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1. I vestiti parlano? Che cosa li rende “moda”?



( (indietro)
L’abbigliamento è un messaggio visivo? O un linguaggio simile alla musica, in cui emozioni, allusioni e stati d’animo sfuggono alle attribuzioni di significati non ambigui?

Un aspetto della moda che i sociologi non hanno preso in considerazione unisce produttori, fornitori e consumatori di moda: il suo significato. Con ciò s’intendono le immagini, i pensieri, i sentimenti e le emozioni comunicate da una moda vecchia o nuova e ai mezzi simbolici che consentono di farlo.

Attraverso i propri abiti, l’individuo comunica determinate cose sulla sua persona e, a livello collettivo, questo risulta in una collocazione simbolica in una specie di universo strutturato di affermazioni di status sociale e caratteristiche di un certo stile di vita.

Il codice dell’abbigliamento

Si può dire, con Eco, che gli stili di abbigliamento e le mode che li influenzano nel tempo, costituiscono qualcosa che si avvicina a un codice. Diverso, però, da quelli usati nella crittografia e di difficile equiparazione alle regole che governano il linguaggio parlato e scritto. Paragonato con questi, il codice dell’abbigliamento è di “bassa semanticità”. Anche perché colori, tessuti, pose ed altri elementi espressivi tendono ad avere, in aree diverse, riferimenti simbolici diversi. Entrano in gioco collegamenti con elementi stilistici formali e con occasioni particolari, nonché inquadramenti storici.

Occorre essere cauti nell’attribuire precisi significati alla maggior parte degli abiti. Il medesimo abbigliamento “dice” cose diverse in tempi diversi. L’ambiguità è perciò una caratteristica comune dell’attuale codice d’abbigliamento della società occidentale. Tre sue caratteristiche peculiari sono: la dipendenza dal contesto; la variabilità del modo in cui i simboli sono percepiti da diversi gruppi sociali; la tendenza alla “sottocategorizzazione”.

Dipendenza dal contesto

Il significato del vestire, varia in base all’identità della persona che indossa gli abiti, all’occasione, al luogo, alla compagnia e anche allo stato d’animo di chi indossa e di chi osserva.

Alta variabilità sociale e rapporto significante-significato

Mentre i significanti che costituiscono uno stile sono uguali per tutti, il significato è diverso per i diversi tipi di pubblico. Pur non essendo rigidamente suddiviso in caste nella sua configurazione, l’universo dei significati relativi ai vestiti è altamente diversificato in termini di gusto, identità sociale e accesso personale ai prodotti simbolici di una società.

È proprio il carattere diversificato e socialmente strutturato della società moderna che fa girare il motore della moda. Veblen e Simmel hanno attribuito troppa importanza alla differenziazione tra le classi sociali come base della motivazione della moda. A loro va il merito di aver riconosciuto che stili e mode non significano la stessa cosa per tutti e che ciò che viene indossato si presta a sostenere simbolicamente i confini di classe e di status all’interno di una società.

Nel reame simbolico dell’abito, i significati sono più ambigui e più differenziati tra i diversi gruppi sociali, in base ai pensieri, alle immagini e alle associazioni identificabili che si concretizzano intorno ai simboli dell’abbigliamento.

Sottocategorizzazione

Nell’abbigliamento la sottocategorizzazione è importante soprattutto per il modo in cui i messaggi sono comunicati.Secondo Eco, la sottocategorizzazione si verifica quando le persone desumono, sulla base d’indizi di difficile specificazione, certi significati molari. Sarebbe, però, sbagliato presumere che questa sottocategorizzazione sia involontaria, o il prodotto di un’incapacità dei singoli elementi di avere un significato chiaro. Il codice dell’abbigliamento si avvicina ai codici estetici, la cui evasività è tale perché essi aspirano a comunicare nozioni, sottigliezze e complessità che non sono ancora state formulate (perciò, appena un codice estetico comincia ad essere generalmente percepito come tale, le opere d’arte tendono a superarlo, diventando interessanti per i modi in cui esplorano e modificano i codici che sembrano utilizzare).

La moda e il codice dell’abbigliamento

Ciò che indossiamo può essere incluso nella nozione generale di codice. Entro l’arco della “cultura occidentale contemporanea” si verifica una grande convenzionalizzazione di segno, sia nell’ambito dell’abbigliamento sia in quello delle arti e dei mestieri. Perciò i vestiti che indossiamo suscitano in noi essenzialmente le stesse immagini e associazioni che suscitano in altri, anche ammesso che i valori ad essi attribuiti varino da momento a momento e da gruppo a gruppo. La moda è solo un altro modo di designare uno stile caratteristico; lo stile modale di un gruppo particolare in un momento particolare.

Parlare di uno stile modale o prevalente, implica una successione di stili nel tempo e accenna all’esistenza di una differenza tra il codice operativo e ciò che chiamiamo “moda”. Ma non distingue tra ciò che accade nelle ultime fasi di un ciclo della moda, quando uno stile è diventato parte del comune linguaggio visivo, e ciò che accade all’inizio, quando il nuovo stile ci lascia perplessi. Questa distinzione sottende la nota intuizione che una moda che ha incontrato ampi consensi non è più, ironicamente, moda. Qualunque definizione di moda che cerchi di afferrare ciò che distingue la moda dallo stile, deve enfatizzare l’elemento del cambiamento.

Il cambiamento può riguardare l’introduzione di significati completamente nuovi, il recupero di vecchi significati apparentemente dimenticati, o l’accentuazione diversa di significati noti: in ogni caso per parlare di moda deve necessariamente esserci un cambiamento.

Quei creatori e consumatori per i quali è importante “fare tendenza” saranno portati o ad attribuire il significato di moda anche ai cambiamenti più piccoli: chi invece non segue la moda o segue quella dello stile “fuori moda”, ne negherà la portata.

Da un punto di vista fenomenologico e sociologico, il termine moda andrebbe ristretto a quei cambiamenti di codice che impegnano la sensibilità di un pubblico culturalmente prevalente. È l’accettazione o il rifiuto di un cambiamento di codice da parte di questo pubblico a determinare se tale cambiamento diventerà moda o si limiterà a scomparire dalla scena.

Moda e identità sociali

Che cosa muove i cambiamenti di codice?  In qualche misura sono vere sia l’interpretazione basata sulla noia che quella basata sull’idea della ricerca del profitto. Queste, però, trascurano un ulteriore fattore: il processo labirintico tramite il quale un’idea nella testa dello stilista riesce a concretizzarsi nei capi che soddisferanno il bisogno d’identità del consumatore. Si tratta di qualcosa di più dei simboli di un ceto sociale o di status; il concetto d’identità sociale si riferisce alla configurazione d’attributi ed atteggiamenti che le persone cercano di comunicare e comunicano sul proprio modo di essere. Ognuno di noi è occupato a costruire e ad articolare la propria identità sociale, con riferimento anche a profonde correnti collettive che si ripercuotono sul nostro senso di sé. Essendo soggetti a condizioni di vita simili, sperimentiamo desideri e atteggiamenti simili, che abbisognano di una loro forma d’espressione. In questo senso si può sostenere che le identità hanno una forte componente collettiva.

È a questi aspetti delle nostre identità sociali che la moda si rivolge; e può farlo proficuamente perché queste identità sono in costante fermento e provocano, all’interno degli individui, numerosi conflitti, paradossi, ambivalenze e contraddizioni. Gli stilisti che danno il via alle mode riescono ad intuire le correnti di tali instabilità e cercano di dar loro espressione, o di frenarle, deviarle, sublimarle.

Dall’inizio di un ciclo istituzionalizzato, la moda ha ripetutamente utilizzato certe instabilità ricorrenti. Tra le ambivalenze di base di tali instabilità troviamo i conflitti soggettivi tra giovinezza ed età avanzata, mascolinità e femminilità, androginia e singolarità, inclusività ed esclusività, lavoro e gioco, vita domestica e mondana, rivelazione e occultamento, libertà e costrizione, conformismo e trasgressione...

2. Ambivalenza d’identità, linfa vitale della moda


( (indietro)
L’ambivalenza dell’identità collettiva rappresenta una radice culturale importante nel codice delle variazioni dell’abbigliamento che fanno moda ed è una risorsa fondamentale per gli stilisti.

Ambiguità e ambivalenza

L’ambivalenza non va confusa con l’ambiguità. L’ambiguità è un sottoprodotto dell’ambivalenza, tanto da esserne soggettivamente indistinguibile. Le nostre parole si dividono come si divide il sé.

L’ambiguità non implica mancanza di significato, ma piuttosto la possibilità d’interpretazioni confuse o contraddittorie. Data l’esistenza di un ricco lessico di materiali e fogge, con tutto l’insieme di immagini storiche e culturali ad essi legate, l’abbigliamento e l’impulso della moda rendono bene il senso dell’ambiguità. La propagazione nell’abbigliamento dei significati problematici, che costituiscono l’ambiguità, è inestricabilmente intrecciata con gli stati soggettivi d’ambivalenza che lacerano le identità che intendiamo trasmettere agli altri.

L’ambivalenza (come sostiene Nietzsche) è una caratteristica innata della condizione umana, cioè il suo essere soggetta per natura ad atteggiamenti emotivi o psicologici contraddittori o a continue oscillazioni. Anche Freud riconosce che l’ambivalenza è fondamentale nell’esperienza umana. Simmel focalizza nell’idea di ambivalenza (parallelamente ai concetti di dualismo e polarità) la sua sociologia delle forme sociali e ne permea la sua analisi della società moderna. In effetti, egli analizza la moda come sottoprodotto sociale dell’opposizione dei processi di conformismo e individualismo, unità e differenziazione.

L’ambivalenza riguarda qualcosa che è quasi sempre un oggetto sociale investito di significato.

Dell’infinità d’oggetti sociali verso cui l’individuo può provare ambivalenza, il più importante è il sé. Sintetizzando le formulazioni di G. Mead, grazie alla nostra capacità di considerare il sé come oggetto, si verifica un dialogo interiore a più voci attraverso il quale contempliamo e valutiamo. Più complessa ed eterogenea la società da cui si traggono le voci che formano il dialogo interiore, più è probabile che si abbia ambivalenza. Riflettendo sentimenti, modelli e valori provenienti da diverse sfere d’esperienza, è probabile che le voci interiori cozzino o si contraddicano fra loro.

Ambivalenza d’identità

Gran parte della nostra identità prende forma nella misura in cui bilanciamo e tentiamo di risolvere le ambivalenze che la nostra natura e la nostra cultura trasmettono. L’abbigliamento entra a far parte della gestione dell’ambivalenza al pari della voce, della postura, delle espressioni facciali e degli oggetti di cui ci circondiamo. L’abbigliamento può servire facilmente da metafora visiva per l’identità, comunicando molte cose, anche impercettibili quali, per esempio, la consapevolezza riflettente da parte di chi indossa di ciò che viene “detto”.

Le ambivalenze d’identità che più spesso sono entrate a far parte della concezione occidentale dell’abbigliamento, riguardano le rappresentazioni del sé relative agli attributi sociologici fondamentali della persona, i cosiddetti stati dominanti (età, sesso, bellezza, ceto e razza). Per esse, la cultura occidentale ha elaborato una serie di valutazioni e direttive spesso contraddittorie. Ambivalenze storicamente durevoli di questa portata possono essere considerate linee di faglia culturali.

Moda e ambivalenza d’identità

Dovendo muoversi dentro i parametri di un codice d’abbigliamento relativamente istituzionalizzato e consueto, per trovare nuova ispirazione la moda si rivolge ai conflitti generati dalle ambivalenze d’identità, in particolare quei conflitti che hanno carattere collettivo. Tra tutte, quelle riguardanti il ruolo che ci è attribuito in base all’appartenenza di genere, la nostra identificazione in termini di classe sociale e la nostra sessualità.

In tutte le società, gli abiti servono a comunicare significati quasi standardizzati su chi li indossa, ma non tutte le società sottopongono l’individuo alle continue modifiche di significato effettuate dalla moda.

La maggior parte degli studiosi è d’accordo nel far risalire la nascita della moda alle corti del tardo medioevo. Alcuni sono precisi al punto di localizzarne la provenienza alla la corte di Filippo il Bello di Borgogna, che regnò dal 1285 al 1314. Tutti, però, optano anche per la spiegazione storica che la nascita della moda in occidente è dipesa dalla nascita di una borghesia cittadina in grado di rivaleggiare con il monopolio secolare dell’aristocrazia feudale. Trovandosi all’incrocio delle rotte commerciali, la Borgogna aveva un accesso privilegiato ai tessuti preziosi di provenienza orientale, che avrebbero provocato la rivalità di status sociale tra borghesia cittadina e aristocrazia feudale.

La pratica discriminatoria delle identità di classe, attraverso l’abbigliamento, ha assunto nei secoli molte forme simboliche più complesse della semplice ostentazione di beni personali costosi.

3. Ambivalenze di sesso:







( (indietro)
i maschi saranno maschi e le femmine maschi

Asimmetria dell’emulazione tra i sessi

La storia della moda occidentale è segnata da un profondo conflitto simbolico derivante dal desiderio di ognuno dei due sessi di emulare l’abbigliamento e gli effetti personali tipici dell’altro. Fino al XVIII secolo le mode maschili e femminili avevano in comune molto di più di quanto avrebbero avuto successivamente.

Dalla rivoluzione industriale (durante la quale le limitazioni, imposte all’abbigliamento da una sobria etica del lavoro, cominciarono a farsi sentire sempre di più sul sesso maschile), la tendenza è stata quella di un’ambivalenza di genere nell’abbigliamento. Questa si è manifestata quasi esclusivamente sul versante femminile, nei periodi in cui le donne hanno scelto di incorporare nella propria persona i simboli della condizione maschile (l’elenco degli accorgimenti è quasi infinito: dai cappelli alle camice da uomo, alle cravatte, fino alla quintessenza dell’abbigliamento maschile, i pantaloni… Mentre la maggior parte degli oggetti di abbigliamento maschile adottati dalle donne furono guardati con indulgenza, i pantaloni rimasero un caso a sé. In seguito all’adozione in massa dei pantaloni da parte delle donne, sulla scia del movimento femminista dei tardi anni 60, numerosi locali pubblici proibirono l’ingresso alle donne in pantaloni).

Dall’Ottocento gli uomini, dal canto loro, hanno giocato solo sporadicamente con oggetti specifici dell’altro sesso. Il fatto che già la semplice idea delle “mode” maschili sappia di femminilità e/o di omosessualità è dimostrato dalla timida accoglienza tributata alle prime boutique per uomo aperte a Parigi negli anni 50.

L’abbigliamento androgino: un commento

Un’interessante raffinatezza della propensione storica della moda a sfruttare l’instabilità “maschio-femmina” nell’identità sessuale, è costituita dal ricorso periodico all’androginia come strada per affrontare il problema. Le mode d’ispirazione androgina sono state riproposte periodicamente, fino a raggiungere l’apice nello stile “unisex”, popolare tra la fine dei “60 e la metà dei “70. Un fenomeno simile si verificò nei primi “80, più grazie alle influenze “punk” provenienti dalla strada che a specifici interessi ideologici.

La vera androginia implica una fusione o un’attenuazione di elementi dell’aspetto così radicali da annullare tutto ciò che potrebbe esserci al di là di una lettura biologica del sesso di una persona (come la barba, il seno, il rapporto vita-fianchi...). L’abbigliamento, cioè, non darebbe alcun messaggio sul ruolo sessuale della persona che lo indossa, avendo lo scopo simbolico di drammatizzare i conflitti tra i sessi, piuttosto che risolverli.

Due caratteristiche smentiscono l’autenticità di ogni dichiarazione di androginia. Gli elementi che la caratterizzano sono localizzati, per quel che riguarda origini e allusioni al sesso di appartenenza, prevalentemente dalla parte maschile. La sostanziale asimmetria diventa ancora più evidente ad un esame approfondito, che consente di riconoscere che tali affermazioni soddisfano quasi sempre una condizione di puerilità tipicamente adolescenziale, anziché un vero stato di sessualità o ermafroditismo.

C’è poco da meravigliarsi che le femministe sospettino degli attuali stili androgini, vedendo in essi un altro mezzo di discriminazione, più che un simbolo di eguaglianza. Esse sostengono che il look androgino da ragazzo serve a stimolare gli impulsi omoerotici latenti negli uomini e a placare la paura di una perdita di potere nei confronti delle donne.

Abbigliamento, identità sessuale e storia moderna

Gli storici del costume affermano che, nei circoli alla moda anteriori al XIX secolo, l’abbigliamento non era così caratterizzato da nette distinzioni tra i sessi. Il maschio aveva un abbigliamento colorato quanto quello della femmina. Gli studiosi si trovano d’accordo nel sostenere che le cause della divergenza tra abbigliamento maschile e femminile, sono legate al declino dell’aristocrazia e all’ascesa della borghesia. I valori protestanti del duro lavoro, della sobrietà, della frugalità e del miglioramento della propria situazione economica ebbero un ruolo fondamentale nella trasformazione strutturale della società europea.

I due sessi non avevano un uguale accesso al lavoro; con la rivoluzione industriale e un sistema politico più democratico, toccò al maschio adulto del ceto medio il compito di incarnare l’ethos della grande trasformazione in atto. L’abbigliamento maschile divenne il mezzo visivo per dichiarare il rifiuto della corrotta eleganza, opulenza, agiatezza e disinvoltura amatoria dell’aristocrazia. Esso divenne più semplice, rude, sobrio e immutabile. L’abbigliamento femminile non rimase estraneo a tale influsso, ma le modifiche non furono così radicali.

Il carattere ristretto del codice dell’abbigliamento maschile derivava principalmente alla centralità attribuita al lavoro, alla carriera e al successo professionale; questa fu tanto esagerata per l’identità maschile che diventò pressoché impossibile, per un uomo, esprimere altri aspetti della personalità tramite l’abbigliamento. L’integrità simbolica del codice era facile preda di tutto ciò che andasse oltre la più casuale delle allusioni ad aspetti non professionali del sé. Di conseguenza, gli uomini divennero sensibili e schizzinosi riguardo al fatto di incorporare nel proprio guardaroba qualunque oggetto di abbigliamento che potesse anche lontanamente suggerire l’idea di femminilità, passività e indolenza.

Il codice ristretto maschile e il codice elaborato femminile costituiscono insieme un sistema coerente di segni, che legittima ai livelli più profondi e scontati della vita quotidiana la divisione del lavoro, culturalmente approvata, basata sul sesso di appartenenza. A compensare la costrizione eccessiva categorizzata sul lato maschile, interveniva la libertà concessa alle donne di proclamare, in modo abile e decoroso, uno status credibile per la famiglia. Per le donne, che dovevano manipolare un codice più complesso, era più facile commettere errori, che paradossalmente erano perdonati più facilmente; il guardaroba di una donna era solo il riflesso indiretto e non una dichiarazione primaria di status, che risiedeva nella posizione professionale dell’uomo e conseguentemente nelle condizioni economiche della famiglia.

Forse questo spiega anche perché l’emulazione tra i sessi è stata quasi completamente a senso unico: quello che per la donna è solo un capriccio, per l’uomo può tramutarsi in un suicidio simbolico.

Emulazione tra i sessi: limiti e inganni

Le norme della società occidentale pretendono che alla base dell’identità dei sessi ci sia un’affermazione irriducibile di mascolinità o femminilità. Per prevenire insinuazioni di lesbismo o di travestitismo, i codici dell’abbigliamento cercano di attenuare ogni appropriazione troppo evidente dell’identità del sesso opposto. È quindi tipico che i simboli presi a prestito dal sesso opposto si accompagnino ad una qualche contraddizione, esagerazione o ironia… L’accentuazione dell’aspetto puerile del look androgino rappresentava un modo per ridimensionare un distacco troppo radicale della donna dalle identificazioni di sesso comunemente accettate.

“Donna in carriera” o “donna fatale”

Negli anni recenti, l’area più feconda per le ambivalenze di sesso è stata quella delle donne che entrano a far parte della forza lavoro, in particolare le donne “in carriera”. La dialettica d’identità che anima l’ambivalenza deriva dalla divisione storica dei ruoli sessuali. Essa identifica l’essere maschio con l’occupazione, il ruolo di capofamiglia, l’autorità e l’esercizio delle capacità strumentali; l’essere donna con l’attrazione sessuale, l’ostentazione espressiva, la vita domestica, il ruolo di madre e una condizione di subordinazione.

La questione d’identità che le donne “in carriera” devono negoziare è quella di minimizzare le componenti femminili, evitando però le perdite sociali che avrebbero rinunciando troppo drasticamente ai capi e agli accessori femminili. Non vi sarebbe teoricamente nessuna necessità che le donne che lavorano optino per i simboli di abbigliamento maschile, ma il collegamento culturale con l’abilità professionale e l’autorità è così forte che questa è la traiettoria simbolica assunta dal negoziato sull’identità.

Riunendo in se caratteristiche tipicamente maschili e tipicamente femminili, il compromesso sartoriale della professionista non solo conserva numerose instabilità di identità, ma ne provoca altre. Da un lato, la paura di negare la femminilità porta costantemente ad accorgimenti atti ad assicurare che non si tratta di una seria defezione dal proprio sesso. D’altra parte, se vi fosse un “addolcimento” eccessivo dello stile manageriale, nascerebbero ulteriori complicazioni e ambiguità, interferendo col suo scopo simbolico o addirittura compromettendolo.

Conclusione

Gli orientamenti ambivalenti verso l’identificazione dei sessi ricoprono ancora oggi un ruolo di fondamentale importanza per l’abbigliamento occidentale. La moda trae gran parte della sua ispirazione dalla dialettica sull’identità generata negli stati di ambivalenza. Le ambivalenze (non solo di sesso, ma di classe, età, ecc.) si sono fatte strada nei codici di abbigliamento, hanno profonde implicazioni morali e hanno carattere collettivo. Esse formano il canovaccio esistenziale sul quale gli stilisti cercano di imprimere le proprie interpretazioni.

4. Ambivalenze di status: ostentazione e finzione


( (indietro)
Da una prospettiva interazionista, possiamo considerare l’ambivalenza dello status sociale come una dialettica polare di rivendicazioni di status e di blanda opposizione ad esso.

Polarità di status

Come altri conflitti d’identità che cercano sfogo nell’abbigliamento, anche lo status sociale soccombe presto ad una dialettica d’infinite modalità di caratteristiche riflettenti, prodotte da una serie di ambivalenze in continuo cambiamento, riguardanti questioni di ricchezza, successo e posizione sociale.

Classe e status nello studio della moda

Gli studi sulla moda hanno attribuito un’importanza fondamentale al ruolo dell’abbigliamento nello stabilire distinzioni discriminatorie di classe e di status. Forse a causa del fatto che per secoli l’abbigliamento aveva rappresentato un fattore di distinzione di ceto, gli studiosi di scienze sociali vi hanno attribuito un’importanza eccessiva, escludendo quasi tutto il resto. Nonostante le sue brillanti intuizioni nella psicologia sociale della moda, Simmel postula una teoria del trickle-down per descrivere i processi di emulazione tramite i quali le nuove mode passano dai ceti superiori a quelli inferiori. Durante la loro discesa attraverso la gerarchia di status esse sono diluite e “volgarizzate”. Di conseguenza, non sono più in grado di rappresentare adeguate distinzioni di status e sono presto considerate fuori moda dalle classi superiori. Nascono così le premesse per un nuovo ciclo della moda. Veblen ha sottolineato come la spesa eccessiva nell’abbigliamento sia servita ad istituzionalizzare le pratiche di spreco tipiche della ricchezza; con queste i ceti abbienti potevano stabilire simbolicamente la propria superiorità sulle persone con meno mezzi a disposizione. Analogamente, Bordieu afferma che le questioni di gusto costituiscono gran parte del “capitale culturale” che le classi dominanti della società moderna hanno ereditato dal passato; il cui possesso e la cui spesa spiegano come le classi dominanti riescono a riprodurre se stesse da generazione a generazione.

È sufficiente notare che, se da un lato ciò che le persone indossano comunica molto delle loro condizioni sociali, dall’altro questo non costituisce l’unico messaggio comunicato dall’abbigliamento e in molti casi non è nemmeno il messaggio principale.

Essere o non essere (me stesso)

Nella cultura occidentale qualcosa giustifica l’ambivalenza quando si esprimono rivendicazioni di status. Se tutti cercassero costantemente di rivendicare uno status più elevato mediante l’abbigliamento, il valore simbolico degli indicatori di status si svaluterebbe, ed essi verrebbero meno agli scopi discriminatori a cui mirano. Perciò occorre qualche tacito meccanismo normativo che influenzi le occasioni e il modo di ostentazione di status: le persone non possono mostrare costantemente il loro lato migliore.

Anche presumendo risorse materiali illimitate disponibili per l’ostentazione, c’è più di una questione logistica nell’avversione che la cultura occidentale prova verso ostentazioni di superiorità sociale troppo frequenti o evidenti. Come nel caso dell’erotismo, questo può essere forse ricondotto all’elemento ascetico dell’etica giudaico-cristiana, caratterizzata dall’elogio della modestia personale, dal rispetto spirituale verso le nobilitazioni ascetiche della povertà e dalla diffidenza verso la ricchezza. Questi sentimenti trovano i loro equivalenti secolari in atteggiamenti quali modestia, reticenza, diffidenza… iscritti nei codici di abbigliamento prevalenti.

Paradossalmente, nella dialettica delle rivendicazioni di status e delle blande opposizioni ad esso, modestia e riserbo nell’abbigliamento sono spesso considerati simboli di superiorità sociale più vere delle fastose ostentazioni, che anzi tendono a diventare la manifestazione della condizione di arricchito.

Ostentazione contro “tono smorzato”

La dialettica sartoriale dello status si esprime con molte voci che cercano di manifestare un’adeguata rappresentazione del sé. Le alternative polari (ostentare ricchezza o fingere povertà) spesso sono percepite come uno stato conflittuale nella rappresentazione di status.

Il famoso “tubino nero” di Chanel è un esempio di come sia possibile far emergere superiorità sociale mettendosi addosso gli abiti della ristrettezza e di come la moda si appropria dei simboli di status e li inverte (il nero è stato un colore associato al servizio domestico).

Sopra e sotto le righe

Un altro atteggiamento di status trasmesso dall’abbigliamento è rappresentato dal vestirsi in modo “esagerato” per una certa occasione. Ognuno è soggetto al rischio di un’errata interpretazione di status, perciò la maggior parte delle persone cerca di soddisfare ciò che l’imperante codice dell’abbigliamento decreta sia adeguato all’occasione. Eppure in America e, più in generale nelle nella società democratiche (soprattutto tra gli uomini e nei circoli cosmopoliti di estrazione medio alta) è diffuso l’atteggiamento di vestirsi in modo “inadeguato” alle circostanze. Pare che il fatto di vestirsi con jeans, felpe o tute, susciti negli altri meno interesse dell’attaccamento ad abbigliamenti tradizionali. Questa convenzionalizzazione dell’atteggiamento indifferente, questo conformismo anticonformista, pone le basi per inversioni e circonvoluzioni nelle dichiarazioni di status che possono assumere il ruolo di caratteristiche della nuova moda.

Lo smoking costituisce un esempio interessante di come un affronto calcolato alle convenzioni possa acquisire col tempo lo stesso valore simbolico che si propone di sminuire. Introdotto tra il 1880 e il 1890, esso fu inizialmente considerato una sorta d’insulto populista all’abbigliamento formale da uomo in voga al tempo. Intorno alla prima guerra mondiale le sue origini anticonformiste erano ormai dimenticate e indossarlo era di rigore nelle occasioni formali.

Errori calcolati

Una sfumatura simbolica simile consiste nel fare di proposito “qualcosa di sbagliato” con il proprio abbigliamento o di ricorrere ad altre forme d’imperfezione per sottolineare un certo status.

Naturalmente l’errore strategico potrà venire assorbito nell’essenza stessa della moda del momento, circostanza che neutralizza la rivendicazione di status ricercata.

Blue Jeans

I jeans esprimono valori profondamente democratici: non vi sono distinzioni di ricchezza, di status, e non vi sono élite. Le persone si confrontano di là di queste distinzioni.

Dagli albori della moda, nessun altro capo di abbigliamento ha ricoperto il ruolo di mezzo per esprimere ambiguità di status in modo tanto pieno e completo quanto i blue jeans.

C’è voluto più di un secolo, prima che questi pantaloni da lavoratore conquistassero la posizione di rilievo e di riconoscimento quasi universale che hanno oggi. Solo nel finire degli anni “60 i jeans riuscirono eccezionalmente a scavalcare quasi tutte le divisioni di classe, sesso ed età e ad oltrepassare i confini nazionali e ideologici, per diventare un capo universalmente indossato e accettato.

Una caratteristica cruciale di questo progresso culturale è il cambiamento di identità dei jeans, da capo di abbigliamento esclusivamente legato al duro lavoro a indumento cui si annettono molti attributi simbolici del tempo libero: disinvoltura, comodità, praticità, socievolezza e vita all’aria aperta. I jeans hanno subito un processo di legittimazione culturale che li ha portati ad acquisire significati diversi da quelli iniziali. Eliminando simbolicamente lo spartiacque tra lavoro e tempo libero, i jeans riuscirono ad entrare massicciamente nel flusso della ricchezza consumistica dell’occidente. Penetrando poi nelle altre parti del mondo. Questo però non spiega perché un capo di abbigliamento così grossolano, dalla tinta così monotona e dal taglio così rozzo sia riuscito ad esercitare un tale fascino. È necessario analizzare le contorte evoluzioni del simbolismo di status.

Data la prolungata identificazione con l’immagine del lavoratore, gran parte della mistica dei blue jeans sembra derivare da sentimenti populistici di democrazia, indipendenza, eguaglianza, libertà e fraternità. Ciò produce un simbolico complesso sartoriale in conflitto con le distinzioni di classe, il concetto di élite e lo snobismo. Non c’è da sorprendersi se, dopo gli operai, i primi ad essere attratti dai jeans sono stati nei “40 i pittori e gli artisti statunitensi, nei “50 le bande di motociclisti on the road, nei “60 gli hippy e la New Left. Tutti questi gruppi, sia pur diversamente, erano in contrasto con la cultura dominante, conservatrice, borghese e consumistica. I jeans offrivano un mezzo per annunciare sentimenti di ribellione al sistema.

Questo capo d’abbigliamento non venne dapprima accettato universalmente, perché lo si associava con gruppi malfamati e devianti.Grazie anche a ben orchestrate campagne pubblicitarie, verso la fine dei “60 i jeans avevano raggiunto popolarità mondiale oltrepassando i confini di occupazione, classe, sesso ed età cui erano stati circoscritti per più di un secolo.

È pressoché indubbio che nella fase di diffusione il loro fascino simbolico si basasse sulle loro implicazioni di “antimoda”: le allusioni alla democrazia rurale, all’uomo comune, alla semplicità, alla modestia e, anche, alla visione romantica del West con la figura del cow boy libero e indipendente.

Nonostante i sentimenti democratici ed egalitari, lo status sociale conta ancora troppo nella società occidentale per subire permanentemente la proletarizzazione rappresentata dalla immutata dichiarazione di eguaglianza e fraternità che i blue jeans esprimono. Si fece ricorso a innumerevoli stratagemmi per attenuare e rimescolare i messaggi e per favorire distinzioni discriminatorie tra coloro che li indossavano. Questo perché anche il semplice essere “alla moda” significa avere un punto in più rispetto a quelli che non lo sono.

Indicatori di status: elitarismo contro populismo

Le contorsioni, le inversioni, le contraddizioni e i paradossi ai quali i jeans si sono successivamente prestati, evidenziano sottili ambivalenze d’identità che affliggono molti di coloro che li indossano.

La dialettica di status ha coinvolto i jeans, con un polo che continuava ad ampliare il simbolismo di democrazia, uguaglianza e utilità; mentre un altro polo cercava di reintrodurre le tradizionali rivendicazioni di gusto, distinzione e divisione gerarchica. Ciascun individuo poteva cercare di fondere le motivazioni di entrambi i punti di vista, sperando di esprimere un’affermazione equilibrata, ma anche adeguatamente ambivalente.

Povertà vistosa: jeans scoloriti e sfrangiati

L’uso di scolorire i jeans derivava dal polo simbolico di “sinistra”. Immagine evocativa di una povertà “vistosa”, i jeans scoloriti e consumati al punto di rivelare ordito e trama divennero ben presto più apprezzati di quelli nuovi e blu scuro.

Dato il loro successo, i produttori cominciarono a fabbricare pantaloni già scoloriti, lavati con la pomice o con l’acido, che sembravano usati; evitando così al consumatore un lungo periodo di “rodaggio”.

Etichettatura, ornamentazione ed erotizzazione

Dal polo simbolico di “destra” emersero espedienti per de-democratizzare i jeans, sfruttandone il fascino: jeans firmati, con ricami, borchie o brillantini; jeans per donne, bambini e anziani… In generale abbinati a capi in aperta contraddizione con essi: giacche, pellicce, scarpe eleganti e camicette di seta… Parallelamente emerse, negli anni “70, una notevole tendenza notevole ad erotizzarli, in contrasto con i collegamenti unisex e asessuati che avevano rappresentato per molti.

Jeans firmati

Il fenomeno della “firma” è quello che più direttamente testimonia la categorizzazione delle ambivalenze di status. L’atto stesso di affiggere l’etichetta di un noto stilista è da considerarsi un esempio di consumo vistoso; il tentativo di smorzare i significati proletari attraverso l’introduzione di un indicatore di status.

Non appena il simbolismo snob ed elitario dei jeans firmati colpì il mercato, nacquero consorterie le cui tendenze sartoriali erano una chiara manifestazione di disprezzo per le distinzioni discriminatorie. Tali tendenze trovarono espressione in una dimostrazione di estrema fedeltà all’originario messaggio di eguaglianza, indossando spesso jeans decisamente larghi e sformati che, a loro volta, furono assimilati nel ciclo della moda.

Conclusione

Così, con interminabilità hegeliana, la dialettica di status ed antistatus, democrazia e distinzione, inclusività 

ed esclusività pervade le evoluzioni della moda tanto con i jeans che con gli altri abiti. La moda deve nutrirsi delle ambiguità e delle ambivalenze che sperimentiamo nella nostra vita quotidianamente, non solo per quel che riguarda i simboli di status, ma anche altre fondamentali questioni d’identità. La moda ha molto da dire sulla nostra mascolinità e femminilità, giovinezza e vecchiaia, inibizioni o disinibizioni sessuali, attività ricreative e lavorative, politica, identità nazionale e religione.

5. Ambivalenze della sessualità: la dicotomia erotico-casto
( (indietro)
Delle numerose ambivalenze, probabilmente nessuna è paragonabile, per importanza o durata storica, all’attenzione che l’abbigliamento presta a questioni di disponibilità sessuale e gusto erotico.

Molti studiosi sono convinti che proprio in questo consista la moda. È un punto fermo che il sex appeal non sia l’unico scopo dichiarato dell’abbigliamento, ma non si può negare l’importanza che ha avuto nel corso dei secoli; anche se dal XVIII secolo il compito di “gestire” l’interesse erotico è spettato più all’abbigliamento femminile che a quello maschile.

I pittori hanno rappresentato la nudità femminile conformandosi all’estetica degli stili di abbigliamento preferiti dal loro tempo, piuttosto che ad un qualche concetto di nudo storicamente trascendente. Il modo in cui il nudo è visto riproduce, probabilmente, la forma ideale conferita al corpo femminile dagli stili di abbigliamento del momento.

La teoria della zona erogena mutevole

Quest’interpretazione è la più conosciuta e fa risalire la moda a un desiderio di accentuare l’attrazione sessuale. Flugel riconosceva nell’ambivalenza generata dal conflitto psichico di modestia e ostentazione il motore principale dei cambiamenti di moda, vedendone la manifestazione nell’ambito della rivalità di status e in quello della sessualità.

La più importante variazione della moda riguarderebbe la parte del corpo che viene accentuata. La moda, nella sua esuberanza, sottolinea singole parti del corpo che vengono enfatizzate come centri di fascino; quando però predomina il pudore, questi stessi centri vengono celati e soppressi. Quando un centro d’interesse perde la sua attrazione è necessario trovarne un altro.

Flugel concepisce l’ambivalenza come condizione derivante esclusivamente dal conflitto psichico tra modestia e ostentazione, mentre è una condizione che si verifica in ogni situazione in cui i significati riguardanti l’identità sono in contrasto. In secondo luogo, Flugel tende a localizzare l’ambivalenza nella psiche individuale, mentre va attribuita maggiore importanza alle separazioni d’identità derivate culturalmente e simbolicamente negoziate. La nozione d’identità sociale simbolicamente sottoscritta funge da necessario ponte concettuale tra le tendenze soggettive che ogni persona rivela nel proprio stile di abbigliamento e la cultura che definisce e plasma queste tendenze. La moda non avrebbe ambivalenze cui appigliarsi se non fosse per le correnti incrociate del significato che turbinano nella cultura moderna e ne costituiscono l’essenza.

Oltre a confinare inutilmente la moda nel regno della sessualità, la teoria della zona esogena mutevole considera biologicamente predeterminata e non problematica l’interpretazione convenzionale che la cultura occidentale dà della struttura dell’interesse e della motivazione sessuale (cioè la facilità con cui agli uomini è concesso accedere alle zone erogene delle donne, cui non corrisponde un’equivalente concessione in senso contrario). Inoltre, per essendo vero che talvolta mode diverse evidenziano una parte diversa dell’anatomia sessuale, è artificioso presumere che esse lo facciano escludendo altre zone erogene; né questa teoria spiega i motivi della scelta di quella zona erogena e non di un’altra.

La dicotomia casto-erotico: appunti sulla forma simbolica

Gli studiosi che hanno concepito questa teoria sono comunque restii ad affermare che ciò cui l’abbigliamento femminile intende indirizzarsi è solo un rozzo istinto di concupiscenza.

La dicotomia erotismo-modestia tocca molti tasti, distinti nella loro connotazione espressiva: il fatto che l’abbigliamento comunichi a chi lo osserva una valenza erotica, è chiaro ed evidente solo per chi sperimenta tale sensazione. I valori basati sull’abbigliamento, quali “casto”, “aperto”, “raffinato” e i loro contrari, arrivano ad essere associati con certe caratteristiche stilistiche visive attraverso qualche complicato processo cognitivo di carattere simbolico. Il moderno reggiseno, ad esempio, può riferirsi alla dicotomia erotico-casto che utilizza la convenzionale caratteristica stilistica di occultamento contro esposizione (da un lato nasconde il seno alla vista, dall’altro lo evidenzia, tanto da permettere di apprezzare la forma femminile anche sotto diversi strati di abbigliamento).

Ciò che è categorizzato non è né l’erotismo né la modestia in quanto tali, bensì il conflitto esistenziale della loro opposizione. In tempi e luoghi diversi, tale conflitto penderà più verso un polo che verso l’altro, ma l’equilibrio o lo squilibrio manifestato comunica qualcosa sull’identità di chi indossa, riguardo alla sessualità.

Un’altra caratteristica stilistica visiva di questa dicotomia è di comprimere simbolicamente significati “ampi” nel design di un singolo capo di abbigliamento.

Fonti dell’ambivalenza erotico-casto

Nel mondo occidentale, le istituzioni del corteggiamento hanno costituito nei secoli una fonte teatrale ampia per la rappresentazione della dicotomia tramite l’abbigliamento. Come nel caso dei conflitti sorti intorno all’ostentazione di status, gran parte dell’ambivalenza deriva dall’impronta dell’etica giudaico-cristiana, con la sua denigrazione della sessualità e la sua lode della modestia e della castità. D’altro lato vi sono state le varie miscele di edonismo pagano e romanticismo che attribuivano un ruolo fondamentale al piacere erotico (oggi incentivate dai metodi di controllo delle nascite). L’etica del corteggiamento post vittoriano, che associa il matrimonio all’amore romantico e questo al piacere erotico, ha intensificato il polo erotico dell’ambivalenza.

Nudismo e dicotomia erotico-casto

È innegabile che possano esistere culture non caratterizzate da conflitti del genere, ma le pratiche dei nudisti non vanno confuse con un’innocenza primordiale. La stessa proclamazione della superiorità della nudità non fa che dimostrare la capacità di definire l’identità propria, nella cultura occidentale, dalle categorizzazioni erotico-casto, quelle stesse che i nudisti vorrebbero rovesciare.

Il nudismo è forse il paradosso estremo per questa dicotomia nell’abbigliamento occidentale. Al tempo stesso, una delle osservazioni più comuni è che la nudità informale è stranamente de erotizzante. Questo non fa che confermare la spontanea saggezza secondo cui la regola d’oro è: non far vedere tutto! Nel privare la modestia della possibilità di rivendicare la protezione dell’abbigliamento, il nudismo estingue l’erotismo.

Ulteriori temi e variazioni

Utilizzando abilmente le convenzioni visive e le tendenze culturali, molti atteggiamenti sottilmente erotici riescono ad essere comunicati almeno a segmenti di audience a ciò predisposti.

Il caso del corsetto vittoriano è illuminante. Non avendo molti mezzi di sublimazione sessuale, la donna rispose alla repressione in modo dialettico: soddisfò l’ascetico ideale cristiano di negazione del corpo e del sé attraverso il concetto di legare, e l’istinto sessuale e di espressione del sé con il concetto del mettere in mostra. Stringendo la vita per far risaltare il busto, fece in modo che il principio morale soddisfacesse l’istinto sessuale e viceversa. Il corsetto non si estinse grazie ai riformatori, ma perché si escogitarono altri mezzi per esprimere la sessualità.

Conclusone

Gli orientamenti ambivalenti verso l’erotico e il casto hanno giocato un ruolo notevole nell’abbigliamento occidentale e nelle “percosse simboliche” cui la moda lo sottopone in continuazione. Sebbene l’equilibrio delle due opposte forze sartoriali in epoca vittoriana fosse diverso da quello che è oggi, appare indiscutibile il fatto che siano state compresenti in una specie di scambio conflittuale che ancora oggi sembra destinato a continuare.

6. Moda come ciclo, moda come processo




( (indietro)
È un mistero come ciò che si affaccia alla mente di uno stilista (spesso in contrasto con le convenzioni estetiche dominanti) riesca non solo a diffondersi, ma anche ad essere considerato bello. È proprio questa specie di conversione visiva, e spesso anche intellettuale ed emotiva, che costituisce l’essenza della moda.

Il gioco delle ambivalenze spiega perché ciò accade, ma come accade?

Il ciclo della moda e il processo della moda

Possiamo definire ciclo della moda il tempo che intercorre dall’introduzione della nuova moda alla sua sostituzione con una successiva. Processo, si riferisce all’insieme delle influenze, interazioni, scambi, adattamenti tra persone, organizzazioni e istituzioni che anima il ciclo fino alla fine.

Il ciclo, passato e presente

Una metafora paragona il ciclo della moda alle onde del mare: si sovrappongono nello stesso momento diversi cicli di onde (lunga/corta, ampia/stretta, grande/piccola). A seconda di quale caratteristica del repertorio della moda stiamo osservando, è probabile che si formi un diverso disegno di onda.

La ricerca di qualche legge al di sopra delle stravaganze dell’azione umana, che possa spiegare ogni spostamento e ogni deviazione nel disegno ciclico, si scontra quasi immancabilmente con la storia. Nonostante una certa variazione nella durata dei cicli della moda, il flusso dei cambiamenti non ha avuto soluzioni di continuità, almeno dal XIII secolo. Dal XIX secolo e soprattutto nel secondo dopoguerra, il ritmo del ciclo della moda ha subito una notevole accelerazione. Lo sviluppo decisivo è stato l’apparire del couturier indipendente che disegnava abiti per il mercato. Da allora, l’intensiva capitalizzazione e razionalizzazione dell’industria dell’abbigliamento, le maggiori disponibilità economiche dei consumatori, l’allentarsi dei confini di classe, il più veloce flusso dell’informazione grazie ai nuovi media elettronici, ricadono tra i fattori che spiegano l’estremo accorciarsi della durata del ciclo. È stata persino avanzata l’idea che i mass media abbiano velocizzato a tal punto il ciclo della moda da rischiare la sua completa estinzione.

Oggi le mode non sono in grado di imporre un conformismo da uniforme a tutta la società; abbigliamento e stili sono diventati più specifici riguardo all’occasione e all’attività. La nozione di pluralismo della moda arriva ad implicare la fine di una struttura di prestigio gerarchicamente organizzata in cui tutti i gruppi si muovevano nella stessa direzione, alla ricerca di suggerimenti su quanto era ritenuto bello, accettabile o di moda.

Di contro, alcuni studiosi affermano che oggi prevale un policentrismo della moda. I diversi gruppi (socioeconomici, di fasce d’età, subculturali, etnici e regionali), indipendentemente dai loro rapporti coi “mezzi di produzione” o con la struttura professionale di una società, adottano e spesso creano proprie mode specifiche. Alcune di queste (per esempio i jeans) si diffondono con un movimento laterale e persino verso l’alto, ad altre subculture e a gruppi sociali più inclusivi. 
Alcune teorie del ciclo della moda

Il concetto di ciclo implica anche la nozione di fasi, divise almeno in un inizio, una fase centrale e una fine. A tale configurazione si accompagna spesso uno schema causale volto a spiegare come il fenomeno si muova da una fase alla successiva. La lettura degli scritti sull’argomento rivela un certo numero di schemi alternativi e un’ampia varietà di teorie. È molto più facile che gli studiosi concordino sulle fasi del ciclo, piuttosto che sulle teorie che le spiegano.

Alcuni ritengono che alla base del cambiamento della moda ci sia la noia; altri pongono l’acccento sull’attrazione sessuale, altri ancora prendono spunto dagli interessi di mercato…

La più importante teoria sociologica della moda è quella del trickle-down (gocciolamento verso il basso), o teoria della “differenziazione di classe”. È utile considerarne i limiti prima di esaminare gli stadi del processo della moda, altrimenti il suo fascino potrebbe distorcere la comprensione del reale processo della moda nel mondo contemporaneo.

La teoria del trickle-down: una critica

Secondo le elaborazioni proposte dai seguaci di Veblen (e, in minor misura, di quelli di Simmel), il concetto di gocciolamento implica che la moda sia lanciata ai livelli più alti della struttura sociale e scenda progressivamente fino ai livelli più bassi, fermandosi poco prima del “sottoproletariato”. Nel corso della sua discesa, ciò che era esteticamente innovativo si perde man mano che i vari stili subiscono un processo di volgarizzazione. Quando la moda arriva alle classi medio-basse, non è già più di moda: le classi ai vertici della gerarchia sociale e specialmente i segmenti modaioli, si sono già concentrate su una nuova tendenza. Questo fa sì che il ciclo ricominci daccapo.

Goffman commenta questa teoria mettendo in luce come la moda abbia la funzione di comunicare la propria superiorità di classe a chi è “sotto”. Il fatto che quest’ultimo arrivi ad emulare, sebbene rozzamente, le mode delle classi superiori, testimonia simbolicamente la legittimità dei modelli di deferenza insiti in un sistema di classi. In altre parole, chi è sotto dimostra in questo modo un “giusto rispetto” per i propri “superiori”. Robinson modifica il concetto di gocciolamento affermando che entro gli strati sociali la diffusione della moda è probabilmente orizzontale, piuttosto che verticale.

La teoria del gocciolamento non è in grado di spiegare il pluralismo e il policentrismo che caratterizzano sempre più l’abbigliamento contemporaneo. Una delle sue lacune più evidenti è il presupposto riduzionista che la moda non rappresenti altro che il desiderio di simboleggiare lo status sociale. Seguendo l’ingiunzione fenomenologica, risulta evidente che l’abbigliamento e la moda comunicano sulla persona molto di più. Possono entrare in gioco nei vestiti caratteristiche individuali, quali sesso, età, orientamenti per il tempo libero, identificazioni etniche e religiose, tendenze politiche e ideologiche… Estrapolare un solo elemento significa fare violenza al fenomeno.

Il ristretto centro simbolico della teoria fa parte di una più ampia carenza delle teorie sociologiche della moda. La sociologia può aiutarci a capire la diffusione di una moda all’interno della popolazione, ma finora è stata poco utile nel chiarire il significato delle mode specifiche. La teoria del gocciolamento si rivela inadatta a fornirci una spiegazione consistente del modo in cui i significati dell’abbigliamento vengono prima creati e comunicati e poi distrutti. Eppure è questo che costituisce il cuore del processo della moda e il problema del significato è tanto importante che va comunque affrontato. Infine, la teoria del gocciolamento presta scarsa attenzione alle strutture istituzionali, organizzative e di mercato che orientano la moda. Queste influenze strutturali sono a malapena rispecchiate: quando vengono prese in considerazione, sono trattate come una specie di scatola nera, il cui invisibile funzionamento mira a mantenere e riprodurre un sistema sociale basato sulle divisioni di classe.

Nella sua totalità, l’industria della moda è coinvolta profondamente nella comprensione, diffusione e dispersione degli umori e dei conflitti collettivi che alimentano la moda. Dovremmo perciò arrivare a una visione più ampia, se vogliamo capire il ruolo che la moda svolge nella vita della gente.

La teoria della selezione collettiva di Blumer

Forse l’unico altro tentativo ben articolato è quello di Blumer, che definisce il suo approccio “selezione collettiva”. Egli mira a confutare la teoria del gocciolamento, o della differenziazione di classe, e accoglie molte idee fondamentali di quella subdisciplina un po’ amorfa della sociologia, conosciuta con il nome di “comportamento collettivo”.

La formulazione di Blumer nega che rapporti gerarchici di classe animino il processo della moda e che il fine della moda sia di ratificare simbolicamente tali rapporti (questo è, al massimo, solo uno scopo tra i tanti e ha un’importanza secondaria).

Egli sostiene che invece di stabilire la direzione della moda, il prestigio dei gruppi elitari è efficace solo nella misura in cui tali gruppi sono riconosciuti come rappresentativi e descrittivi del movimento. Chi, nelle altre classi, segue la moda lo fa per la moda e non per il prestigio separato del gruppo elitario. La moda non muore per l’abbandono del gruppo elitario, ma perché cede il passo a un nuovo modello più consono al tipo di gusto che sta prendendo piede. Il meccanismo di moda sembra derivare da desiderio di essere all’altezza di ciò che è apprezzato e considerato bello, di esprimere i nuovi gusti che emergono in un mondo in continuo mutamento. I gusti sono un prodotto dell’esperienza e si formano nel contesto delle interazioni sociali: le persone che capitano in aree di comune interazione e che hanno percorsi di esperienza simili, sviluppano gusti comuni.

Altri punti fondamentali dell’analisi di Blumer sono:

1. egli concepisce la moda come un processo che permea molte aree della vita sociale;

2. la moda è stretta alleata della modernità e s’intreccia con “l’indole moderna”, l’inquietudine, l’apertura a nuove esperienze, il fascino del nuovo;

3. egli considera la moda un processo in grado di conseguire diversi scopi di utilità sociale e per questo parla di un “ruolo societario” della moda (essa introduce ordine in un presente potenzialmente anarchico, restringendo collettivamente la scelta; serve a liberare dalla presa del passato un mondo in movimento; funge da preparazione ordinata per l’immediato futuro).

Nello schema di Blumer si può trovare un’analisi del processo della moda più equilibrata, esauriente e felice di quella del trickle-down. La sua indagine della “selezione collettiva” è più vicina a ciò che in realtà accade.

Eppure i problemi rimangono. Blumer mostra una notevole indifferenza nei confronti di ciò che viene comunicato dalla moda. Egli sostiene la posizione concettuale che venga comunicato qualcosa che ha un significato simbolico, eppure non propone una metodologia per analizzare quali siano i significati dell’abbigliamento. Oltre a questo, c’è il problema della vaghezza della teoria: in assenza di una maggiore specificità è potenzialmente impossibile spiegare le svolte della moda. La teoria della selezione collettiva è poi del tutto astorica nella concezione del processo della moda, quando mostra l’impronta delle proprie origini, legate ai paradigmi di mutamento sociale basati sulla dicotomia “comportamento collettivo” - “società di massa” risalenti al 1900.

I fili dei legami della moda alle disposizioni di classe, di sesso e istituzionali della società, rischiano di perdersi. Ogni analisi del ciclo della moda perciò appare ad hoc o inutile. Da quanto si sa, i collegamenti alla classe o al sesso meritano un posto migliore di quello che la selezione collettiva assegna loro.

Infine, la teoria della selezione collettiva (come pure quella del trickle-down) non riesce a prendere in adeguata considerazione l’influenza dell’elaborato apparato istituzionale che circonda la propagazione della moda nell’ambito dell’abbigliamento.

7. Stadi del processo della moda.
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Il processo della moda non può essere spiegato in termini di singole motivazioni psicologiche, propensioni umane o esigenze societarie; si mantiene attraverso una complessa fusione di tre componenti necessarie: ispirazione, imitazione e istituzionalizzazione. Le principali rivoluzioni della moda suggeriscono un processo che usa più l’ispirazione, mentre il ciclo “medio” sembra più limitato da convenzioni di natura estetica, pratiche di pubblicità e merchandising.

Per indicare influenze e limitazioni subite dal processo si prenderà in prestito (ricombinandolo) lo schema a sei stadi proposto da Sproles: invenzione e presentazione; egemonia della moda; crescente visibilità sociale; conformità all’interno dei gruppi sociali e tra tali gruppi; saturazione sociale; declino e obsolescenza.

1. Invenzione

L’atto dell’invenzione (o creazione) è indubbiamente quello che più incuriosisce profani e studiosi. Con i limiti alla creazione degli abiti derivanti dalla forma del corpo umano, le fonti e le circostanze della creatività sono simili a quelle che caratterizzano le arti. Come tutti gli artisti, gli stilisti ritengono motivo d’orgoglio essere ritenuti originali. Il mercato dell’abbigliamento e i media (giornali) della moda sostengono e rafforzano la ricerca dell’originalità dello stilista. Anch’essi sono alla ricerca dell’originale, del diverso.

È il mercato a porre i maggiori limiti agli impulsi innovativi degli stilisti, per il timore che una rottura troppo radicale con quello che è già di moda possa portare a un fiasco. L’imponenza e la domanda costante del mercato dell’abbigliamento e i massicci investimenti di capitale nella produzione e nella distribuzione, si uniscono per frenare l’esuberanza della creatività nella couture più che in altre arti. Arrivano fino a ridimensionare pesantemente, fin quasi a estinguerlo, il ruolo del critico di moda, mentre nell’ambito di altre arti la presenza di audience critiche agiscono sia da freno che da stimolo all’attività creativa.

Pur consultando i libri di storia del costume, o prendendo a prestito idee dal lavoro passato proprio o altrui, si può dire che lo stilista prende le proprie idee ovunque. Nelle biografie e negli scritti di giornalisti e studiosi della moda traspare un alto grado di consapevolezza e sensibilità da parte dei grandi stilisti nei confronti delle tendenze emergenti nelle arti e soprattutto nelle arti visive come la pittura, la scultura, l’architettura e la danza. Ritengono che, nella misura in cui l’alta moda riesce a rispecchiare tali tendenze, le loro creazioni li porteranno a conquistare l’approvazione degli intenditori e, alla fine, del pubblico.

È comunque importante riconoscere che le idee degli stilisti si attualizzano sullo sfondo visivo e psicologico della moda più recente che, pur essendo sul viale del tramonto, rimane ancora dominante. La moda nascente si trova, perciò, coinvolta in una specie di rapporto dialettico con la moda ancora in auge e trae buona parte dei propri orientamenti e particolarità dal modo in cui reagisce ai valori e agli umori espressi dalla moda in corso. La moda dominante agisce, dunque, anche da freno per la moda che verrà. Questo va sottolineato per mettere a tacere la tesi che dice che la moda è cambiamento per il gusto del cambiamento. Sembra del tutto plausibile presumere l’esistenza di sottili scambi non verbali tra gli stilisti (e gli artisti in generale) e il loro pubblico. Sarebbe però errato presumere (come fa chi teorizza la moda in base allo Zeitgeist – lo spirito del tempo) che la totalità della moda sia semplicemente un “riflesso speculare dei tempi”.

2. Presentazione

I processi mentali implicati nella generazione e nella distillazione di idee, contrapposte all’intelligente valutazione, o manipolazione, di fattori relativi alla presentazione pubblica di tali idee – appaiono abbastanza diversi da giustificare il fatto che invenzione e presentazione siano trattate come stadi distinti del processo della moda. Tra le circostanze che influenzano la presentazione pubblica di una nuova moda, c’è che l’occasione è caratterizzata dall’intensa concorrenza tra stilisti. Tale affermazione potrebbe sembrare fuori luogo alla luce dell’uniformità delle nuove fogge presentate dai vari stilisti alle sfilate. Che le somiglianze siano tanto apparenti quanto reali, dipende dal fatto che, nel momento in cui esordiscono, le nuove mode hanno già subito un ampio processo di filtraggio. I “pettegolezzi” industriali, le allusioni a “nuovi orientamenti”, le osservazioni e le opinioni sulla commercializzazione, e un’irrequieta attenzione, sempre più diffusa, alle fogge spontanee nate per la strada (soprattutto alle mode giovani metropolitane), sono tutti fattori che contribuiscono a definire il veicolo di comunicazione di una nuova moda prima ancora che questa diventi istituzionalizzata.

Nella fase iniziale il consenso può dimostrarsi fragile. Non solo le nuove creazioni devono superare le fasi successive del ciclo per essere accettate come mode ma, nel momento delle presentazione al pubblico, si scontrano con atteggiamenti di dissenso e opposizione. La confusione stilistica, in questa prima fase del ciclo, nasce in grande misura dalla sovrapposizione delle strategie di conservazione (preferite dagli stilisti più “maturi” che sono ansiosi di rafforzare ed estendere le creazioni che hanno segnato i loro primi successi) e le “strategie di sovversione” (tipiche degli “astri nascenti” che sfruttano il desiderio latente degli intenditori di essere sbalorditi dal temerario e dall’inaspettato). Naturalmente non è insolito che i “sovversivi” di talento vengano a ritrovarsi tra le “star”. Nella moda si segue l’impulso “controciclico” con la stessa assiduità che nelle arti moderne. Molti stilisti storici hanno costruito la propria notorietà infischiandosene delle convenzioni stabilite dall’abbigliamento del loro tempo.

Le numerose arti, mestieri e tecnologie relative, influiscono grandemente sui fenomeni collegati all’invenzione. Questo perché solo la combinazione di una serie complessa di abilità specialistiche consente di presentare le idee davanti a un pubblico interessato (compiti del genere pesano sulla gestione della casa di moda piuttosto che sullo stilista in quanto tale).

Haute couture – alta moda

Si dovrebbero consultare diversi volumi per capire come un fenomeno dall’aspetto tanto effimero e capriccioso sia giunto a controllare tali immense risorse artistiche, finanziarie, commerciali e organizzative. Gli studiosi concordano sul fatto che, per quanto l’alta moda costituisca ancora il principale luogo d’ispirazione, la sua influenza non ha più la stessa forza che ebbe dalla seconda metà del XIX secolo fino agli anni immediatamente successivi alla seconda guerra mondiale. Negli ultimi cento anni la propagazione e la diffusione della moda hanno risentito di forti correnti democratizzanti. Il rapporto tra il couturier e le sue ricche clienti borghesi si universalizzò fino a diventare (intorno alla prima guerra mondiale) un astratto rapporto di mercato con un pubblico molto più vasto. Ad incrementare la democratizzazione della moda contribuirono importanti progressi tecnologici: divenne possibile produrre in serie copie credibili di ciò che precedentemente era realizzabile solo nel laboratorio. I giornali di moda contribuirono a ridurre ulteriormente il dominio dell’alta moda sul mercato. Verso la metà del XX secolo, il prêt-à-porter era diventato il terreno su cui verificare la vitalità delle nuove tendenze. Le imitazioni e la velocità con cui i modelli entravano nella produzione di serie, rese impossibile limitare una nuova moda per più di poche settimane a piccoli gruppi d’elite. Il mercato dell’abbigliamento alla moda subì un’enorme espansione, e il successo degli stilisti cominciò a dipendere sempre di più dal favore di un pubblico diffuso piuttosto che dall’approvazione di circoli di signore alto borghesi.

Eppure, invece di distruggere l’alta moda, la democratizzazione della moda ha contribuito a trasformarne in grande misura l’ambito culturale e il carattere: oggi si è formato un legame complesso tra lo stilista e un pubblico della moda anonimo e definito in modo astratto; è probabile che ampie fasce di questo nuovo pubblico reagiscano differentemente e con ritmi temporali diversi alle nuove proposte. Lo scopo delle creazioni d’alta moda è perciò di indicare una direzione o stabilire una tendenza che, avendo successo nell’enorme mercato del prêt-à-porter, torni a vantaggio della notorietà e degli introiti della casa di moda e degli alleati e affiliati. Il fatto di essere associato a stilisti dal nome prestigioso ha consentito al prêt-à-porter di esercitare quel fascino e quel tono snob un tempo riservati all’alta moda. Le sfilate semestrali non rappresentano più occasioni di contatto tra lo stilista e la sua clientela esclusiva, ma sono diventate sempre più simili a produzioni teatrali e ad eventi mediali accuratamente preparati. Gli stilisti costruiscono la loro fortuna finanziaria sulle licenze di prodotti (magari a basso costo) una volta che hanno fatto conoscere il loro nome. Le collezioni presentate in passerella fungono da “prodotti promozionali” mostrati per motivi di prestigio.

Infine c’è un’altra circostanza paradossale: i grandi magazzini di alto livello comperano creazioni d’alta moda soprattutto per dare prestigio alla propria immagine e non perché prevedano seriamente di riuscire a vendere merce così costosa in modo proficuo.

Essendo cambiato il pubblico, l’alta moda doveva adattarsi per sopravvivere: doveva diventare più policentrica nei suoi luoghi (non più solo Parigi), più aperta e sensibile alle “influenze esterne”; testimoniare l’erompere delle “mode di strada”, tendenza che non è ancora del tutto scomparsa. Negli anni “60 le influenze delle “mode di strada” erano diventate così forti che molti operatori temettero che la moda fosse finita. Opinione comune è che il mercato della moda abbia recuperato un certo grado di stabilità, anche se sono in molti a temere che sia stato il preannuncio di un cataclisma che sconvolgerà definitivamente il mondo della moda.

Limiti della continuità culturale e della fattibilità economica.

Due punti meritano di essere citati. Il primo è costituito dai “limiti intrinseci sotto forma di continuità culturale e di regole estetiche”: da un punto di vista visivo, una nuova moda non sarà assimilata se si allontana troppo da ciò che l’ha preceduta. Secondo, resta il problema delle caratteristiche stilistiche della moda e il suo livello di prezzo, che le consentiranno di superare “la ragnatela” dell’industria della moda.

3. Leadership della moda

Alla presentazione segue un periodo di incertezza, in cui le parti interessate aspettano di vedere se le “persone che contano” adottano la moda o meno. Per gran parte della storia occidentale, la leadership nella moda era rintracciabile nella società di corte. Dalla metà del XIX fino a parte del XX secolo, sono state le grandi dame dell’alta borghesia a dare o negare l’approvazione ad una nuova moda. La leadership della moda che caratterizza la società contemporanea è da considerarsi frammentata in segmenti, ognuno dei quali costituisce un’elite del gusto. Sembrerebbe che l’attuale leadership della moda sia profondamente policentrica rispetto ai luoghi sociali e polimorfa rispetto ai suoi materiali tematici.

4. Crescente visibilità sociale

Il fatto che giornalisti e pubblicitari esaltino le qualità della nuova moda e che sia adottata da chi desidera “fare tendenza” all’interno della propria cerchia, basta a persuadere ampie fasce di pubblico? Il processo mediante il quale l’occhio – o, per essere più realisti, la mente e il sé – assorbe e assimila la nuova moda, costituisce un’affascinante trasformazione psicologica, in cui ciò che è strano diventa familiare e ciò che è familiare, strano. È raro che uno stile superi il periodo di crescente visibilità sociale in uno stato pressoché invariato: man mano che la moda incontra il favore del pubblico, le sue caratteristiche più “estreme” vengono smorzate. La manipolazione di una nuova moda, quando questa comincia a essere diffusamente visibile, è evidente a tutti i livelli commerciali. 

5. Declino

Sproles qualifica gli ultimi stadi del ciclo della moda, quando il processo che ha portato avanti una nuova moda comincia ad estinguersi, come uniformità all’interno dei gruppi sociali e tra loro, saturazione sociale e declino e obsolescenza. La prima definizione denota un’accettazione popolare così ampia della nuova moda che è possibile “vederla ovunque”: essendo quindi il suo valore di novità grandemente diminuito, non riesce più a colpire o ad urtare la sensibilità della gente. Prima che la moda diventasse polimorfa e pluralistica come negli ultimi decenni, era a questo stadio che chi non si era “convertito” cominciava a “dare nell’occhio”. È prevedibile che in questa fase avanzata lo stadio del conformismo diffuso lasci il posto alla saturazione sociale. Alla fine cominciano ad apparire le prime sembianze di una moda nascente, che offrono ai fanatici della moda nuove attrazioni su cui concentrarsi.

L’obsolescenza, fase finale dello stadio del declino, si verifica solo quando la moda nascente inghiotte a tal punto la moda imperante che quelli che ancora la indossano vengono considerati “fuori moda”. Ciò non può verificarsi finché la nuova moda non è arrivata a uno stadio relativamente avanzato. I cicli precedenti e successivi si sovrappongono cronologicamente.

Sembrerebbe che oggi che le sovrapposizioni si verifichino più rapidamente che nel passato. Il succedersi delle mode è diventato così rapido che è difficile sapere quale tendenza è “in” e quale “out”.

Conclusione

Il ciclo sembra destinato a scomparire, se non è già scomparso. La moda comunque continua a vivere. Ciò che sembra emergere al posto del classico ciclo a “campana” (di durata compresa tra i tre e cinque anni), è una pletora di microcicli, ognuno dei quali orientato verso un diverso segmento d’identità del mercato dell’abbigliamento. Anche all’interno dello stesso segmento è improbabile che sia una sola moda a dominare. Ci sono dunque irregolarità cicliche sia all’interno dei segmenti di identità sia tra loro.

Per ora dobbiamo accontentarci di dedurre che il classico ciclo della moda a “onda lunga” che in passato tutto trascinava nello stesso campo stilistico, sia caduto vittima, entro la fine degli anni “60, della reattività che ha portato ad una definizione dell’identità, una reattività provocata dalla defunta cultura dei consumi tipica della società capitalistica.

8. Antimoda, le vicissitudini della negazione
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L’antimoda è figlia della moda, così come la moda stessa è causa della propria distruzione (“la moda è fatta per passare di moda”). A livello soggettivo, l’atteggiamento di opposizione che caratterizza l’antimoda la distingue immediatamente dall’indifferenza verso la moda. Nell’indifferenza l’individuo è inconsapevole o disinteressato riguardo alla moda imperante o in ascesa. Gli indifferenti rimangono al di fuori del dialogo e del simbolismo della moda; gli anti-moda (meno numerosi) lo mantengono e lo coltivano.

Le ribellioni nell’abbigliamento introdotte negli anni “60 hanno indotto molti a pensare che il fenomeno dell’antimoda sia recente, mentre i temi e i motivi dell’antimoda nell’abbigliamento affondano le loro radici in periodi molto lontani. Inoltre, anche chi aveva tendenze politiche di sinistra era dedito a forme di abbigliamento non ortodosso poi diventate di moda.

L’antimoda ha camminato così di pari passo con la moda, tanto da essere diventata parte integrante del suo apparato istituzionale.

Perché l’antimoda?

Le ragioni alla base dell’antimoda sembrerebbero più che chiare. In parte l’antimoda è un accorgimento, un meccanismo forse necessario per alimentare la moda stessa: l’antimoda contribuisce a far sì che vengano messi assieme quei materiali simbolici a partire dai quali la moda può tentare la sua prossima mossa.

L’antimoda presuppone una certa democrazia di gusto e ostentazione; è difficile pensarla inserita nel contesto di una società fortemente autoritaria o totalitaria (se non come manifestazione clandestina).

Nella misura in cui le minoranze, i dissidenti, i gruppi marginali… sviluppano il desiderio di differenziarsi simbolicamente dagli altri, si crea un terreno molto fertile per manifestazioni di antimoda. Queste, a loro volta, finiscono spesso per essere assorbite, generalmente in forma diluita, dalle mode imperanti. In ogni caso, la ricerca d’identità collettive distinte, siano esse di tipo razziale, etnico, professionale o socialmente deviante, agisce da fondamentale rampa di lancio culturale per le antimode. L’atteggiamento anti-istituzionale (i gesti simbolici compiuti da questi gruppi), contribuisce a deviare quelle che potrebbero essere forme più violente e destabilizzanti di conflitto politico. Gli stilisti si sono sempre più resi conto di questo rapporto e si sono rivolti in misura sempre maggiore all’antimoda per trarne ispirazione.

Nelle democrazie, l’antimoda nasce anche da coloro che, grazie alla posizione occupata nella struttura sociale, possono permettersi una certa irresponsabilità e una qualche sospensione temporanea dei principali impegni istituzionali (i giovani, soprattutto gli adolescenti).

Una volta ammesso che la moda trae ispirazione dalle antimode, dobbiamo chiederci se la moda distrugga le antimode o se queste riescono a sopravvivere in qualche forma vitale. Pohlemus e Procter dicono che, a causa della loro autenticità e della funzione che svolgono in termini d’identità, le antimode continuano ad esistere senza subire troppo le distorsioni e le adulterazioni della moda. Questo potrebbe essere vero nel caso di gruppi tribali, popolari e dei gruppi isolati, ma per le minoranze razziali ed etniche e i gruppi socialmente devianti che convivono fianco a fianco con elementi delle tendenze dominanti, sembrerebbe che il rapporto tra moda e antimoda sia meno statico. Il ritmo dell’antimoda tende probabilmente a subire un’accelerazione, mentre la moda riceve forza e vigore dal fato di aprirsi verso orizzonti culturali più ampi.

Varietà di antimoda

L’antimoda assume forme e motivi da diverse fonti culturali. Alcune tendono a sovrapporsi, mentre altre rimangono ben distinte.

Indignazione utilitarista

Questa è la forma più comune. È un atteggiamento di condanna contro lo spreco, la frivolezza, la mancanza di praticità e la vanità legate alla moda, ai suoi cambiamenti da stagione a stagione, alle ostentazioni discriminatorie che provoca e alla volubilità che suscita. Veblen rappresenta l’esempio più famoso di questo punto di vista: la sua teoria della classe agiata indica nella moda il canale principale attraverso il quale si realizzano il consumo e lo spreco vistoso della società classista, ma anche qualcosa di totalmente contrario all’istinto del lavoro che egli considerava uno dei pochi aspetti positivi degli umani.

Una forma quasi identica di opposizione alla moda si evidenzia in comuni atteggiamenti quotidiani, come il fatto di essere contrari allo spreco. Non è affatto raro che gli stessi stilisti si scaglino contro gli sperperi e la scarsa praticità della moda.

Naturalismo salutare

È una forma correlata all’indignazione utilitarista. Sceglie di indirizzare la propria collera verso le conseguenze deleterie che buona parte della moda ha sulla salute e verso le costrizioni innaturali cui sottopone il fisico umano, specialmente quello delle donne. È illuminante il fatto che i rimedi apparsi negli anni siano stati affidati in larga parte a quella speciale categoria di abbigliamento maschile conosciuta con il nome di leisure wear (abbigliamento per il tempo libero). L’attuale moda del fitness ha dato origine a certe manifestazioni antimoda nell’abbigliamento, sebbene di tendenza a volte contraddittoria: da una parte un tipo di abbigliamento largo, sformato e senza un design ben definito, dall’altra un abbigliamento molto aderente, con tessuti lucidi e ricco di disegni e colori.

Non appena la voga della salute e del fitness ha cominciato a prendere piede, la moda ha rielaborato e rivendicato come proprio il guazzabuglio di abbigliamento visto nelle palestre.

Protesta femminista

L’antimoda della protesta femminista porta ancora più avanti le sue obiezioni contro la moda. Vede in essa uno dei mezzi principali con cui le istituzioni del patriarcato sono riuscite nei secoli a opprimere le donne e relegarle in ruoli sociali inferiori.

L’insistenza della moda di oggi sulla giovinezza, la linea, la sessualità e l’erotismo, serve principalmente a sminuire altri aspetti della persona della donna e a rafforzare quelli preferiti dagli uomini (per esempio il ruolo di oggetto sessuale, moglie, madre e casalinga). La relativa libertà ai dettami della moda concessa agli uomini, in contrasto con la coercizione che tali dettami esercitano sulla donna, è un’ulteriore dimostrazione di come la moda soddisfi gli scopi della dominazione maschile.

Alcune femministe spingono le donne a ripudiare totalmente la moda e spesso spingono le donne a vestirsi in sostanza da uomo. Altre femministe credono che adottare un abbigliamento maschile da parte delle donne darebbe una tacita legittimazione alla rappresentazione patriarcale del mondo. Piuttosto, vogliono per la donna un tipo di abbigliamento nuovo. Implicita è la convinzione che la società occidentale abbia sistematicamente soppresso tutta una gamma di valori e atteggiamenti particolari legati all’esperienza femminile. Secondo questo punto di vista, l’abbigliamento femminile dovrebbe sforzarsi di rappresentare simbolicamente tali valori e atteggiamenti.

Nel frattempo l’industria della moda non è stata del tutto insensibile ai reclami e alle proteste di origine femminista. A partire da Chanel, gli stilisti hanno affermato di credere nella donna “moderna e attiva”.

Scetticismo conservatore

Pur essendo forse la più blanda forma di antimoda, è la più potente, data la sua imponenza. Con il termine di scetticismo conservatore s’intende quella specie di resistenza consueta ad una nuova moda. Lo scetticismo conservatore non è ideologicamente guidato e non pone altra alternativa che quella di rimanere fedeli allo stile del momento. Le scettiche conservatrici non sono contro la moda, ritengono invece importante rimanere “alla moda” e si preoccupano che ciò che ritengono discutibile trionfi, costringendole a revisionare il proprio guardaroba. La loro resistenza deriva dalla percezione che la nuova moda non le “rispecchi” e che implichi una ridefinizione così pronunciata del sé esteriore, da portarlo a cozzare con le immagini durature del sé.

È soprattutto a queste donne che è diretta la martellante pubblicità della moda.

Dis-identificazione dei gruppi di minoranza

L’intento di questo tipo di antimoda è piuttosto lineare: differenziare, tramite l’abbigliamento e altri comportamenti, il proprio sottogruppo dai segmenti culturalmente dominanti della società. I membri di tali gruppi intendono proclamare un nuovo senso di orgoglio per quegli stessi attributi che la cultura dominante svaluta e denigra.

La sottospecie di antimoda che resta constante per centinaia di anni (gli ebrei Cassidici), dove l’abbigliamento erige una barriera all’interazione con altri membri della società, costituisce un caso marginale. Diversamente accade con altre minoranze etniche e razziali sprovviste dello stesso tipo di barriere auto-imposte all’assimilazione. In questi casi è necessario inventare o riesumare da un passato di gruppo quasi dimenticato, stili di abbigliamento differenzianti.

Forse perché la vicinanza sociologica alla cultura dominante permette a queste enclave di penetrare nella dialettica moda/antimoda, gli stili derivati dalle enclave nere e ispaniche delle città nordamericane sono “risaliti controcorrente” rispetto alle mode dominanti. La vicinanza della subcultura gay al mondo della moda, permette alle sue antimode di essere assimilate ancora più prontamente.

L’imposizione tacitamente ideologica di numerosi stili antimoda può porre numerosi problemi di identificazione e di interazione anche ai membri dei gruppi di maggioranza. Per i membri dei gruppi di minoranza il problema si pone se l’identità sostenuta da un particolare stile di abbigliamento porta gli altri a “tenere le distanze”. Per i membri di alcuni gruppi di maggioranza il problema è inverso: superare la distanza sociale e la “stranezza” del particolare abbigliamento etnico altrui e interagire con questi “da pari a pari”.

Potrebbe accadere che persino le appropriazioni più diluite delle antimode delle minoranze contribuiscano ad un’ulteriore democratizzazione delle relazioni sociali. G. Mead scrisse che la condivisione di simboli significativi tra gruppi e popoli diversi potrebbe portare con il tempo ad un illuminato ordine democratico mondiale. In quest’ottica, l’abbigliamento costituisce un simbolo tanto significativo quanto la legge, il linguaggio e quanto molte altre cose sono la cultura.

Affronto della controcultura

L’antimoda della controcultura si propone qualcosa di più che designare, tramite l’abbigliamento, un’identità distintiva per alcuni gruppi sociali autodefiniti. I sostenitori della controcultura cercano di tenere a distanza, sminuire e persino scandalizzare i gruppi culturali dominanti. Le allusioni folcloristiche dell’abbigliamento hippy o punk sono state una risoluta opposizione all’abbigliamento del ceto medio. Com’è nelle intenzioni di questi gruppi, molte persone “normali” reagiscono con repulsione.

Delle varie forme di antimoda, quella della controcultura è simbolicamente la più potente. Essa sfida in maniera più diretta l’egemonia simbolica della moda imperante, cercando di ridimensionare e deridere la tendenza dominante, piuttosto che proporre semplicemente un’alternativa specifica. Pur nascendo nella classe operaia, nei gruppi etnici, nei gruppi socialmente devianti e in altri gruppi più o meno svantaggiati o emarginati in ambito sociale, l’antimoda della controcultura deve in genere la sua forza principale alla gioventù disamorata del ceto medio. Questi giovani vivono in stretto contatto con la cultura dominante e questo fa sì che l’affronto dell’antimoda porti con sé un significato e una profondità culturale maggiori di quelle che derivano da altri gruppi (sa più di sovversione dall’interno che di opposizione dall’esterno). Data questa vicinanza sociale, non dovrebbe sorprenderci che certi simboli entrino a far parte dell’abbigliamento degli adulti, uomini e donne del ceto medio.

Parti del mondo della moda hanno cominciato a sovrapporsi in modo crescente al demi-monde. I confini che separano i vari gruppi “non convenzionali” nella società occidentale contemporanea sono piuttosto fluidi e permeabili. Si tenga poi conto della tendenza da parte della moda ad attribuire nel proprio ambito un posto all’antimoda e il ricorso all’antimoda della controcultura diventa quasi inevitabile.

Conclusione

L’integrazione tra moda e antimoda è dunque più intensa e più estesa di quanto la rigida polarità di termini tanto opposti potrebbe suggerirci. Sebbene non si possa dire che si sia verificata una fusione sintetizzata tra le due, l’una ha bisogno dell’altra perché il processo della moda continui a vivere.

Nell’odierna cacofonia delle mode accettabili è difficile esprimere un messaggio antimoda in grado di attirare l’attenzione generale. Come la moda stessa, anche l’antimoda è guidata verso espressioni più policentriche e polimorfe dal pluralismo della vita moderna. Ci stiamo avvicinando al punto in cui la segmentazione degli stili è andata tanto avanti da non risultare più funzionale per gli adattamenti che moda e antimoda hanno effettuato negli ultimi due secoli. L’affronto e l’oltraggio devono forse cercare altri canali, probabilmente meno benevoli, attraverso cui sfogare la propria rabbia.

9. Conclusioni e riflessioni






( (indietro)
In questo libro si sostiene: i vestiti che indossiamo parlano di noi, ma non secondo i principi del linguaggio verbale; ciò che gli abiti comunicano di solito riguarda il sé, soprattutto la nostra identità sociale; la società occidentale ha categorizzato nel suo elaborato repertorio rappresentativo certe ambivalenze strategiche tra le quali una, trasversale, è l’opposizione polare tra l’approvazione secolarmente legittimata di ostentazioni e l’etica giudeo-cristiana di umiltà e rifiuto della ricchezza; i conflitti di identità provocati da questa e da altre ambivalenze hanno costituito il nutrimento per l’infinito e ripetitivo ciclo del cambiamento della moda.

Inoltre si indicano le fasi che caratterizzano questo ciclo segnalando gli interessi e i processi sociali che entrano in gioco.

Infine si definisce l’antimoda nella società contemporanea, mostrando come essa dipenda strettamente dalla moda, e viceversa. S’indica anche come il pluralismo della moda e la rapida globalizzazione del mercato abbiano cominciato a spezzare e deviare il rapporto dialettico che s’istituisce tra loro.

Il vasto ambito della moda

È legittimo chiedersi se il fenomeno osservato sia “uguale” a quello che si verifica in altri campi (per esempio in ambito professionale). Nessun altro campo dell’attività umana ha istituzionalizzato e strutturato la sua stessa sopravvivenza sull’esercizio programmato del cambiamento come ha fatto il design degli abiti e, in misura minore, delle arti e attività decorative. L’ossessione per la moda agisce solo da sfondo nella progettazione di personal computer, nei menù dei ristoranti o in altri campi. Vi è una relazione superficiale tra la moda e i cambiamenti di “paradigma” scientifico delineati da Kuhn, ma le cose sono molto diverse.

Pur in accordo con Blumer quando sostiene che ogni area della vita sociale caratterizzata da cambiamenti è aperta all’intrusione della moda, si deve riconoscere che i criteri di utilità, parsimonia, funzionalità e misura obiettiva, continuano a contare nell’ambito della scienza e della tecnologia molto di più di quanto contino nell’abbigliamento, l’architettura e le belle arti, nelle quali al gusto soggettivo è concessa una libertà molto maggiore.

Moda: benefattrice o distruttrice di cultura?

La moda viene accusata di promuovere il superficiale e il falso a danno del sostanziale e del vero. Questo atteggiamento critico è stato di gran voga sia fra i critici conservatori del populismo democratico che tra i critici marxisti, soprattutto della Scuola di Francoforte, che deploravano le seduzioni del consumismo capitalista. La sua attuale fioritura è in gran parte riconducibile a diversi pensatori strutturalisti e post strutturalisti francesi, indignati per la presunta destituzione del “reale” e del “seriamente impegnato” operata dalla moda.

Non è assolutamente dimostrato che la degradazione culturale di cui tanto si parla si sia effettivamente verificata. In effetti esistono prove del contrario. Per quanto riguarda il pubblico, i critici della cultura di massa sono portati ad esagerare il numero delle persone affascinate dalle incursioni della moda negli ambiti dell’alta cultura.

Di più difficile valutazione sono i quesiti riguardanti le funzioni e le conseguenze societarie di una ravvivata sensibilità per la moda nel mondo contemporaneo. La nostra comune esperienza culturale della moda e del posto che ha occupato nella nostra vita, ci farebbero capire che essa talvolta ci ha permesso di conoscere comportamenti, atteggiamenti e preoccupazioni che hanno avuto importanti conseguenze per la nostra vita. Nello stesso modo in cui seduce, la moda può iniziare gli individui ad esperienze che altrimenti non avrebbero attraversato la loro esistenza.

Questa prospettiva alternativa non è recente. Le sue linee fondamentali furono delineate da Blumer che sosteneva che la moda stacca dalla morsa del passato in un mondo in movimento e la definiva una preparazione ordinata per l’immediato futuro. Essa plasma un corpo di sensibilità e di gusto comune, analogo ad un “universo di discorso”, e fornisce la base per un approccio comune al mondo e per maneggiare e ordinare le esperienze che il mondo produce.

Modello del sistema della moda e modello populista:
due metodi a confronto nello studio della moda

Lo studio della moda si è per la maggior parte strutturato secondo quello definito del “sistema della moda”. Indipendentemente dal disaccordo degli studiosi, il traslato fondamentale che permea le loro argomentazioni è quello di un centro relativamente distinto le cui innovazioni e modifiche s’irradiano verso una periferia. Talvolta questa diffusione è concepita in termini gerarchici (Veblen, Simmel); altre volte viene considerata più un fenomeno a sviluppo orizzontale (Barthes). In ogni caso l’immagine di un centro d’innovazione è rimasta ben salda. Ad essa si affiancava l’idea di un pubblico cosmopolita di consumatori, i cui gusti e standard si situavano entro l’ombra di una cultura eurocentrica.

Oggi è necessario far riferimento al crescente policentrismo e polimorfismo del campo della moda. Il nuovo modello da adottare dovrebbe recuperare i fenomeni precedentemente relegati ai margini e scoprire tendenze e connessioni prima impercettibili. Esso si può definire “populista” perché gli studiosi che adottano un approccio diverso da quello del sistema della moda, sono inclini a considerare materiale analitico le innovazioni che caratterizzano l’abbigliamento e l’aspetto di gruppi sociali e di individui non appartenenti ad alcun gruppo. L’attenzione di questi studiosi si concentra sul rapporto che le fasce “di base” di coloro che indossano abiti hanno con il proprio abbigliamento. I critici populisti cercano di scoprire i discorsi sull’abito nell’era postmoderna: alcuni di questi discorsi sono contrastanti; altri sono imperniati su scambi per la costruzione di un’identità simbolica.

Indicare la provenienza asimmetrica rispetto ai sessi, eurocentrica e gerarchicamente stratificata del paradigma del sistema della moda è però diverso dal dedurne la sua sostanziale inapplicabilità al caos dei fenomeni che costituiscono la moda nel mondo contemporaneo. È ancora troppo presto per abbandonare il modello del sistema della moda, per molte ragioni. Esistono l’innegabile potere economico e la portata mondiale dei gruppi internazionali della moda. Le mode continuano a irradiarsi dalle capitali occidentali della moda (e da Tokio) sino a raggiungere l’hinterland del mondo industrializzato e di quello in via di sviluppo. Inoltre, il fatto che gli stilisti famosi si siano ispirati in misura sempre maggiore alle mode di strada non è di per sé un segno dell’estinzione della scintilla creativa proveniente dalle capitali della moda. Infine, pur essendo venute sempre di più alla ribalta le mode maschili, questo sviluppo non sembra avere raggiunto la stessa estensione popolare e lo stesso investimento di capitali che caratterizzano le mode femminili.

In sintesi, troppi fenomeni rendono quasi impossibile accantonare il modello del sistema della moda. La giustapposizione dei due modelli attesta ciò che numerosi osservatori hanno notato sull’apparente contraddittorietà tra economia mondiale e identità culturali nel periodo postmoderno. Di fronte all’interdipendenza globale dei popoli, c’è l’esplosione dei regionalismi e dei particolarismi, che mettono in discussione il fondamento dello stato-nazione. Eppure si ha la netta sensazione che il secondo fenomeno non si sarebbe verificato senza il primo.

Salta agli occhi la somiglianza formale tra questo sviluppo e i fenomeni della moda contemporanea. Da una parte vediamo emergere unità incorporate potenti e integrate che creano e stimolano un mercato mondiale per i prodotti di moda. Dall’altra, incontriamo una vera cacofonia di tendenze e di stili di abbigliamento locali, ognuno dei quali è ancorato alla sua specificità.
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