas de los uniformes de la contienda, parecen súbitamente más actuales, frescos y modernos. Los trajes de tres piezas y los sombreros dejan de ser de rigor y ceden ante el empuje de la revolución juvenil que gasta vaqueros, cazadora y camiseta. La convención del atuendo lleva implícita una rigidez de pensamiento contra la que se rebelan las nuevas generaciones. Los tiempos en los que era impensable que un caballero caminara por la calle con la cabeza descubierta son reemplazados por otros en los que lo inimaginable es ir con guantes, a no ser que uno se disponga a robar un banco. 


			Los códigos se hacen añicos por motivos sociológicos y políticos, pero también por una transformación industrial. Es en el Renacimiento cuando los atuendos dejan de ser drapeados sobre el cuerpo (lo que ocurría en las culturas clásicas y en la Edad Media) y los tejidos se dividen en varias piezas ensambladas —que luego serán patrones— para buscar una mejor adaptación. De hecho, en los talleres de alta costura femenina del siglo XXI sigue existiendo esa división entre dos oficios: drapeado y sastrería. En el siglo XVII aparece en Occidente la casaca con chaleco a juego. La prenda fue adoptada casi al mismo tiempo por Carlos II en Inglaterra y Luis XIV en Francia, y su uso se extendió por Europa con rapidez. Al final del siglo XIX los calzones se alargaron y las chaquetas se acortaron, con lo que el traje de tres piezas fue tomando la forma que hoy nos es familiar. 


			 


			 


		  «Aportar estilo al propio personaje ¡un gran y extraño arte! Es ejercido por aquellos que ven toda la fuerza y toda la debilidad de su propia naturaleza y las comprenden en un plano artístico hasta que todo aparece como arte y razón e incluso la flaqueza deleita al ojo…» 


			FRIEDRICH NIETZSCHE


			La gaya ciencia, 1882


			 


		   


			Fuertemente influido por los uniformes militares, el diseño queda configurado, pero no así sus modos de producción. La sastrería es, desde el Renacimiento hasta el siglo XX, un trabajo artesano y manual que pasa entonces a industrializarse y fabricarse en serie. La confección se ofrece al principio como una alternativa más asequible que los modelos realizados a medida, pero en los años setenta logra un papel preponderante y de liderazgo. De la mano de la industrialización y la globalización, la sastrería deja de ser un diálogo íntimo de un hombre con su sastre y se convierte en un negocio mundial. De ahí que los productos dinamiten las escuelas geográficas imperantes hasta ese momento y se cree un único gran código planetario. Más cómodo, más ligero, menos formal. 


			 


			 


		  «Muchos periodistas se visten mal. Cuando se mueran, alguien les pondrá un traje y los meterá en un ataúd. Si se arreglan para la muerte, ¿por qué no hacerlo mientras están vivos?»


			GAY TALESE


			GQ, 2011


			 


			 


			Al final de la década de los setenta ya no son los sastres de Saville Row o de Nápoles quienes marcan las pautas, los largos y la evolución de las formas. Diseñadores como Giorgio Armani (Piacenza, 1934) revolucionan el vestir masculino y propulsan la industria de la confección italiana con diseños más confortables y una reinterpretación de la tradición que puede ser consumida y entendida por igual en cualquier parte del mundo. Desde su primera colección en 1975, pero sobre todo gracias a su colaboración con la película American Gigolo en 1980, Armani impuso un discurso de chaquetas menos estructuradas y líneas puras que llevaba la herencia de ligereza de la sastrería italiana a una nueva era. Al bajar la cintura y alargar las chaquetas, Armani dibujó una silueta mucho más cómoda que definiría el final del siglo XX. 


			No obstante, no todos los diseñadores quieren transitar por la senda de las convenciones más o menos suavemente versionadas. Algunos buscan la transgresión total. Como Jean Paul Gaultier (Arcueil, 1952), que vendió más de 3.000 unidades de sus faldas masculinas cuando las presentó por primera vez en 1985. «Muchos hombres muy viriles han llevado falda a lo largo de la historia, ahí están los samuráis o los escoceses que siguen llevando kilt. Yo creo que las telas no tienen sexo, ni muchas de las vestimentas. ... La falda para hombre no tiene nada que ver con el travestismo», aseguraba el modista en el catálogo de la exposición de la Fundación Mapfre Jean Paul Gaultier: Universo de la moda. De la calle a las estrellas en 2012. Sus modelos andróginos suelen encarnar una nueva forma de sensualidad y seducción y, diez años después de impactar con sus faldas, el francés dio otra vuelta de tuerca al intercambio de roles y al choque entre lo exquisito y lo común: presentó una colección de alta costura para hombre dentro del calendario de prêt-à-porter masculino. 


			Cuando la industria de la confección se vuelve dominante en la sastrería deja que su vocabulario natural, que es el de la ropa deportiva, impacte en el vestir formal. Aunque de eso también hay que responsabilizar a la evolución de los materiales. Las lanas que se utilizaban para los ternos de los años treinta y cuarenta del siglo XX carecen de sentido en un mundo lleno de comodidades, en el que la gente cada vez pasa menos tiempo al aire libre. Los tejidos han cambiado tanto para adaptarse a esta nueva realidad que los sastres lamentan que hoy casi todos los materiales están pensados para la industria de la confección y no para ellos. ¿A quién siguen vistiendo esos artesanos? A hombres que desean diferenciarse de los demás. Porque aprecian el ritual y la distinción de un traje moldeado a la medida o porque, convertidos en excéntricos, se erigen en herederos de Brummell en la defensa de una existencia más sofisticada. Algunos, como el escritor Gay Talese (Ocean City, 1932), buscan que su aspecto lance un mensaje inequívoco sobre el cuidado que dedican a sí mismos y a su oficio. El estadounidense, cuyo padre era sastre, cuida sus sombreros fedora y sus trajes a medida con la misma pulcritud con la que elige las palabras en sus textos. Así lo explicaba en la revista Vanity Fair en agosto de 2007: 


			 


			Ponerme un traje bien diseñado eleva mi espíritu y me ayuda a definirme como un hombre al que le importan los detalles. La ropa bien cortada es una celebración de la precisión. Cuando llevo uno de mis trajes a medida estoy en armonía con mis más altos ideales, con mi adoración de la mejor artesanía. En este periodo de globalización, de vacío de buzón de voz y de compras por internet, pocas cosas me resultan más gratificantes que estar de pie en una segunda o tercera prueba de un sastre que está personal y orgullosamente comprometido con lo que está haciendo. 


			 


			«Hacerse hoy un traje a medida es una reacción a la globalización, a la estandarización y a la banalización», coincide Luis Sans, propietario de Santa Eulalia, una exclusiva tienda de ropa masculina y femenina y taller de sastrería de Barcelona que despacha entre 300 y 400 trajes a medida al año. Cada uno exige tres metros de tejido, tres pruebas y un mes y medio para ser realizado. Comparar el proceso de probarse un traje en un comercio y llevárselo a casa con el de encargarlo a medida es como ver a un hombre correr contra un tren de alta velocidad: una competición imposible. Si usted quisiera hacerse un traje a medida en Santa Eulalia primero debería elegir el tejido entre un millar de cortes extendidos sobre una mesa, ofreciendo sus brillos al plegarse y su cálido tacto. Después debería responder a un ágil interrogatorio: ¿Quiere la americana recta o cruzada? ¿Con dos o tres botones? ¿Con o sin abertura? ¿Con bolsillos parche o cortados? Y el pantalón, ¿lo desea con o sin pinzas? ¿Con vuelta o sin vuelta? ¿Con bolsillo detrás o sin él? 


			 


		

1966 


			Año en el que Yves Saint Laurent utilizó por primera vez el esmoquin para mujer. Un gesto revolucionario en la historia de la moda femenina. Se trataba de una chaqueta de tres botones y un pantalón con banda lateral de satén. Llevaba un lazo en lugar de pajarita.





			 


			No son la clase de cifras y preguntas que imperan en el siglo XXI. Pero aun así, hay gente joven que se acerca a la disciplina. Nuevos clientes y también nuevos sastres. Como Lander Urquijo, nacido en 1980, que rechaza la convención de las normas y estereotipos en lo que respecta al traje para hombre. «A menudo me preguntan qué se puede o no se puede llevar en una determinada situación o quién lleva bien o mal ciertos atuendos. No me gusta nada entrar en eso. Porque hoy todo es relativo. Ya no hay normas. Depende del contexto, de la combinación y del momento.» 


			Vuelven códigos añejos pero lo hacen transformados. Hoy es posible cruzarse con muchos sombreros dando un paseo por el centro de una gran ciudad. Pero ya casi nunca acompañan a un traje. Al contrario, sus portadores son muy jóvenes y los llevan con ropa deportiva. El chaleco apenas va de la mano de una chaqueta y el esmoquin puede aparecer en el desayuno en compañía de unos vaqueros. Volviendo a Simmel:


			 


			A la moda, ciertamente, lo que le importa es variar; pero, como todo lo demás del mundo, hay en ella una tendencia a economizar esfuerzo; trata de lograr sus fines lo más ampliamente posible, pero, a la vez, con los medios más escasos que sea dado; de suerte que ha podido compararse su ruta con un círculo. Por este motivo, recae siempre en formas anteriores. Apenas una moda se ha borrado de la memoria, no hay razón para no rehabilitarla. La que la ha seguido atraía por su contraste con ella; al ser olvidada permite renovar este placer de contraste oponiéndola a su vez a la que por la misma causa fue preferida. 


			 


			 


			«Tienes que tener estilo. Te ayuda a levantarte por la mañana. Es una forma de vida. Sin él no eres nadie. Y no hablo de tener mucha ropa.»


			DIANA VREELAND


			The Eye Has to Travel
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            © Silver Screen Collection/Getty Images


            El actor Steve McQueen volvió a poner de moda los trajes de tres piezas con su papel en la película El secreto de Thomas Crown (1968). 


			 




			
FRAC
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		  Resulta muy adecuado que fuera George Bryan Beau Brummell (1778–1840) el responsable del aspecto final del traje más elegante de los que todavía sobreviven en el armario masculino. La chaqueta del frac es corta por la parte delantera y cuenta con un faldón posterior. Se trata de una evolución y adaptación lógica para su uso sobre el caballo: se elimina la tela del abrigo en el frontal para permitir la flexión de las piernas y se mantiene el largo por detrás para que caiga sobre el caballo. De ahí que la prenda se denomine en inglés tailcoat (cuya traducción literal sería «abrigo de cola»). Empezó a utilizarse en el ámbito de la hípica al final del siglo XVIII, y a principios del XIX los caballeros lo empleaban para toda clase de actos sociales en múltiples colores. Pero Brummell se centró en un modelo de levita en azul medianoche combinado con pantalones negros, chaleco y camisa blancos y un cuello almidonado con pañuelo blanco. Su modelo se impuso de tal forma que la descripción casi serviría para un frac contemporáneo. Así se estableció el código cromático de blanco y negro que definiría los trajes de noche durante los siguientes doscientos años. En línea con la «gran renuncia» de John Carl Flügel (1884–1955) se trata de que el atuendo masculino de gala sirva para enmarcar y acompañar al femenino, que estalla en colores y fantasía en esas ocasiones. 


			Cierto es también que el frac tiene un uso muy residual en el siglo XXI. Ha quedado restringido al mundo diplomático, a los directores de orquesta y a las ceremonias de estado. De ahí que la mayor parte de los hombres deban recurrir al alquiler si alguna vez en su vida se ven obligados a llevar uno. Lo cual, en este caso, es un pasaporte directo al fracaso. La diferencia entre parecer un mago de tercera división o la reencarnación de Fred Astaire al ponerse un frac está en los detalles y en la precisión del ajuste. La chaqueta cubre el chaleco en la parte frontal de forma que nunca sobresalga por debajo de esta, ni siquiera cuando se levantan los brazos para bailar. El faldón llega hasta la parte trasera de la rodilla y lo ideal es que quede un par de centímetros por encima de la articulación. El corte se ajusta al cuerpo, ya que las dos secciones —con solapas siempre en pico— nunca se cierran sobre el pecho y los botones son meramente decorativos. La chaqueta queda abierta para enmarcar tres elementos blancos: la camisa, el chaleco de piqué y la pajarita. El cuello almidonado no se pliega sobre sí mismo, sino que se despliega en unas pequeñas y dramáticas alas, la pechera —también almidonada— debe acoplarse bien al cuerpo, especialmente, cuando uno se sienta. Para mantener todos estos elementos en su sitio, es necesario contar con ayudas interiores en la forma de corchetes y botones. Los pantalones requieren de tirantes para mantenerse a la altura necesaria y no estropear la calculada proporción de la silueta. En Europa estos se llevan con dos tiras de satén laterales; en EE.UU., solo con una. 


			 


			 


			«A veces estoy en un restaurante y la gente viene a pedirme una mesa libre porque llevo traje y corbata. Es extraño, pero puedes divertirte si estás dispuesto a ser un poco pretencioso. Lleva trajes con truco. Si te atreves.»


			TOM WOLFE


			Conversations with Tom Wolfe, 1980


			 


			 


			Un frac no es, como se ve, un asunto fácil de manejar. Se trata más bien de una obra de ingeniería, una catedral de la sastrería. 


			 


			 


			
ESMOQUIN
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		  La historia del esmoquin es una de las más ricas del guardarropa, aunque se podría resumir diciendo que se trata de una versión aligerada y modernizada del frac. Las levitas con cola de aquel conjunto eran de rigor en los actos públicos del siglo XIX, pero los caballeros empezaron a utilizar modelos más cómodos para las cenas que se realizaban en casas o en entornos algo más íntimos. Estas chaquetas se denominaban dinner jackets o smoking jackets, en referencia a las ocasiones en las que se lucían (las primeras en cenas, las segundas para retirarse a fumar sin molestar a las damas). En 1860 el sastre Henry Poole, de Savile Row, entregó a Eduardo VII un modelo de dinner jacket que sería la semilla del esmoquin. Versión sin faldón de la chaqueta del frac, contaba con botonadura simple y mantenía las solapas en tejido brillante. El estadounidense James Potter quedó impresionado por el traje al compartir una velada con el entonces príncipe de Gales en su finca de caza de Norfolk en 1886. Encargó uno igual antes de volver a casa y su aparición en el club de Tuxedo Park, el barrio residencial de Nueva York en el que vivía, convirtió el atuendo en el uniforme no oficial de sus miembros. De ahí que tuxedo sea el nombre que este terno recibe en inglés; aunque se sigue utilizando el de dinner jacket o smoking. 


			Si Eduardo VII puso la primera piedra, fue su nieto Eduardo VIII, heredero de su papel como árbitro de la moda europea, quien estableció el código que conocemos hoy. El estilo confortable que el duque de Windsor popularizó se dejó sentir en el esmoquin en los años veinte del siglo pasado. Impuso camisas con pechera con jaretas y cuellos sin vuelo, así como chalecos desprovistos de espalda que terminaron por dibujar el traje contemporáneo. Se compone de una chaqueta en negro o azul medianoche con botonadura cruzada o simple y solapas —en pico o redondeadas— de tejido brillante a juego con la tira lateral de los pantalones. Se lleva con camisa blanca y pajarita negra en forma de mariposa o murciélago y complementos como chaleco, pañuelo y flor en el ojal (boutonnière). El fajín, opcional, se utilizaba para no dejar a la vista la cinturilla del pantalón y era de rigor llevarlo con los pliegues hacia arriba, ya que solía esconder un bolsillo para guardar las entradas del teatro o la ópera. En 1934, la revista Esquire presentó por primera vez una versión con chaqueta blanca. Al final de esa década el esmoquin ya había reemplazado casi por completo al frac en los actos formales. En los años sesenta, Yves Saint Laurent revolucionó la moda al utilizarlo para mujer y, en los noventa, Hedi Slimane (París, 1968) lo alejó de su entorno formal al utilizar su chaqueta (cortada para que pareciera de una talla más pequeña de lo habitual) con vaqueros. «Antes los códigos eran muy estrictos al lucir un esmoquin», admite Luis Sans, de Santa Eulalia. «Pero ahora son muy variados. Era impensable que una boda pudiera ser de esmoquin, pero hoy, cuando es normal que se casen dos hombres o que la fiesta esté desligada de la ceremonia, todo puede reconsiderarse.» 


		   


			 


			
CHAQUÉ
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			La forma más simple de definir el chaqué es decir que se trata de una versión diurna del frac. La chaqueta de frontal recortado utilizada para montar en el siglo XIX fue adoptada como traje de trabajo por los hombres de negocios. Hoy su uso principal son las bodas. Cuando el traje de tres piezas se impuso como una solución más práctica para el día a día del siglo XX, el chaqué se vio relegado a las ceremonias. Durante su breve reinado de 1936, Eduardo VIII abolió la levita de la corte inglesa y la reemplazó por el chaqué. La chaqueta mantiene el característico faldón del frac, aunque se modifica en la parte frontal y ahora sí se puede cerrar. La principal diferencia, sin embargo, está en que el riguroso blanco y negro de aquel es reemplazado por una paleta de grises mucho más modulable. El traje se completa con un pantalón de rayas en tejido distinto de la chaqueta (que puede ser negra o gris); chaleco negro, gris o blanco (aunque en la familia real británica son muy aficionados a utilizarlo en tono pastel); camisa blanca con cuello de frac o de esmoquin y corbata de seda (gris o en un sutil estampado de blanco y negro). Los guantes solían ser imprescindibles y el sombrero de copa, opcional.  


			Hay quien asegura que su uso ha quedado limitado a los países monárquicos porque las familias reales siguen casándose con chaqué. Lo cierto es que en Europa está mucho más extendido en Gran Bretaña y España que en Italia y Francia. En Estados Unidos se emplea en ceremonias de estado. 


		   


			 


			
TRAJE DE TRES PIEZAS
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			El traje, entendido como el uniforme laboral que combina chaqueta, pantalón y chaleco en el mismo material, quedó establecido en el siglo XIX. Sin embargo, su origen se remonta al siglo XVII: a las casacas que en ese periodo empezaron a utilizarse tanto en la corte británica como en la francesa. En 1666, Carlos II hizo explícita su voluntad de romper con las modas establecidas e impuso una incómoda chaqueta hasta la rodilla llamada justaucorps (por la expresión francesa «pegado al cuerpo») combinada con un chaleco y calzones a juego. Al mismo tiempo, Luis XIV definió el traje de caballero como la unión de camisa blanca, corbata, chaqueta, chaleco y pantalón. A partir de aquí, las combinaciones y materiales evolucionaron, pero quedaron fijados los elementos del juego. En el siglo XVIII las piezas perdieron ornamentación y con la llegada de la Revolución francesa (1789–1799) y la influencia de Beau Brummell en Inglaterra se emprendió definitivamente el camino hacia la sobriedad. 


			En todo caso, hasta los años cuarenta del siglo XX, era impensable eliminar el chaleco en un traje. Fueron las restricciones de la Segunda Guerra Mundial las que provocaron su desaparición. Pasarían todavía algunos años hasta que la chaqueta emprendiera el mismo camino, ya que durante buena parte del siglo XX la camisa era una prenda de ropa interior. Que un hombre paseara por la calle sin nada sobre ella era algo similar a que una mujer saliera de casa vestida solo con sujetador (lo que también acabó ocurriendo). En la medida en que el traje de tres piezas dejó de ser el estándar y se convirtió en un anacronismo, su uso quedó como un gesto de mayor elegancia. Los chalecos pueden tener tres o cuatro botones (el último suele ir desabrochado) y contar o no con solapas. 


			La impecable soltura con que los lucía Steve McQueen en la película El secreto de Thomas Crown (1968) ayudó a que el chaleco se recuperara ya no como algo funcional sino como un elemento de mayor formalidad sujeto a los devaneos de la moda. Lo mismo ocurrió en la primera década del siglo XXI, cuando raperos como Jay-Z se vestían con trajes de tres piezas como una forma de evidenciar que formaban parte del establishment y exhibir su poder económico. Un ejemplo que después seguirían otros músicos como Justin Timberlake, en lo que se convertiría en una suerte de rito iniciático hacia la madurez.
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