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			BEATRICE. 
Stoffe, abiti, copricapi e calzature: la moda e l’Italia

			Sovra candido vel cinta d’uliva donna m’apparve, sotto verde manto vestita di color di fiamma viva.

			Dante Alighieri, Divina Commedia,

			Purgatorio, canto XXX, vv. 31-33

			Una donna che veste un abito rosso fuoco, sotto un manto verde, con un candido velo sul capo, cinto da una corona d’ulivo: anche il sommo Dante, quado intende condividere con i lettori il momento supremo dell’incontro con Beatrice nell’ultimo canto del Purgatorio, si affida alla moda e ai capi di abbigliamento.

			Anticipata da una solenne processione e accompagnata da una nuvola di fiori, ecco apparire Beatrice Portinari, la donna amata dall’Alighieri, i colori delle cui vesti alludono alle sue virtù personali – la carità, la speranza e la fede – e la cui corona d’ulivo è simbolo stesso della sua sapienza divina. Un abbigliamento tricolore, una combinazione di rosso, di verde e di bianco, quasi una profezia dantesca della futura bandiera nazionale italiana.

			Nella moda trovano spazio, in una magnifica e abilissima sintesi, interi sistemi simbolici che alimentano il dialogo tra cultura e natura. È nella moda che si elabora e prende vita l’identità delle differenze.

			L’abbigliamento e la moda sono il crossroad definitivo, quell’ideale crocevia tra creazione artistica, produzione industriale, tecnica artigianale, bisogni primari, ornamento e commercio. E se è vero che l’Italia è il supremo laboratorio dell’incontro tra culture, popoli, arti, mestieri, talenti, corporazioni e regionalismi, allora appare inevitabile che sarà l’Italia il luogo-cardine della moda mondiale.

			«Al mondo esistono due tipi di persone: gli italiani e tutti quelli che vorrebbero essere italiani». È una battuta molto diffusa negli Stati Uniti d’America e che nasconde una verità: in moltissimi Paesi del mondo, a differenti latitudini, in diversi contesti economici, sociali, ambientali, climatici e culturali, milioni di abitanti del pianeta Terra ritengono che essere Italiani sia una fortuna, un dono, un sogno. Anzi, di più: Il Sogno. 

			Longevità diffusa, clima equilibrato, cibi addirittura leggendari, amorevolezza e protezione familiare persistenti nel tempo, beni architettonici, paesaggistici e museali impareggiabili, stile e moda di innegabile valore e storia millenaria sono i primi elementi che estimatori, viaggiatori, intellettuali, turisti – e anche molti Italiani – amano della “Penisola delle meraviglie”.

			Uno Stivale, certo, ma anche molto altro. Una Patria, un avamposto sul Mar Mediterraneo, un luogo simbolo della Storia del mondo antico e della contemporaneità, un topos della pop-culture internazionale, un luogo che evoca creatività e spontaneismo, genio e furberia, cibo d’autore e palazzinari, amore e criminalità organizzata, glamour e tracotanza, arte e sciatteria.

			Un Paese dalla complessità innegabile, un luogo geografico che è anche luogo del cuore, dei cuori, e che è praticamente impossibile non amare. E la moda è l’ambasciatrice che meglio racconta l’Italia nel mondo.

			In Italia, sotto i Borgia, per trent’anni hanno avuto assassinii, guerre, terrore e massacri, ma hanno prodotto Michelangelo Buonarroti, Leonardo da Vinci e il Rinascimento. In Svizzera hanno avuto amore fraterno, cinquecento anni di pace e democrazia, e che cos’hanno prodotto? Gli orologi a cucù! 

			commentava Orson Welles in una celebre citazione del film Il terzo uomo del 1949. Una sintesi feroce, forse; una battuta implacabile, certamente. Ma anche un modo per celebrare quella creatività che nasce dal caos, quel talento che emerge nella tempesta, quel genio che sovrasta i conflitti.

			Stoffe, abiti e calzature, nelle loro rappresentazioni scritte, figurate o materiali, sono una fonte preziosa per comprendere i dialoghi e le collisioni tra passato e presente.

			A cavallo tra il XIII e il XIV secolo, nella futura Italia si fa largo la moda come fenomeno – dalle molteplici implicazioni – su cui posano il loro sguardo attento il sommo Dante Alighieri, appunto, ma anche il novelliere e letterato Franco Sacchetti o lo storico Giovanni Villani.

			Cuffie, fogge, copricapi, becchetti e cappucci fanno capolino nella pittura di Giotto. Le opere del genio della Valle del Mugello ci accompagnano alla scoperta dei dettagli della moda del suo tempo. La lunghezza di un manicottolo o la larghezza di una scollatura diventano, allo stesso tempo, strumenti fondamentali per determinare la data di un dipinto e primi abbozzi di un catalogo della moda trecentesca.

			In una sua novella, lo scrittore e illustratore lucchese Giovanni Sercambi rivela la sobrietà degli abiti dell’Alighieri, accolto alla tavola di Roberto d’Angiò, ribattezzato “re da sermone” dallo stesso Dante. Proprio negli anni in cui vive il padre della Commedia, si registra una rapidissima accelerazione di quello che – con un termine contemporaneo – definiremmo il “comparto della moda”. I sarti, riuniti in specifiche organizzazioni e corporazioni, iniziano a far fronte alla richiesta di inediti abiti aderenti, da indossare sotto maestosi vestiti sempre più ricercati. L’accresciuta domanda di vesti arricchisce le competenze degli artigiani della sartoria, che raggiungono uno straordinario livello di specializzazione, facendosi promotori e coordinatori di numerose attività connesse alla produzione dei capi di abbigliamento.

			Produttori e commercianti di tessuti, maestri cuoiai, pellicciai e calzolai, ma anche ricamatori e sarti divennero il piccolo grande esercito di cui si nutriva l’“indotto” della moda del tempo. E lo stesso Alighieri è un inconsapevole fashionista dei suoi anni: il cappuccio “a gote”, pur essendo un capo risalente alla prima metà del Duecento, viene “ripensato” e riconfigurato – direbbero oggi i designer – se non, addirittura, rinnovato nel XIII secolo.

			Il copricapo dantesco, presente in tutte le immagini in cui il poeta toscano viene ritratto, tradizionalmente di profilo, è uno dei simboli della moda del suo tempo. Un capo – fatto di cuffia e cappuccio – funzionale e agile, ma anche un elemento di raffinatezza e di partecipazione al tempo presente, culturale o politico. In sintesi, il cappuccio “a gote” è il manifesto iconografico di Dante ma incarna anche il carattere del poeta e rivela i suoi gusti in fatto di colori, taglio e sobrietà formale.

			Quel cappuccio non è solo un capo d’abbigliamento: quel cappuccio diventa l’Alighieri stesso.

			Il cappuccio “a gote” è Dante.

			LEONARDO. 
Il contributo del “Genio universale” all’industria tessile

			Nessuna cosa dimostrerà mai il suo proprio colore, se il lume che illumina non è in tutto d’esso colore, e questo si manifesta nei colori de’ panni, de’ quali le pieghe illuminate, che riflettono o danno lume alle contrapposte pieghe, gli fanno dimostrare il loro vero colore.

			Leonardo da Vinci, Trattato della Pittura o Libri di Pittura, circa 1540

			I «colori de’ panni», le loro «pieghe illuminate» e le «contrapposte pieghe»: Leonardo da Vinci discorre di abbigliamento e parla da abilissimo e attento couturier d’alta moda perché è, a tutti gli effetti, il più scintillante fashion designer del suo tempo.

			Il “Genio universale” nato in quell’angolo della Toscana alle pendici del Montalbano e a un passo da incantevoli oliveti e vigneti, manifesta la potenza del suo straripante intelletto – come è ampiamente noto – con invenzioni straordinarie, dipinti leggendari, macchinari ingegnosi, codici dalla commovente bellezza, studi anatomici e approfondimenti botanici, ma anche nel disegno di abiti e nello studio di preziosi accessori di moda.

			Negli spazi della Biblioteca Ambrosiana di Milano è oggi custodito il Codex Atlanticus leonardesco, probabilmente la più ampia collezione di scritti e disegni del genio toscano, elaborati nell’arco di un quarantennio, tra il 1478 e il 1518.

			La vasta raccolta di riflessioni e suggestioni dell’artista vinciano spesso indugia su faccende di moda e di stile o, ancora, su aspetti industriali legati alla produzione e al ciclo tessile, a partire dai progetti delle macchine commissionate per il Ducato di Milano dalla famiglia Sforza e adottate per la creazione di tessuti e stampe originali.

			Precursore di tendenze, mode e “modi”, Leonardo mette a punto speciali tecniche per la creazione di gioielli colorati e perline in pasta di vetro da applicare agli abiti e, allo stesso tempo, realizza anche un primo tessuto resistente all’acqua. Gli appunti del Codex Atlanticus sono densi di bozzetti di abiti, di studi su corsetti e maniche arricciate, disegni di accessori e bracciali, ma anche progetti di ricami e consigli per la colorazione dei tessuti.

			L’innovazione tecnologica applicata ai cicli tessili è costantemente al centro delle attenzioni di Leonardo, che progetta e realizza innovative macchine per la filatura con il fuso ad aletta, una bobinatrice e una cimatrice meccanica, oltre alla più celebre “macchina battiloro”, realizzata per automatizzare il processo di battitura di metalli preziosi come oro e argento. Nelle intenzioni di Leonardo, il battiloro automatico deve essere capace di produrre in serie preziosi medaglioni o accessori di moda per le gentildonne: il maglio battiloro è, infatti, concepito per la realizzazione di lamine da sbalzo, medaglie, monete e borchie – di piccole o grandi dimensioni – che trovano applicazione nel settore del ricamo. Oltre a tessuti ricamati d’oro e d’argento, Leonardo è in grado, così, di stampare cerchietti metallici in oro o similoro, producendo applicazioni luccicanti, antesignane delle future paillettes.

			Gli studi del genio vinciano sono orientati all’ottimizzazione del lavoro: nella mente dello scienziato toscano, un processo più fluido e veloce può apportare vantaggi economici legati al perfezionamento dei tempi di produzione e al personale impiegato. Non è un caso che – dai suoi scritti – emergano anche approfondimenti legati ai processi di rifinizione del panno di lana con specifici progetti di macchine garzatrici.

			Di invenzione leonardesca sono anche i dispositivi per la ritorcitura e la binatura del filato di seta, dotati di speciali meccanismi di arresto, ma il vero sovrano delle macchine destinate alla produzione tessile è un ampio e complesso telaio meccanico che Leonardo arricchisce con una “navetta” lanciata in automatico, meccanismo che verrà riproposto secoli dopo, in epoca preindustriale.

			Grazie a quel primo telaio completamente meccanizzato, Leonardo da Vinci realizza uno straordinario velluto a tre colori che Ludovico il Moro indossa nel 1494 per celebrare l’investitura del Ducato di Milano. Quel drappo leonardesco cela profondi significati politici e simbolici in termini di preziosità, grazie all’impiego di pelo riccio rosso, pelo tagliato allucciolato d’oro e fronde di gelso.

			Il genio toscano è anche artefice di una speciale cintura intrecciata di nodi, motivo frequentemente presente nelle sue opere pittoriche, quasi alla stregua di un “pattern” o di un “logo brand” altamente identificativo. Nell’abito di Cecilia Gallenari, la donna ritratta nel celeberrimo La dama con l’ermellino del 1490, è impossibile non notare un orlo costituito da una speciale fila di nodi vinciani.

			Il drappeggio, la capacità di riflettere la luce e il design degli abiti sono il centro di interesse di Leonardo per oltre quattro decenni e, in particolare, il disegno di quel motivo-pattern che ritorna costantemente nei suoi quadri, negli affreschi, nei ricami – e perfino in tessuti, cuoio, armi e gioielli – è alla base di una moda che avvolge e travolge la corte degli Sforza: la moda dei “vinci” è inarrestabile sul finire del XV secolo.

			Le pagine del Codex Atlanticus rivelano, infatti, ben sei differenti motivi intrecciati che raggiungono una enorme popolarità nella Milano della fine del Quattrocento, come emerge dalla loro presenza su cinture, else di spade, copertine di libri e, naturalmente, abiti da uomo e da donna.

			Dapprima trasformato in incisione da un allievo del da Vinci e, tra il 1505 e il 1507, in una xilografia dal grande Albrecht Dürer, uno di questi medaglioni intrecciati di matrice leonardesca si diffonde in tutta Europa. È il medaglione intrecciato con sette stelle a sei punte, simbolo della debordante creatività di Leonardo: i “vinci”, detti anche “nodi vinciani”, traggono il loro nome dai salici rossi presenti a Vinci, il luogo di origine dell’artista toscano. Dall’utilizzo dei ramoscelli flessibili di questi salici – per intrecciare canestri o per legare le viti – nasce l’idea generatrice dei “nodi vinciani”, oggi elemento identificativo dello stemma dell’Accademia Vinciana.

			Una linea continua forma un disegno circolare dai mille intrecci, la cui base riporterebbe alla mente una croce di Sant’Andrea, santo protettore e patrono di Vinci, congiunta e unita al simbolo dell’infinito. L’orlo dell’abito della Dama con l’ermellino, il corpino del vestito della Gioconda e l’affresco sul soffitto a volta della Sala delle Asse del castello Sforzesco sono gli indizi più evidenti in tal senso: nel castello milanese, in particolare, Leonardo realizza un finto pergolato, costituito da rami di sedici alberi in fiore che s’intrecciano, appunto, nei “vinci”.

			Quei suoi “vinci” sono un omaggio alla terra d’origine, ma anche alla forza dei “vincoli” – i “vinci”, appunto – come emerge dai sei fogli conservati nella Biblioteca Ambrosiana, realizzati da un anonimo incisore milanese su disegni dello stesso Leonardo.

			Il motivo intrecciato progettato e disegnato da Leonardo è complesso ma di grandissima eleganza e leggerezza, e risalta, in particolare, sui velluti degli abiti dei nobili del XV secolo. Il più autentico “Codice da Vinci” è forse da ricercare in quei nodi disegnati e dipinti dall’artista-scienziato. Grandiosi nei più ampi dipinti o nascosti nelle pieghe dei vestiti delle donne ritratte da Leonardo, quei motivi – spesso dorati – attraversano l’intera produzione del maestro vinciano, dalle opere giovanili ai capolavori della maturità. È un logo identificativo, quasi un trademark che definisce una firma, spesso celata, nascosta. Un “brand logo” difficile da decifrare ma impossibile da dimenticare, proprio come Leonardo. 

			MICHELANGELO. 
Il “Man in black” del Rinascimento

			Un esperto è uno che conosce il suo lavoro talmente bene che può permettersi il lusso di farlo male.

			Michelangelo Buonarroti

			Il colore è da riservare per gli affreschi e i dipinti; «su di me prediligo il nero»: sembra essere questa la sintesi dei ricordi di Michelangelo Buonarroti in termini di stile e di moda. Il sommo artista di Caprese – che «si rivede costantemente vestito di nero», d’estate e d’inverno – rivela il suo malinconico guardaroba, mentre, d’altro canto, riversa scintillanti fiumi di colore sugli incredibili dipinti da lui creati.

			Quasi una nemesi, un ossimoro impietoso: il più grande maestro del colore di ogni epoca, il pittore più celebrato e venerato di sempre, cerca di sparire in una veste nera per non sovrapporsi alle sue creature. Proprio lui, il “Divino Michelangelo”, l’uomo che incanta il mondo con la luce della volta della Cappella Sistina, il bagliore del Tondo Doni e la potenza cromatica del Giudizio Universale preferisce fuggire dal colore, sparire in una coltre nera, diventare una creatura notturna, una sorta di “Man in black” del Rinascimento. 

			Con un tessuto color porpora, un marrone chiaro o altre sfumature di rosso, Buonarroti non si sarebbe sentito a suo agio, come spesso racconta nei suoi memoir autobiografici o come rivela il devoto Vasari. Il nero è, nei ricordi michelangioleschi, il colore che lo fa «sentire protetto, forse solo da se stesso».

			La complessità del pensiero del supremo artista toscano si fa strada anche nel suo guardaroba: Buonarroti possiede camicie bianche che indossa saltuariamente, sotto gilet e agili farsetti, ma nella cassapanca dell’artista si celano solo capi neri, con rare eccezioni.

			Nei suoi carteggi e nei suoi ricordi emergono indizi di un guardaroba monocromatico, quasi una firma di riconoscibilità: damasco nero, cordelatto nero, velluto nero, panno nero, saia milanese nera e panno nero.

			La domanda è inevitabile: Buonarroti cerca un’invisibilità, ha un animo dark o trasforma se stesso in una icona di stile riconoscibile nel tripudio dei colori del Rinascimento italiano? Nel momento in cui Firenze diventa epicentro del mondo e sfodera la sua gloria cromatica per mostrarsi al pubblico internazionale, Michelangelo si presenta nella sua asciutta “nerità”. È un rigore che gli dona importanza e compostezza e che gli permette di sedere – con fiero prestigio – al fianco di pontefici e nobili, in piena autorevolezza. Il nero di Michelangelo è, in sintesi, anche un’astuta mossa di “posizionamento del brand” ante litteram. 

			Tra i tessuti rigorosamente scuri, emerge naturalmente qualche rara eccezione, dal saione di “panno mischio” e panno celeste al tessuto color cremisi da adoperare per la fodera di un farsetto, naturalmente nero, confezionato dal sarto. Sono piccole concessioni di colore che nulla tolgono all’aspetto severo e distinto dell’artista di Caprese.

			Nei tardi anni Venti del Cinquecento, Buonarroti si concede anche l’acquisto di otto braccia di stoffa ruvida bruno rossastra – il cosiddetto “panno monachino” – e il più economico “chardinaletti”, un tessuto di colore rosso che l’artista utilizza come tendaggio delle finestre del suo laboratorio-stanzone di via Mozza a Firenze. Due sono i cappotti acquistati da Michelangelo: un cappotto nero – inevitabile – e un cappotto fulvo, indossato così poco che, alla morte dell’artista, sul verbale di inventario viene scritto che è praticamente nuovo.

			La Firenze del Buonarroti genera un effetto di contaminazione: l’interazione tra arte e moda produce una prima forma di “fertilizzazione incrociata”, una crossfertilization dalle mille direzioni e forme genera frutti innovativi in moltissimi campi, grazie al trasferimento di conoscenze culturali e competenze professionali tra i differenti settori.  

			Il nuovo sistema della moda, nella sua complessiva economia simbolica e rappresentativa, è per il Rinascimento tutt’altro che marginale. Nelle pratiche nobiliari o presso i ceti cittadini più facoltosi, si mette in atto una trasformazione delle funzioni e del senso del vestire: se nel Medioevo l’abito è raffigurazione tangibile di un ruolo sociale, in epoca rinascimentale lo sfarzo delle corti esplode in modo significativo, come avviene con i preziosi tessuti adottati per confezionare le vesti di Eleonora da Toledo, consorte di Cosimo I de’ Medici. Gli abiti di Isabella d’Este, della veneziana “Bella Nani” ritratta dal Veronese o di Isabella di Valois – solo per citare i tre esempi più significativi – permettono anche di comprendere quanto sia profonda la relazione tra arte figurativa e moda.

			Se, da un lato, la pittura è fonte fondamentale per raccontare la storia della moda, sull’altro fronte la storia della moda è uno strumento altrettanto potente e utile per analizzare l’iconografia e il significato di un’opera. Nella Firenze del 1539, ad esempio, l’arrivo di Eleonora di Toledo – figlia del viceré di Napoli e giovane sposa di Cosimo de’ Medici – porta in città un clima nuovo. La moda fiorentina “si apre”, letteralmente, al gusto internazionale, grazie al ruolo che ha il guardaroba della duchessa, ricco ma sobrio.

			La moda diventa modello per l’arte e non viceversa. L’arte, cioè, rappresenta la moda e inizia a costruire dei discorsi “intorno” a essa, oltre a trasformarsi in un’importante fonte di informazione per la storia e l’etnologia della moda stessa.

			Nel momento in cui “mette in scena” la moda della Firenze del Rinascimento, l’arte si fa strumento di diffusione della moda: un abito rappresentato in un quadro ben visibile diviene modello per tutti. Analogamente, anche la moda, nella misura in cui “usa l’arte” in forma pubblica, la rappresenta non soltanto qualificando i prodotti sartoriali, ma confermando il prestigio e la speciale legittimità dell’arte come sede del bello e del raffinato.

			A questa forma di contaminazione tra i settori segue un effetto di metamorfosi: la moda “si artifica” e l’arte si mercifica. La moda si camuffa da mondo dell’arte e fa propri alcuni modelli di comportamento dell’arte, mentre quest’ultima assimila dal mondo della moda le sue strategie, le tattiche e i vezzi commerciali, come avverrà sino all’età contemporanea.

			La popolarità di un artista come Michelangelo Buonarroti – peraltro assai longevo (muore alla straordinaria età di ottantotto anni) – si diffonde al punto da generare anche una celebre leggenda urbana, una sorta di fake news del Cinquecento, che investe proprio il mondo della moda. Secondo le cronache dell’epoca, infatti, le divise della Guardia Svizzera Pontificia – corpo armato al servizio del Papa dal gennaio del 1506 – sarebbero state create proprio dall’artista di Caprese. L’abbigliamento della prima guarnigione del 1506 era molto diverso da quello che i soldati svizzeri sfoggiano oggi: in un documento redatto all’epoca di Giulio II della Rovere viene annotato che le spese dei vestiti della Guardia Svizzera Pontificia sono regolarmente sostenute dal papato.

			Nell’affresco della Cacciata di Eliodoro, il sommo Urbinate Raffaello Sanzio raffigura alcuni soldati della Guardia Svizzera al seguito di papa Giulio II e sono ben visibili il farsetto sui fianchi e le larghe braghe che raggiungono il ginocchio. Per la realizzazione dei capi delle guardie svizzere si adopera la lana, e sarà il papa Clemente IX, nella seconda metà del XVII secolo, a stabilire che quei tessuti venissero acquistati solo presso il Conservatorio delle Ragazze Mendicanti, dove si lavorava – appunto – la lana. I colori attualmente in uso nelle divise non sono frutto della creatività michelangiolesca ma vengono scelti nel Cinquecento da Giovanni di Lorenzo de’ Medici, eletto papa con il nome di Leone X: il rosso, il giallo e il blu sono i tre colori della sua dinastia. In effetti, le divise dei soldati pontifici sarebbero più riconducibili a Raffaello: è l’Urbinate – con i suoi affreschi – a influenzare profondamente la moda del tempo.

			Il “Divin pittore” marchigiano sarà, peraltro, il nume ispiratore del futuro Made in Italy degli anni Cinquanta del XX secolo. Giovanni Battista Giorgini, nel 1951, convince compratori e giornalisti americani a prolungare la loro permanenza in Europa deviando verso Firenze, per mostrar loro le creazioni delle più celebri firme della moda italiana dell’epoca, in una sfilata che ha luogo a casa sua, Villa Torrigiani, al numero 144 di via Serragli a Firenze.

			Sull’elegante cartoncino di invito a quella sfilata-spartiacque per la moda italiana, campeggia la bella Dama con liocorno della Galleria Borghese di Roma. È il presunto ritratto di Maddalena Strozzi, rampolla di una delle famiglie più prestigiose della città di Firenze, scelta come ambasciatrice dello stile italiano nel mondo.

			Con la Strozzi “sfilano” idealmente Raffaello, il Rinascimento italiano, le creazioni di Leonardo e Michelangelo e tutta la gloriosa tradizione artistica e artigianale italiana incarnata in una sola, docile creatura fantastica, il liocorno che la bella Maddalena tiene sul suo grembo.

			COUTURIER. 
Charles Frederick Worth, il primo stilista: le origini dell’haute couture

			Il mio lavoro non consiste solo nella confezione, ma soprattutto nell’ideazione. La mia inventiva è il segreto del mio successo. Non voglio che la gente crei per sé; se lo facesse perderei metà del mio commercio!

			Charles Frederick Worth

			Se è vero che risulta difficile immaginare e individuare una data di nascita della moda, anche alla luce delle sue origini antiche e complesse, è altrettanto vero che Charles Frederick Worth è universalmente accolto come il precursore di tutti gli stilisti della storia.

			Nel Rinascimento, l’Italia e Firenze erano epicentri di stile, bellezza e splendore, anche grazie allo sviluppo di nuove rotte commerciali che portavano sui lidi della penisola italiana tessuti come la seta e il velluto, con la conseguente diffusione, nell’abbigliamento, di nuovi canoni estetici e culturali che si traducevano in ricerca, lusso e sfarzo.

			Nei secoli successivi, la moda artigianale assume un ruolo sempre più attivo e significativo nelle corti reali e nobiliari: gli abiti vengono realizzati su misura, adattandosi alle forme e alle preferenze del cliente, con ornamenti e ricami. Cresce l’attenzione, da parte dell’artigiano, ai dettagli e alla qualità dei tessuti.

			È nella Francia rivoluzionaria del Settecento che si decompongono e ricompongono i contesti culturali: Parigi diventa il punto di riferimento europeo irrinunciabile, con la contemporanea esplosione del ruolo delle rappresentazioni teatrali, negli anni in cui il successo dei teatri stessi esercitava un impatto paragonabile a quello attuale del cinema o, ancor più, della televisione e delle reti telematiche. I costumi delle compagnie che calcano i palchi della Francia del XVIII e XIX secolo sono chiari esempi di moda “rivelata” e condivisa con il grande pubblico.

			La diffusione estesa di disegni, tessuti e idee in buona parte del Vecchio continente offre un decisivo contributo a una prima forma di “alfabetizzazione” nel settore della moda e dà progressivamente forma all’economia del mondo occidentale, quasi ad anticipare la cultura pop tardo-novecentesca. 

			La Francia dell’Ottocento è, senza dubbio, la nazione-guida nel campo della moda, grazie a uno stile ricco di ornamenti e di frivolezze ma, allo stesso tempo, elegante e raffinato. Gli abiti svolgono un ruolo chiave nella società, non solo come indumenti tout court, ma come rappresentazioni dello status sociale: la produzione artigianale, poi, conferisce agli abiti stessi un senso di esclusività e di unicità. È nella seconda metà del XIX secolo che i telai meccanici e le macchine per la cucitura dei tessuti plasmano, letteralmente, un’industria della moda, con conseguenti produzioni in serie e su larga scala. 
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