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Introduzione


Questo volume narra, attraverso diversi contributi, particolari momenti storici della calzatura, del suo stile e delle sue relazioni socio culturali. Come dicono Riello e McNeil (2007, p. 3) le calzature: «forse più di ogni capo di abbigliamento, comunicano agli altri informazioni sulla nostra personalità, sul nostro gusto […] e sulla nostra identità (nazionale, regionale, professionale, di classe e di genere)».


Seguendo un ordine cronologico, sono stati messi in evidenza determinati periodi interessanti della storia del design calzaturiero, partendo dal periodo medievale, arrivando fino ai giorni nostri, con il fenomeno delle sneaker.


Ogni contributo tiene conto non solo della tipologia storica di calzatura trattata, ma anche delle sue implicazioni a livello stilistico, simbolico e con particolare riferimento alla personalità di chi indossa determinate scarpe, non solo sull’onda della tendenza, ma per esprimere la propria individualità.


Nel primo saggio di Domenico Casoria, intitolato Le calzature medievali tra il 1200 e il 1400, si affronta il periodo in cui nasce il concetto moda e l’autore analizza diversi modelli tipici del periodo: Chopine, calzature “à la poulaine”, gli zoccoli. Il quadro generale sia storico che stilistico è delineato per comprendere meglio le influenze orientali che hanno determinato la forma di alcuni modelli particolari. Inoltre, si indaga la situazione di Roma e di Viterbo, non tralasciando l’importanza delle leggi suntuarie che regolamentavano le vesti e le calzature in particolare. Il Medioevo risulta essere un periodo ricco di innovazioni, scambi e originalità soprattutto considerando il punto di vista calzaturiero e questa considerazione è confermata dai legami con la moda contemporanea che tanto attinge ancora da questo affascinante periodo storico per creare calzature sorprendenti e particolari.


Dal Medioevo, si passa, con il saggio di Laura Pistorino, intitolato Le calzature dell’epoca vittoriana. Il significato simbolico dello stivale rivisitato per il XXI secolo, all’Ottocento e si assapora l’atmosfera tipica di un periodo controverso dal punto di vista della morale. In questo secolo si assiste alla prima meccanizzazione del settore. L’autrice evidenzia il significato simbolico dello stivale e l’importanza delle calzature rispetto ai ruoli sociali. Il concetto estetico e stilistico del fetish, il cui armamentario si esplica soprattutto con le scarpe e con gli stivali, nasce in questo momento storico. Inoltre, questo aspetto stilistico è molto significativo nella sua capacità evocativa e ispirativa tanto che alcuni brand contemporanei quali Zanotti, McQueen, Hayat e Louboutin lo hanno incorporato in molte delle loro proposte.


Col terzo saggio intitolato Il brand di Salvatore Ferragamo. L’importanza dello Star System per il successo del marchio tra gli anni Venti e Cinquanta del Novecento di Mattia Bellotti, si analizza Ferragamo partendo dal punto di vista del suo rapporto con le star di Hollywood e non solo. Il quadro storico di riferimento corrisponde al decennio degli anni ruggenti, quando Ferragamo veste i piedi di Rodolfo Valentino, Lilian Gish, John Barrymore, Claudette Colbert, Mary Pickford e tanti altri attori e attrici. Il rapporto con il divismo e con il mondo del cinema è la costante del marchio anche quando a fine degli anni Venti Ferragamo torna in Italia.


Nel quarto capitolo si affronta un brand americano ancora poco conosciuto, ma dalla realtà importante e longeva. Ne Il Design calzaturiero di Israel Miller. Analizzato negli advertising pubblicati su «Vogue» USA tra gli anni Dieci e Venti del Novecento di Anna Paola Pascuzzi si analizza lo stile, la comunicazione e la diffusione del brand Miller, partendo dalle numerosissime pubblicità trovate su una delle più importanti riviste di moda americane. La descrizione della moda delle calzature nei primi due decennio del Novecento fa da cornice alle creazioni stilistiche del brand che partendo da una base artigianale, nel giro di pochi anni, vanta una vasta distribuzione di calzature di livello alto. Inoltre, dalla mole di materiale analizzata, si evince che questo brand è stato ingiustamente dimenticato e a volte non considerato come un pilastro della calzatura americana del Novecento.


Con il contributo intitolato Dalla cristallizzazione storica all’innovazione. Il distretto calzaturiero marchigiano e il caso emblematico del mocassino di Elena Offidani, l’attenzione si concentra sul mocassino prodotto tipico delle Marche, croce e delizia del distretto, che ha affrontato diverse crisi e non da ultimo quella relativa alla pandemia del Covid. Il modello, da prodotto di moda “immobile”, per un marchio come Tod’s è diventato invece l’icona di successo che rappresenta il brand e l’Italia nel mondo. Nel saggio sono indicate anche delle chiavi possibili di uscita dalla cristallizzazione per un settore produttivo molto legato al territorio.


Nel sesto capitolo, si approfondisce l’evoluzione del tacco, andando in particolar modo a focalizzare il tacco scultura. Naomi Lauciello, con il suo elaborato intitolato Il tacco scultura dal Duemila ai giorni nostri. Espressione dell’incontro tra moda, arte e architettura dopo aver accennato all’origine dei tacchi, approda ad analizzare come questa determinante componente della calzatura sia divenuta oggetto di attenzione su cui sperimentare stili architettonici di diversa natura, come quelli realizzati da Alexander McQueen, Noritaka Tatehana, Kobi Levi e Alberto Guardiani.


Sempre seguendo questo filone d’indagine che coniuga moda, arte e architettura, Valentina Cammarota, nel settimo capitolo intitolato Progettazione calzaturiera. L’influenza dell’arte e in particolare dell’architettura nel design studia i nuovi designer del XXI secolo, tra i quali Marchant, Petrovic e Vietri, evidenziando anche le incursioni nel settore calzaturiero di archistar come Hadid, Van berkel, Romero, Young e Lovegrove, tutti votati a esprimere concetti avanguardisti. Inoltre, una parte dell’elaborato è dedicato al rapporto tra le calzature di Fendi e le architetture della città di Roma.


Questo volume si chiude con il capitolo otto, dedicato alle sneaker e alla sneaker culture. Con Sneaker. Le più significative collaborazioni di Nike, Carolina Bernardi si focalizza sul brand Nike e sul contributo di diversi personaggi solo apparentemente lontani dal mondo della moda. Rapper come Travis Scott, Kendrick Lamar, artisti come Steve Harrington o Mister Cartoon, hanno contribuito a lanciare il prodotto sneaker attingendo al proprio mondo di riferimento. Inoltre, collaborazioni con stilisti quali Tisci, Abloh, e con aziende quali Dior, Comme des Garçons hanno elevato il prodotto da ginnastica verso scenari che parlano di modelli simbolici, da collezione, appetibili per il mercato del reselling, come del resto molti dei modelli indagati: Nike Cortez, Bapesta, Nike Air Jordan 1 High, Nike Air Max 1, Nike Forth of July.


Anna Paola Pascuzzi




Capitolo 1


Le calzature medievali tra il 1200 e il 1400


di Domenico Casoria


Lo studio portato avanti in questo progetto ha cercato di tracciare un quadro generale sulle calzature medievali più diffuse tra il 1200 e il 1400 in riferimento alla realtà dell’Italia centrale. È stata condotta una ricerca su fonti di diversa natura, principalmente iconografiche e letterarie, con particolare attenzione alle fonti notarili. Partendo da una limitata letteratura, lo studio ha cercato di rintracciare fonti adeguate.


1.1. La moda delle Chopine e delle calzature “à la poulaine”


Durante il Medioevo nasce un primo concetto di “moda” legato all’esigenza di appartenenza a un determinato ceto sociale e con esso anche le calzature assumono un significato nuovo. Oltre alla loro caratteristica primaria di protezione dai pericoli e isolamento del piede dal terreno, la scarpa assume anche una valenza connotativa ed esplicativa. Nel periodo che intercorre tra il 1200 e il 1400, indossare un determinato tipo di scarpa significa appartenere a un determinato strato sociale ma significa anche differenziazione tra i diversi strati che compongono la società. Una differenziazione legata alle caratteristiche della calzatura, ai materiali di cui è costituita e alle occasioni per le quali la scarpa viene utilizzata. Molteplici furono i modelli di calzature che si avvicendarono e susseguirono durante il Medioevo. Prima costituita solo da un pezzo di pelle arrotolata intorno al piede, poi sempre più elaborata fino a diventare un vero e proprio manufatto pregiato, la forma della calzatura e della punta variò diverse volte. Tra i modelli più frequenti nel periodo tra il 1200 e il 1400 si annoverano le Chopine, le calzature “à la poulaine”, gli stivali, oltre a svariate tipologie di zoccoli e scarpe chiuse.


Una differenziazione primaria avveniva tra gli usi negli spazi pubblici, sociali, esterni e quelli negli spazi privati della casa; una successiva avveniva invece in base all’attività che si stava svolgendo. Durante il Medioevo nacque anche il concetto di moda come ricerca di tendenza, l’abito e la calzatura oltre a possedere una funzione pratica iniziano a essere utilizzati come strumento chiarificatore della propria persona e iniziano a essere abbinati tra loro seguendo linee guida riconducibili al colore o ai tessuti utilizzati. A partire dal 1300 secondo lo storico Giorgio Riello, inoltre, si assiste a una prima differenziazione sartoriale tra abiti femminili e abiti maschili. Le scarpe spesso erano realizzate nello stesso materiale di cui era costituito l’abito e decorate con gli stessi motivi del vestiario. Anche i processi di concia subirono una modernizzazione, infatti vennero messe a punto nuove tecniche e vennero scoperte nuove sostanze per conciare le pelli.


Nel periodo che va dal 1200 al 1400 tra le calzature più importanti compaiono le Chopine. Non si sa esattamente quale sia l’origine territoriale di questo tipo di scarpe ma alcuni storici convengono che sia probabilmente la Spagna. La prima incertezza riguarda il nome. In Italia le Chopine erano dette anche “calcagnini” o “mule” a Venezia, “sibre” o “solee” a Milano oppure generalmente “pianelle”. Il termine «pianelle è impiegato dagli storici del costume per indicare tutti i tipi di calzature con la zeppa in uso nei paesi europei tra il XVI e il XVII secolo» (Vianello, 2007, p. 55). Le Chopine erano molto famose a Venezia ed erano indossate sia dalle cortigiane sia dalle aristocratiche; in ogni caso una calzatura femminile. Al di là del suo uso funzionale l’altezza della zeppa delle Chopine divenne nel Medioevo un indicatore dello status sociale di chi le indossava, più la scarpa era alta maggiore era il lignaggio (Coryat of Odcombe, 2014). La caratteristica principale della Chopina era la spropositata altezza che poteva raggiungere svariate misure: si partiva da 20-25 cm, ma alcuni modelli arrivavano a 60 cm. Secondo Maria Giuseppina Muzzarelli, storica medievalista, questi tipi di calzature «potevano raggiungere altezze incredibili, fino a mezzo metro, sia le pianelle con suola spessa, sia le calzature con supporto alto a base allargata, ma anche quelle fornite di un rialzo fatto di due tacchi di uguale spessore» (Muzzarelli, 2018, p. 199) simili per esempio ai Geta giapponesi. Pianelle e Chopine avevano fondamentalmente la stessa struttura ma si differenziavano in quanto a decorazioni e materiali. Mentre per le Chopine si adottava generalmente il cuoio, le pianelle erano realizzate in raso e «sembra che le pianelle fossero il frutto di una graduale trasformazione dell’umile zoccolo» (Vianello, 2007, p. 57). Alcuni storici credono che i termini “zoccolo” e “pianella” fossero in un certo qual modo interscambiabili (Vianello, 2007, p. 57). Si trovavano modelli in broccato d’oro, velluto cremisi, cuoio conciato e tinto, panno oppure seta. Oltre alla tomaia composta dai materiali citati, anche la zeppa era rivestita solitamente in cuoio o in panno. Alcuni esemplari conservati al Museo Correr di Venezia sono emblematici. Due esemplari specifici, che risalgono alla metà del Quattrocento, sono composti in legno e cuoio bianco. Realizzata in cuoio bianco è anche la tomaia sagomata e traforata in modo da far risaltare la stoffa colorata della fodera sottostante. Due esemplari che potrebbero essere appartenuti a una aristocratica per via dell’altezza ma anche dei materiali utilizzati.


Esisteva una distinzione tra uso delle calzature negli spazi pubblici e uso negli spazi privati della casa. Nel primo caso le Chopine erano realizzate in pelle di manzo, vitello, capra o cordovano (in generale il cuoio ben lavorato era associato alle classi di un certo livello in quanto più resistenti); nel secondo caso invece potevano essere anche in raso o velluto. Come riporta Riello: «Le Chopine più eleganti erano di tessuto, di velluto, di raso ma quelle portate fuori casa erano di pelle. Le pelli più frequentemente usate […] oltre al manzo e al vitello, erano la capra e il capretto oppure il montone» (Riello, McNeil, 2007, p. 37). Più pregiate erano quelle prodotte in cavallino o cordovano ovvero cuoio di pelle di capra molto morbido o di castrone proveniente da Cordova, più comunemente chiamato marocchino, conciato al tannino a differenza della più comune pelle di montone. Di minor pregio invece erano quelle in pelle di bufalo o vacca (Riello, McNeil, 2007).


I due esemplari conservati al Museo Correr di Venezia raggiungono rispettivamente le altezze di 50 e 52 cm. La ragione di tale altezza derivava anche dalla necessità di ovviare a un problema concreto, in quanto le strade durante il Medioevo erano poco praticabili per via dell’assenza di un sistema fognario, e le donne onde evitare di sporcare i vestiti si innalzavano su questi trampoli. Essendo altissime, le donne necessitavano di un aiuto da parte di un cicisbeo per indossarle e proprio l’altezza provocava alle stesse un andamento pericoloso e ai limiti del comico (Bossan, 2012) che le rendeva inoltre famose agli occhi dei connazionali.


A Milano e Firenze, le Chopine non raggiunsero mai altezze vertiginose mentre ad esempio in Spagna se incontrarono il favore delle donne di contro suscitarono le rimostranze dei moralisti. Le Chopine prodotte in Spagna differivano da quelle veneziane poiché tendevano a essere spesso più coniche e simmetriche a differenza di quelle italiane più incurvate, slanciate e scultoree. In linea di massima le Chopine veneziane erano anche più ricche in quanto a decorazione rispetto a quelle più semplici e lineari di voga in Spagna dove il confessore della regina Isabella, Hernando de Talavera, lamentava il fatto che le scarpe così alte consumassero le scorte di sughero del paese (Owen, 1990). Una critica prima che economica, morale. I cambiamenti repentini della moda, infatti non erano ben visti né dalla Chiesa, né in generale dal popolo poiché sempre sinonimo di frivolezza; inoltre, scarpe così alte contribuivano a mostrare il corpo della donna, atto considerato immorale per quei tempi. Se da un lato la Chiesa tendeva a evitare alcuni comportamenti tacciabili di immoralità legati all’abbigliamento e alle calzature, dall’altro guardava con occhi attenti le innovazioni. Le Chopine furono accolte positivamente anche dai mariti poiché l’altezza limitava particolarmente i movimenti delle donne e rendeva impossibili attività peccaminose come la danza. Nelle Chopine, inoltre, secondo alcuni storici va ricercata una prima forma di indipendenza femminile. Calzature così alte permettevano alle donne di apparire, a livello di urbanistica cittadina, molto più alte rispetto agli uomini e questo, seppur simbolicamente, era sinonimo di una certa indipendenza e liberazione. Verso la fine del Medioevo poi le Chopine assunsero una forma leggermente diversa che lasciava il calcagno del piede scoperto; questo nuovo modello fu in voga durante tutto il Rinascimento e assunse la denominazione di Mule.


Oltre alle Chopine, verso la fine del 1300, si diffuse in tutta Europa una moda ben diversa rispetto a quella italiana, la moda delle calzature dette “à la poulaine”. Riconoscibili per la caratteristica punta rivolta all’insù e per la sua lunghezza che era inizialmente pari a quella del piede. Successivamente la calzatura “à la poulaine” raggiunse lunghezze maggiori tanto da divenire anche pericolosa per i movimenti. Veniva solitamente realizzata in cuoio e non possedeva alcun tipo di tacco. Era simile alle babbucce tipiche della tradizione orientale ma prima di raggiungere la classica forma con la punta rivolta all’insù veniva allungata smisuratamente. Anche nel caso della calzatura “à la poulaine” non si conosce bene l’origine. Alcuni storici credono fosse originaria della Polonia che a sua volta era stata influenzata dall’Oriente. La calzatura “à la poulaine” era una scarpa lunghissima, imbottita con del muschio e tenuta in piedi da un fanone, un dente di balena (Bergin, Goddard, 1998). In alcuni casi la punta raggiunse anche i 15 cm e fu inizialmente adottata solo dai nobili per poi estendersi a ogni strato della società. Può essere considerata una calzatura unisex in quanto indossata sia da uomini che da donne; nel caso degli uomini però la punta era solitamente più lunga rispetto alla punta delle calzature indossate dalle donne. I modelli più comuni hanno dei tagli e sono tenuti insieme da un cinturino in pelle oppure sono fissati da un cinturino in pelle con una fibbia all’altezza del metatarso. Alcuni esemplari di calzature “à la poulaine” ritrovati in Svezia raggiungono una lunghezza di circa 10 cm e la punta veniva tenuta in piedi grazie a una imbottitura di capelli; in Svezia la calzatura “à la poulaine” era utilizzata e calzata soltanto dagli appartenenti alle classi sociali più agiate (Wubs-Mrozewicz, 2005). Anche gli eserciti non sfuggirono alla moda delle nuove calzature senza però comprenderne il fattivo pericolo qualora le stesse venissero indossate a cavallo, infatti la loro sproposita lunghezza rendeva instabile il corpo dei cavalieri e risultava inoltre complicato gestirle in relazione alle staffe. Per comprendere quanto fosse difficile e pericoloso indossare questo tipo di calzatura un esempio può essere la battaglia di Nicopoli del 1393 tra lo schieramento franco-ungherese e quello ottomano. I crociati francesi, dopo la disfatta dovettero mozzare le punte delle loro calzature per riuscire a fuggire dal campo in cui combattevano (Huizinga, 1983); questi crociati probabilmente calzavano il Sabaton, la versione in armatura metallica delle calzature “à la poulaine”. Come per le Chopine, anche le calzature “à la poulaine” erano in alcuni casi decorate; anche la decorazione era sinonimo di status sociale. Spesso era composta in colori vivaci, indossata a sua volta con calzini abbinati. In base alle mode dell’epoca, le calzature “à la poulaine” potevano anche essere indossate di due colori diversi per ogni piede ed erano abbinate a calze maglia aderenti. L’iconografia in questo caso è importante per farci comprendere come fosse l’abbinamento. Le calzature “à la poulaine” «furono di gran moda tra il XIV e il XV e sono costantemente rappresentate nelle illustrazioni dei Tacuina Sanitatis» (Muzzarelli, 2018, p. 198).


Le calzature “à la poulaine” furono bandite nei casi in cui le stesse divenivano pericolose; la Chiesa non vedeva di buon occhio questo nuovo tipo di moda poiché non permetteva di inginocchiarsi a chi la indossava e inoltre la lunghezza e la forma sembravano un chiaro riferimento sessuale maschile. Simili alle calzature “à la poulaine” erano anche gli Opanci provenienti dalla Serbia e molto diffusi nell’Est Europa.


In tempi moderni tale punta estremamente allungata non è del tutto scomparsa. La punta tipica delle calzature “à la poulaine” sembra essere stata di ispirazione per esempio anche per un tipo di stivali messicani chiamati botas tribaleras, caratterizzati dalla punta lunghissima e rivolta all’insù, e sono tipici della città di Matehuala, in Messico, e compongono l’abito tipico utilizzato dalle comunità presenti in quelle zone. La punta ha una lunghezza che varia dai 30 ai 90 cm e questo tipo di stivale è associato a particolari balli tradizionali. Nello specifico lo stivale sembra essere nato insieme al genere musicale tribale guarachero originario di San Luis Potosì, in Messico. Il suo utilizzo si è poi diffuso nella maggior parte delle comunità centroamericane o nel Sud degli Stati Uniti e tutt’oggi esistono festival durante i quali se ne producono, mostrano e vedono molteplici varianti.


1.2. Zoccoli, descrizione e categorie di appartenenza


Fu durante il Medioevo che vennero prodotti anche diversi tipi di zoccoli che generalmente erano raggruppati nella categoria dei «patiti». Zoccoli rustici con un’alta suola di legno erano indossati non solo in campagna ma anche in città. Servivano a proteggere le calze solate o altre calzature dal fango delle strade (Muzzarelli, 2018, p. 193). Gli zoccoli erano indossati sia dagli uomini che dalle donne e un chiaro riferimento proviene sempre dall’iconografia. Una pagina miniata delle Tabulae caelestium motuum novae mostra l’imperatore e il duca di Ferrara che calzano ai piedi degli zoccoli. Generalmente gli zoccoli erano rozzi, non formalmente perfetti, ma con una solida struttura curva ricavata da un unico blocco di legno e una suola dritta con un cuneo sotto l’arcata del piede (Grew, De Neergard, 2004). Alcuni esemplari rinvenuti nell’area di Londra mostrano raccordi in ferro che servivano da rinforzo per la struttura stessa e un supporto anche sotto il tallone (Grew, De Neergard, 2004).


Essendo ricavati spesso da un unico blocco di legno, gli zoccoli erano molto pesanti e anche difficili da indossare oltre a essere deleteri per il piede stesso. Per quanto riguarda il legno utilizzato, tra i più adottati troviamo l’ontano, il faggio, la salicacea, il noce, il platano o l’olmo. Tra questi l’ontano era il più leggero e lucido, estremamente duttile e resistente quando veniva bagnato. Anche se gli zoccoli erano indossati da ogni genere di individuo, la differenziazione dei materiali e delle decorazioni della fibbia fungeva da chiarificatore per quanto riguarda lo status sociale di appartenenza, per esempio gli uomini tendevano a indossare zoccoli molto sofisticati mentre i Minori osservanti indossavano zoccoli in legno molto pesanti. I Minori osservanti adottavano zoccoli molto semplici e privi di decorazioni poiché la Chiesa in questo caso considerava inaccettabile indossare scarpe ricamate o ornate di pietre preziose, e infatti, proprio da questo tipo di calzatura, che loro utilizzavano quotidianamente anche per dare un buon esempio (Muzzarelli, 2018), che deriva il nome della loro confraternita; «come il saio bigio e la corda che fungeva da cintura rendevano immediatamente riconoscibili i seguaci di Francesco, così gli zoccoli dalla spessa base di legno diedero il nome di Zoccolanti ai Minori osservanti che li portavano ai piedi» (Muzzarelli, 2018, p. 195). Gli Zoccolanti erano i Francescani dell’Osservanza ovvero l’ala più intransigente dell’ordine.


I “patitari” cioè i produttori di zoccoli erano:




tenuti a osservare nella fabbricazione norme precise secondo le quali le strisce degli zoccoli, che avevano suole di sughero anziché di legno, dovevano essere non di vile montone, ma di cuoio cordovano, di pelle cioè di capra o di becco (un particolare esemplare di capra domestica), molto più pregiata di quella di montone (Muzzarelli, 2018, p. 194).





La raccomandazione derivava dal fatto che le vesti indossate dai giovani lasciavano bene in vista le calzature (Pisetzky, 1978). Tra i tipi di zoccoli vengono annoverate anche le Zanghe che erano un tipo di zoccoli con la suola in sughero e la tomaia in cordovano.


Anche «i più rustici zoccoli potevano diventare preziosi se ornati con oro e pietre o se arricchiti, come si usava a Venezia, da intarsi d’osso e di madreperla sull’onda dell’influenza verosimilmente orientale» (Muzzarelli, 2018, p. 198); pare addirittura che le suole degli zoccoli di Amedeo V di Savoia fossero arricchiti con lastre di argento (Pisetzky, 1978). Gli zoccoli erano inoltre indossati anche a corte o quando ci si presentava dinanzi a personaggi illustri e non esisteva una distinzione fra usi in interni o in esterni.


1.3. Le influenze orientali. Cina, Giappone e Turchia


Durante il periodo che va dal 1200 al 1400 furono numerosi gli scambi tra Oriente e Occidente e grazie a tali scambi anche le rispettive mode si influenzarono a vicenda. È possibile avanzare teoricamente un diretto paragone che riguarda soprattutto l’altezza tra i Geta giapponesi e le Chopine. I Geta giapponesi sono dei sandali tradizionali simili a un incrocio tra gli zoccoli tipici occidentali e gli infradito, sono dotati tipicamente di una suola in legno rialzata da due tasselli tenuta sul piede con una stringa che separa l’alluce dalle altre dita del piede. I Geta sono tradizionalmente molto alti e possono essere paragonati alle Chopine; inoltre la struttura è composta da due pezzi di legno e pertanto simile alle Chopine prodotte vero la fine del 1400. In Giappone i Geta vengono tutt’oggi indossati insieme ai vestiti tradizionali ma in passato venivano utilizzati per proteggere il piede dalle pessime condizioni del terreno. Inoltre, la forma di questo tipo di calzatura potrebbe riflettere ed essere stata influenzata dalla religione shintoista giapponese attenta al rispetto verso il pianeta Terra; la forma lignea e ridotta dei Geta permetteva al piede di calpestare il meno possibile il terreno e di preservare pertanto le forme di vita più piccole. Era, inoltre, tipico incidere sulla suola dei sandali Geta delle figure che si ispirassero alla tradizione giapponese, per esempio ne esistono alcuni esemplari le cui suole unite rappresentano un drago.


Simili alle Chopine in quanto ad altezza, ma uguali ai Geta giapponesi in quanto a struttura, erano anche i “kub-kab”, particolari sandali in legno di origine turca. Il nome deriva dal suono prodotto da questi supporti lignei quando venivano indossati. Simili ai Geta erano composti da una struttura in legno composta da due pezzi e un cinturino con una fibbia superiore che assicurava il piede al sandalo. Molteplici erano le occasioni di utilizzo di questi manufatti; sono riprodotti nelle raffigurazioni dei tipici hammam mentre vengono indossate dalle odalische turche per proteggere il piede dal suolo surriscaldato. Venivano anche adottati dai macellai per evitare che il sangue degli animali toccasse i loro piedi. Il materiale più frequentemente utilizzato per ricoprire questo tipo di calzatura era la madreperla intarsiata come per l’esemplare mostrato nella esposizione on-line messa a punto dal Museo della calzatura di Villa Foscarini Rossi a Venezia. Sempre in Turchia erano presenti calzature con la punta rivolta all’insù che sarebbero potute derivare dall’influenza della calzatura “à la poulaine” o che avrebbero potuto direttamente influenzare la stessa.


Oltre al Giappone e alla Turchia, anche in Cina si possono notare alcune specifiche calzature. Al tempo della dinastia dei Song Meridionali mercanti, artigiani e professionisti erano organizzati in corporazioni e nella capitale Hangzhou si producevano diversi modelli di scarpe; scarpe oleate, sandali in legno o canapa e pantofole in satin (Jiazhi, Yanyan, 2011). Gli appartenenti ai ceti dominanti calzavano delle scarpe simili ai coturni che li facevano sembrare più alti mentre le persone nobili indossavano scarpette in satin che venivano cambiate quando si sporcavano. Marco Polo nel Milione cita anche i “Calzamenti di Camuto” cioè calzature scamosciate e i “Borzacchini di cuoio bianco”, ovvero stivaletti che gli ammessi alle udienze dell’imperatore dovevano calzare per non sporcare i tappeti delle sale di corte con le scarpe infangate. Le donne calzavano sui piedi deformati le scarpe di loto, moda diffusa già dal X secolo, secondo cui il piede era periodicamente fasciato sempre più strettamente e infilato in scarpe sempre più piccole; in tale modo si cercava di ottenere un piede che non doveva misurare più di 10 cm, il così detto loto d’oro. Secondo la leggenda tradizionale la pratica del Loto d’oro sorse intorno al Novecento d.C. da una concubina imperiale che per accaparrarsi il favore dell’Imperatore si era fasciata i piedi con lunghe fasce di seta bianca per poi ballare la Danza della luna sul fiore del loto. La fasciatura era un rituale che le madri imponevano alle figlie, tra i quattro e i cinque anni di età, con lo scopo di modificare la forma dei piedi che in questo modo sarebbero rimasti di piccole dimensioni, all’incirca di sette/otto centimetri, e che avrebbero assunto una forma puntuta. Questa usanza era legata al canone estetico dominante, e a una visione ben precisa volta a sottolineare l’erotismo delle fanciulle. Il piede fasciato o piccolo suscitava un forte impulso erotico negli uomini cinesi che desideravano toccarlo. Anche le scarpe di loto erano riccamente decorate e ogni decorazione aveva un significato: prosperità, bellezza o salute.


1.4. La situazione a Roma, il caso di Viterbo e le disposizioni papali


La ricerca relativa alle calzature medievali tralascia quelle diffuse e indossate a Roma tra il 1200 e il 1400. La difficoltà nel reperire fonti per questo tipo di analisi deriva da diverse motivazioni; tuttavia alcune informazioni sono state rintracciate a Viterbo, e possono essere considerate un esempio della situazione romana per quanto riguarda le calzature, grazie alla prossimità territoriale. L’analisi non parte da elementi estrapolati da manuali che si concentrano soltanto sul vestiario e sulle calzature ma da un manuale più ampio che riguarda una rivolta femminile svoltasi nel 1400 a Viterbo per cercare di fare abrogare le leggi suntuarie e le imposizioni da poco emanate. L’autore, Giuseppe Lombardi, analizza i decreti suntuari di Viterbo partendo da un manuale pregresso, ovvero Vita e costumi a Viterbo nel secolo XV, nel quale è inserito un capitolo dedicato alle nozze, al lusso donnesco e alle leggi suntuarie. A Viterbo le pianelle, le corrispettive locali delle Chopine, erano indossate come in altre zone dell’Italia dalle donne. Siamo a conoscenza di questa informazione poiché nel 1426 «venne a predicare in Viterbo un frate minore chiamato fra Bernardino da Siena e avendo gran seguito del popolo fece abbrugiare […] pianelle di donne sfoggiate» (Lombardi, 1998, p. 53). Tutti i decreti suntuari viterbesi furono dovuti all’impulso moralizzatore dei predicatori che nella maggior parte dei casi paragonavano Viterbo alla città di Terni che all’epoca era conosciuta per una morigeratezza nei costumi. In realtà la promulgazione di questi decreti non sempre aveva un’origine morale ma molto più spesso derivavano da concezioni economico-sociali alle quali gli ecclesiastici non erano estranei (Lombardi, 1998). Nel caso di Viterbo, i frati non parlavano del trucco delle donne ma delle loro doti e non descrivevano direttamente le reazioni che provocano i corpi succinti, le pianelle o i capelli finti ma in fondo le critiche erano rivolte anche a queste situazioni.


Il vero punto di partenza di tutte queste orazioni è la fucatio, ovvero la modificazione del corpo femminile con tutte le sue derivazioni tra le quali trucco, lisci, pianelle, belletti, scollature, capelli finti e gioielli. Il corpo femminile modificato attraverso tutti questi accessori appariva menzognero agli occhi degli uomini di quel periodo. Tuttavia, le pianelle non compaiono mai né nei decreti viterbesi né nelle orazioni a eccezione dell’orazione II∫ 18, 30-31; furono oggetto di continui attacchi da parte degli ecclesiastici più intransigenti. Assieme ai belletti, ai capelli finti e alle tinture furono bollate dai predicatori come nel caso di Jacopone da Todi che in una sua famosa laude interamente dedicata al lusso delle donne, si scaglia contro questi segni della trasgressione tipicamente femminile della natura (Lombardi, 1998) utilizzando queste parole: «Or vide que fai femmena, co’tte sai contrafare, la persona tua picciola co’ la sai demustrare, li suvarati mìttite, c’una gegante pare, poi co lo strascinare copre le suvarate». Le orazioni dei frati dipendevano certamente dalle regole generali che venivano dettate dalla Chiesa centrale. Dopo svariate modifiche della legislazione suntuaria, e una perpetrata rivolta delle galiane, i governi di Viterbo attenuarono le pene che venivano inflitte alle donne che vestivano in un determinato modo e calzavano determinate calzature ma la critica principale, ovvero la capacità delle stesse di ingannare gli uomini con tutti gli stratagemmi quali capelli finti, calzature di altezza spropositata e trucco, rimase comunque la stessa.


1.5. La situazione a Roma, mancanza di informazioni e scenari futuri


Storicamente le informazioni che riguardano la moda provengono dall’iconografia poiché non ci sono sempre riferimenti scritti. A differenza delle altre città come Milano, Firenze o Venezia nelle quali si trovano fonti sia iconografiche che scritte, nel caso di Roma le informazioni sono carenti in entrambi in casi, ma alcuni documenti presi in considerazione per questo lavoro pongono l’attenzione sugli atti notarili che descrivevano i guardaroba in situazioni di matrimonio, morte o particolari avvenimenti. La città di Roma soffre di una mancanza di informazioni che riguardano soprattutto le calzature, tanto che alcuni autori come Carlo Cecchelli, che nel 1952 scrive di Roma e del Lazio, in seguito ad alcune ricerche sull’Alto Medioevo asserisce di aver dovuto ricorrere per descrivere il vestiario, ad analogie con altre città e altri paesi supponendo inoltre che molte altre informazioni potrebbero essere ancora nascoste negli archivi della Capitale (Lombardo, 1986). Oltre agli atti notarili, i documenti presi in esame approfondiscono anche le fonti normative papali e gli statuti suntuari, le fonti finanziarie con i registri delle dogane e le fonti private della famiglia con la corrispondenza e i registri economici familiari. A Roma, le più antiche disposizioni relative all’abbigliamento femminile sono contenute in alcune norme che disciplinano l’entità e la qualità delle doti (Lombardo, 1986) e risalgono alla fine del pontificato di Martino V. I motivi addotti a sostegno di tali limitazioni sono, come negli altri casi, volti alla salvaguardia del patrimonio economico di una intera famiglia, ma sono anche una questione di ordine morale che riguarda le donne. Analizzando le diverse doti, le fonti evidenziano che i notai avevano l’abitudine di annotare le spese per il vestiario soltanto se esse fossero rimaste sotto i cinquanta fiorini; questo significa che non vi sono inventari notarili che descrivano quelle che erano le doti degli appartenenti alle classi sociali più elevate. Gli atti notarili tuttavia sono spesso manchevoli di nozioni e informazioni fondamentali che riguardando proprio le calzature. Le fonti prese in considerazione avanzano diverse ipotesi riguardo a quello che poteva essere il vestiario nella Roma del 1400. Si deve considerare la Curia e tutto il mondo che intorno a essa gravitava come il luogo da dove veniva dettata la moda, dove la moda si formava e si modificava attraverso i contatti continui con i nobili e i mercanti di altre città oltre che con gli ambasciatori. Va inoltre presa in considerazione la provenienza degli otto Papi che si avvicendarono nel 1400. Solo uno, il già citato Martino V era romano, gli altri erano di origine ligure, veneta, senese e spagnola (Lombardo, 1986). Tutti gli otto pontefici del 1400, Martino V, Niccolò V, Sisto IV, Innocenzo VIII, Eugenio IV, Paolo II, Pio II e Callisto III sceglievano gran parte dei propri dignitari tra i parenti e le persone a loro note e di cui si fidavano, quasi sempre originarie della loro terra, i quali scendevano a Roma portandosi dietro la loro cultura, le loro tradizioni e di conseguenza anche le loro fogge. Nel caso dei due Pontefici provenienti dal Veneto, Eugenio IV e Paolo II, si può ipotizzare una correlazione con le calzature locali fermo restando che le obbligazioni di ordine morale erano comunque a discrezione del Pontefice stesso. Nuovi scenari sulla mancanza di informazioni che riguardano il vestiario e soprattutto le calzature a Roma potrebbero svelarsi con l’analisi degli archivi privati delle famiglie nobili che sono ancora inesplorati; ma la ricerca, oltre alle fonti iconografiche e notarili, potrebbe portare a nuove informazioni se si analizzasse il problema da angolazioni diverse. Si potrebbe, essendo la moda un campo trasversale a molteplici altre discipline come l’antropologia, la sociologia, l’industria, prendere in considerazioni ad esempio i mutamenti che si sono verificati a livello sociale in quel determinato periodo storico. A Roma si potrebbero inoltre analizzare anche le condizioni di igiene adottate nel 1400 e anche approfondire le innovazioni messe a punto per la produzione tessile e calzaturiera e nuovi e diversi materiali utilizzati.


1.6. L’ossessione degli europei per le calzature sfilate, l’ostentazione del lusso e le leggi suntuarie


Tra le calzature prese in analisi troviamo le calzature “à la poulaine” la cui caratteristica principale, come si è detto, è l’eccessiva lunghezza della punta. Le molteplici analisi riguardo questa calzatura hanno evidenziato la sua diffusione in gran parte dell’Europa nel periodo che intercorre tra il 1200 e il 1400.


Per le personalità più influenti del Medioevo, quasi sempre gli uomini, le calzature “à la poulaine” erano spesso lo strumento tramite il quale si metteva in luce il proprio status sociale e veniva invece accantonata la sua essenza in quanto oggetto di moda (Imbler, 2019). La calzatura diventava quindi un simbolo. Secondo Rebecca Shawcross, esperta di calzature e autrice del libro Shoes, an illustrated history, «se tu fossi stato un uomo in vista, e avessi avuto abbastanza ricchezze, avresti voluto metterlo in mostra e per farlo, avresti dovuto avere una punta eccessivamente lunga» (Shawcross, 2019). Vi era inoltre una spiegazione aggiuntiva legata allo stato sociale delle calzature “à la poulaine”: indossare questo tipo di calzature con una punta eccessivamente sfilata, riduceva di molto la possibilità di muoversi e di conseguenza non permetteva di lavorare. Non potendo lavorare gli uomini di un certo lignaggio avevano la possibilità di dedicarsi ad altre attività, non erano schiavi del tempo, e questo veniva considerato tra i contemporanei dell’epoca un lusso considerato al pari di quello economico. Anche i materiali erano indicativi. I calzolai medievali riempivano la punta delle calzature “à la poulaine” di materiale organico morbido come muschio capelli o lana (Imbler, 2019); senza una punta imbottita la calzatura “à la poulaine” avrebbe perso la sua forma originaria e quindi non sarebbe stata adatta a una personalità di spicco. Secondo Jackie Keily, curatrice del Museo di Londra, lo stesso materiale che veniva inserito nelle punte, avrebbe prevenuto l’arricciarsi della punta della scarpa qualora fosse entrata in contatto con l’acqua. Una seconda interpretazione prende in considerazione l’aspetto sessuale che una calzatura come quella “à la poulaine” avrebbe potuto rappresentare (Imbler, 2019). Il periodo che intercorre tra il 1200 e il 1400 vede una progressiva diminuzione della lunghezza delle tuniche e degli abiti in generale; una diminuzione accompagnata da una accentuata esposizione e conseguente visione delle gambe. Scarpe basse come le calzature “à la poulaine” avrebbero slanciato il corpo di chi le indossava e lo avrebbe reso più attraente. Secondo Jackie Keily inoltre questo tipo di calzature erano l’inizio di una nuova vita, una rinascita. Il periodo indicato è infatti attraversato da molti eventi negativi, tra cui l’arrivo della peste nera nel 1347. Alla scomparsa di questa malattia secondo la curatrice del Museo di Londra, le persone si sarebbero sentite più libere e felici e il nuovo clima avrebbero influenzato anche gli abiti e le calzature dando loro una ventata di freschezza.


Secondo Shawcross questo tipo di calzatura, seppur molto decorata e colorata, in Inghilterra, era alla base dello stereotipo secondo il quale, indossata da un uomo, avrebbe conferito maggiore mascolinità. Uno stereotipo malsano che costrinse il governo di Londra a varare limitazioni in materia.


L’analisi delle leggi suntuarie inoltre può essere utile per comprendere quanto fosse importante legiferare riguardo all’abbigliamento e alle calzature. Fin dall’epoca precristiana, la legislazione civile si era occupata delle vesti e anche delle calzature, promulgando leggi che limitassero l’ostentazione nella moda. Già nel 215 a.C. la Lex Oppia cercava di ostacolare gli eccessi. Durante tutto il Medioevo furono molte le leggi emanate per disciplinare le apparenze nel mondo della moda e per ovviare alle ingenti spese che dovevano essere sostenute per l’abbigliamento e per le calzature. Fu solo a partire dal XIII secolo però che vennero emanate leggi suntuarie volte a una regolamentazione generale delle vesti e degli ornamenti e vi fu inoltre una propensione a limitare l’eccessiva ostentazione del lusso che imperversava in tutta l’Europa. Tra le prime città italiane a emanare leggi suntuarie si trovano Pisa, Siena e Firenze. Per le Chopine furono emanate leggi che regolamentavano in linea generale l’altezza, per le calzature “à la poulaine” invece furono emanate leggi che incidevano notevolmente sulla lunghezza della punta e per gli zoccoli invece le leggi suntuarie regolamentavano i materiali da utilizzare durante la fabbricazione.


Analizzando ad esempio la normativa suntuaria di Bologna, emanata nel 1401, si nota che i legislatori proibivano le pianelle con punte più lunghe di mezza oncia (Muzzarelli, 2007) sia che fossero dipinte, intagliate o ricamate, fatte di cuoio di colore diverso dal nero e dal bianco. Era prevista addirittura «una multa di cinque lire […] in cui sarebbero incorsi non solo quanti avessero indossato queste calzature ma anche i calzolai che le avessero confezionate» (Muzzarelli, 2007, p. 42). Lo scopo della multa era quello di invogliare i calzolai, per primi, a rispettare le norme suntuarie in modo da coinvolgere anche il cliente. Se a Firenze, già dal 1300, l’altezza delle pianelle era limitata a circa 8 cm mentre la legislazione emanata a Todi, nel 1444, prevedeva che «le pianelle non potessero essere più alte di quattro dita, secondo la misura scolpita nella cappella di Sant’Anastasia nella Chiesa di Santa Maria» (Muzzarelli, 2007, p. 44) pena mezzo ducato d’oro per ogni volta che si fosse disattesa la norma. Sempre a Firenze, alla fine del 1300, fu vietato agli uomini di indossare le pianelle poiché considerate simbolo di femminilità; chiunque le indossasse sarebbe stato passibile di ammenda. Anche a Venezia i legislatori vietarono le calzature di altezza maggiore alla «mezza quarta», che equivaleva circa a 20 cm, ma con scarso successo per via della diffusione delle Chopine. Lo stesso divieto a Venezia riguardava anche gli zoccoli che non dovevano superare una determinata altezza. A Venezia poi nel 1430 il Maggior Consiglio, il più grande organo politico della Repubblica di Venezia, approvò una legge che fissava l’altezza massima delle pianelle (Vianello, 2007). I legislatori lamentavano il fatto che «le veneziane, sia sposate che nubili, stavano seguendo una moda vergognosa: portavano zoccoli incredibilmente alti e deformi, che oltre a comportare una grossa spesa e a coprire di infamia chi le indossava, avevano provocato la caduta di donne incinte, le quali avevano poi abortito, con grave danno del corpo e dell’anima» (Vianello, 2007, p. 59). Il Maggior Consiglio vietava ai calzolai di vendere zoccoli con la suola più alta di 8 o 9 cm, pena un’ammenda di venticinque lire e tre mesi di reclusione. Il segretario del Maggior Consiglio tracciò addirittura un disegno della scarpa per evitare eventuali equivoci. Fu deliberata anche una legge che assegnava un’ammenda di cento lire da applicare alle donne che avessero indossato pianelle non conformi alle disposizioni. Uno statuto di Ascoli Piceno del 1377, invece, obbligava i sarti a misurare la lunghezza delle vesti delle donne solo se la donna avesse tolto le pianelle o calzature maliziose in modo che la stoffa non toccasse a terra, una volta indossato l’abito o in modo che non venisse sprecata. Nell’articolo 10 dello statuto del 1444 della città di Terni invece, fu fissata l’altezza massima delle pianelle a quattro dita e Giacomo Della Marca nell’intento di chiudere la discussione circa l’altezza consentita, «fece scolpire nella cappella di Sant’Anastasio della Chiesa di Santa Maria di Terni la misura massima del tacco fissata a quattro dita» (Muzzarelli, 2018, p. 200). Anche a Lucca i legislatori si auguravano che le donne non indossassero abiti con strascichi eccessivamente lunghi e che non indossassero pianelle o zoccoli ai piedi. Fu a Firenze che vennero inoltre limitata la lunghezza delle calzature “à la poulaine” e in linea generale in tutta Italia vennero promulgate leggi che fissavano limitazioni nella fabbricazione di zoccoli. Le leggi suntuarie furono molteplici ma spesso, soprattutto a Venezia, furono disattese.


1.7. Le imposizioni religiose e morali in Italia


Il periodo preso in analisi fino a ora vede una diretta influenza sulla moda da parte delle istituzioni religiose. Le imposizioni provenienti dalla Chiesa e da tutti gli organi che gravitavano intorno a essa, dipendevano da una questione di ordine morale. Tra il 1200 e 1400 il ruolo della donna era limitato agli ambienti domestici; era inoltre limitato l’uso che le donne potevano fare del proprio corpo e di conseguenza era limitato anche l’uso di determinati abiti e di determinate calzature. In effetti la critica della Chiesa si muoveva principalmente contro lo spreco di denaro per accessori ritenuti futili a discapito invece di spese importanti e necessarie per la sussistenza. Furono molti gli uomini illustri appartenenti alla Chiesa che si scagliarono contro l’ostentazione del lusso femminile e contro un progressivo decadimento dei costumi femminili; tra questi compare ad esempio Giovanni da Capestrano, un religioso italiano dell’Ordine dei Frati Minori osservanti vissuto dal 1386 al 1456, proclamato Santo nel 1690. Secondo Giovanni da Capestrano «era manifestamente peccato indossare pianelle alte più di un palmo, per essere lecite dovevano avere un’altezza appena sufficiente a ripararsi dal fango e dalla polvere» (Muzzarelli, 2018, p. 199). Le donne, secondo il francescano, per vanità «infilavano i piedi in certe scarpe che, se imposte loro per penitenza, avrebbero giudicato insopportabili» (Muzzarelli, 2018, p. 199). Egli considerava queste calzature, chiamate «sandali rostrati, perforati ed appuntiti», oggetti che martirizzavano i piedi delle donne. Secondo Giovanni da Capestrano inoltre indossare queste calzature, dimostrava curiosità, stoltezza e addirittura disprezzo nei confronti di Cristo che, «per amore degli uomini, subì la foratura dei piedi» (Muzzarelli, 2018, p. 199). Gli abiti erano stati forniti alle donne, secondo il frate, per coprirsi i piedi e gli stinchi in segno di maggiore onestà ed era perciò «tanto più riprovevole che la pompa apparisse precisamente in quelle parti che andavano coperte per decenza» (Riello, McNeil, 2007, p. 48). Ma la critica del francescano non riguardavano solo le donne; gli uomini non erano meno vanitosi e per superfluità e curiosità indossavano calzari «lunghi fino alle mutande, per modo che visti di dietro sembravano di avervi un catino cerchiato da molti ligustri» (Da Capestrano, 1996, pp. 93-95). Rientravano inoltre nelle imposizioni religiose anche quelle norme che riguardavano il corpo in generale. Sempre secondo Giovanni da Capestrano il rispetto del corpo impone che ornamenti superflui e preziosi come i ricami eseguiti in oro e in argento, non si applichino alle calze o alle scarpe, inoltre l’ornamento «tanto più disdice quanto più è posto nelle parti abbiette» (Da Capestrano, 1996, pp. 97-98). Egli riguardo alle calzature “à la poulaine” aggiungeva che «costituiva peccato portare calighe da soldato, massimamente se lunghe, spettando questa maniera di calzari principalmente ed esclusivamente agli uomini» (Riello, McNeil, 2007, p. 48) e aggiungendo che «posto pure che le calighe non fossero troppo lunghe, non per questo si possono concedere alle donne calzari militareschi per ornamento delle tibie, giacché le donne devono mostrare maggiore umiltà e onestà degli uomini» (Riello, McNeil, 2007, p. 48). Tra i religiosi che predicarono sul corpo e sugli ornamenti figura ad esempio Giordano da Pisa, un frate domenicano vissuto dal 1260 al 1311 e appartenuto all’Ordine dei Frati Predicatori, beatificato dalla Chiesa nel 1883. Secondo Giordano da Pisa «ciascheduna materiale arte tanto è più nobile e migliore quanto il fine, a ch’ella è fatta più nobile. L’arte del calzaio, il fine suo si è coprire il piede; più è nobile l’arte del sarto, la cui arte è di coprire il corpo: meglio è il corpo che ’l piede» (Da Pisa, 1974, p. 94). Secondo i predicatori:




certe scarpette rostrate, ossia dotate di una punta lunghissima simili a un becco di animale o gli strascichi, definiti «caudae», che le donne amavano trascinare dietro di sé, oltre a essere riprovati per l’inutile spreco che rappresentavano, venivano condannati dai moralisti in quanto, esattamente come i capelli a corna o l’esibizione delle pudenda da parte degli che indossavano vesti troppo corte, annullavano le distanze fra gli uomini e le bestie, sovvertendo un ordine che esigeva che i primi fossero distanti dai secondi e superiori ad essi (Muzzarelli, 2018, p. 312).





Anche Bernardino da Feltre, francescano italiano dei Frati Minori osservanti, vissuto dal 1439 al 1494, in un suo manuale che doveva servire da guida per la preparazione alla confessione, proponeva al peccatore una serie di quesiti che riguardano vesti e ornamenti. Il francescano chiedeva «se si è ornato in pompa vana, se ha cercato gloria in vestimenti, in pianelle alte […] belletti o altre vanità» (Muzzarelli, 2018, p. 332). Tra gli ecclesiastici più severi vi fu Bernardino da Siena che in una celebre digressione sul lusso femminile, cita anche le pianelle oltre a includere oggetti del desiderio femminile. La critica di Bernardino da Siena era rivolta contro la vanità e «il denaro deve circolare, produrre altra ricchezza, ossigenare il corpo della società e non essere immobilizzato in inutili monumenti alla vanità» (Muzzarelli, 2018, p. 320). Le autorità ecclesiastiche oltre a pronunciare sermoni in cui si rifuggiva da qualsiasi accessorio o eccesso, decisero di accompagnare alle parole anche il fuoco, ideando i roghi delle vanità. Anche Bernardino da Siena, per rafforzare le sue parole contro la vanità delle donne, fece ricorso a questo mezzo di potente impatto sulla popolazione. Le fiamme che si levavano dai roghi simboleggiavano quelle dell’inferno che aspettava ogni peccatore; alimentando il fuoco gettandovi merletti, parrucche o pianelle significava scegliere la salvezza della propria anima e dimenticare per sempre le tentazioni. Come già citato in precedenza, nel suo famoso sermone a Viterbo egli invitò tutti a bruciare le pianelle femminili.


1.8. Le calzature nell’arte e nella letteratura


Le fonti prese in esame fino a ora per condurre questa analisi sono bibliografiche ma vi è anche una forte presenza di fonti iconografiche pregne di informazioni sulle calzature che deve essere considerata. La fonte iconografica principale per le pianelle è il dipinto Due dame veneziane di Vittore Carpaccio databile tra il 1490 e il 1495. Il dipinto del Carpaccio è alla base di una delle più celebri diatribe della storia dell’arte, ovvero dell’identificazione delle due dame (Vianello, 2017). Secondo la più accreditata interpretazione di John Ruskin, critico d’arte britannico, le due dame rappresentate erano due signore veneziane con i loro animali di compagnia. Secondo una celebre guida storica di Venezia però, le due dame erano invece due giovani maliarde, alludendo alla possibile dubbia reputazione dei due soggetti (Vianello, 2017). Altre interpretazioni veneziane sostenevano la tesi della guida storica asserendo che il dipinto fosse la rappresentazione di due cortigiane. La confusione sull’identificazione delle due donne dipende dalla presenza nel quadro di molti oggetti ambigui con significati particolari. Le colombe bianche ad esempio, sono state interpretate dagli storici dell’arte come simboli dell’amore sensuale dato che nell’iconografia tradizionale di Venere, appaiono del suo carro, ma sono anche il simbolo della fedeltà coniugale (Vianello, 2017). Ma fra tutti gli elementi presenti nel dipinto quello che ha suscitato le maggiori interpretazioni è il paio di scarpe rosse con la zeppa al quale il Carpaccio ha dedicato una notevole porzione di spazio. Seguendo il filone che si basa sull’iconografia come principale strumento di analisi, tutti gli elementi devono essere identificati e interconnessi fra di loro (Vianello, 2017). Questo approccio però trasporta con sé il problema che gli stessi simboli possono essere interpretati in modi differenti tra i diversi studiosi i quali poi influenzano a loro volta, con le diverse interpretazioni, la storia del costume e della moda (Vianello, 2017). Per comprendere bene il messaggio dell’opera bisogna capire quale sia il significato di quegli oggetti in un determinato contesto storico. Persino Ruskin, «che sembrava aver riconosciuto correttamente il significato sociale di quelle scarpe, interpretò in senso negativo la loro presenza nel dipinto» (Vianello, 2017, p. 56). Secondo il critico d’arte, il Carpaccio era infastidito per l’arrogante ostentazione delle due donne, e aveva inserito nel dipinto alcuni elementi di satira tra cui le pianelle. Il fraintendimento del significato culturale di queste scarpe può aver contribuito per quasi due secoli alla diffamazione delle due dame del Carpaccio.


Tra le altre fonti iconografiche attraverso le quali si possono ritrovare informazioni riguardo alle calzature, si colloca il lavoro di Cesare Vecellio, Habiti antichi et moderni di tutto il mondo, del 1598, in cui vi è l’immagine di una meretrice pubblica che calza un paio di pianelle; oppure si possono notare le pianelle calzate dalle cortigiane veneziane nelle incisioni di Pietro Bertelli. Tra le altre opere che rappresentano le pianelle troviamo il Ritratto di donna, come Cleopatra, datato al 1550 circa, conservato al The Walters Art Museum di Baltimora, in cui si nota, stando alla descrizione del museo, una donna veneziana benestante che si fa ritrarre mentre calza un paio di pianelle color argento nella sua stanza da letto. La donna tiene in mano un aspide velenoso che sta per morderla, proprio come narra la leggenda della Regina d’Egitto.


Le informazioni che riguardano le calzature sono presenti anche in alcune fonti letterarie. Una delle fonti più conosciute è presente nell’opera Hamlet di William Shakespeare. Nella scena due dell’atto due della tragedia del poeta britannico, in un verso si legge «vossignoria è più vicina al cielo di quando l’ho vista l’ultima volta, almeno di un tacco di Chopina», rendendo quindi nota l’altezza spropositata del personaggio in questione e citando le Chopine.


1.9. Le ispirazioni medievali per le collezioni moderne


L’analisi svolta fino a ora ha preso in esame il periodo che va dal 1200 al 1400 senza però guardare alla modernità e all’utilizzo che la moda contemporanea ha fatto del design calzaturiero medievale. I designer contemporanei attingono costantemente informazioni dall’immaginario medievale per creare collezioni moderne ma con uno sguardo al passato. Tra i designer che più si ispirano alle Chopine medievali vi è Guo Pei, una designer di moda cinese famosa per essere la stilista delle star cinesi. Tutte le sue collezioni presentano almeno tre paia di Chopine diverse tra di loro. La collezione Primavera/Estate 2019 chiamata East Palace presenta molteplici paia di Chopine contemporanee con una chiara ispirazione orientale, probabilmente ispirate ai “kub-kab” turchi, con una palette colori che varia dall’oro all’argento e al blu. La collezione Primavera/Estate 2018 chiamata Elysium invece ha delle evidenti ispirazioni floreali con modelli che ricordano le Chopine che spaziano dall’oro all’argento. La seconda collezione Primavera/Estate 2017 intitolata Legend verte sui toni del nero, ispirata alle tenebre, e vede molteplici paia di Chopine tendenti al nero, al blu e al grigio. Non manca inoltre anche una rivisitazione moderna della tipica calzatura “à la poulaine” che si può osservare nella collezione Autunno/Inverno 2019/2020 dal titolo Alternate Universe, in cui si notano le tipiche calzature medievali dalla punta sfilata, riadattate e abbinate a outfit eleganti e molto colorati.


Anche la direttrice creativa della maison Alexander McQueen, Sarah Burton, nella collezione Spring/Summer 2012 di prêt-à-porter, ha proposto in passerella calzature molto simili alla Chopina medievale che si sono inserite armonicamente in una collezione improntata interamente sulla sorellanza e su un particolare tipo di femminilità. La stessa collezione presenta inoltre sandali moderni che si ispirano chiaramente ai Geta giapponesi tradizionali.


Anche Jan Taminiau, stilista olandese, attivo nel settore della moda dal 2003, ha creato alcune collezioni inserendo in esse calzature che si ispirano chiaramente alle Chopine medievali, rivisitate e adattate alle tendenze contemporanee. Taminiau, oltre a essere lo stilista di alcune teste coronate europee e di alcuni appartenenti allo show business, ha vestito in molteplici occasioni la popstar internazionale Lady Gaga. Le calzature indossate dalla cantante nella prima fase della sua carriera, hanno delineato il suo stile personale e hanno reso Jan Taminau famoso nella moda per i suoi eccessi.
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