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        ​Introduzione


        

      


      
        La parola moda, dal latino modus, ma anche probabile mutazione dal francese mode, fa la sua comparsa in Italia fra il XVI e il XVII secolo. Nella penisola pare che il primo a farne uso fu l'abate milanese Agostino Lampugnani nel suo testo del 1648 Della carrozza da nolo, overo Del vestire, et usanze alla moda.


        Parlare della moda nel corso dei secoli costituisce un impegno di non poca fatica, non si tratta semplicemente di descrivere gli abbigliamenti nella loro apparenza, ma di interpretarli anche nel preciso e vero significato da essi acquisito all'interno del dinamico articolarsi delle vicende umane. Un'analisi accurata della storia del costume investe un campo assai vasto di conoscenze che vanno dall'ambito vero e proprio dell'abito fino a toccare l'economia, la storia e l'arte, inserendosi così nella sfera più complessa della storia della civiltà. La moda esprime con enfatica schiettezza il gusto di un'epoca, affondando le sue radici nella realtà profonda delle condizioni sociali ed economiche.

      

    

  


  
    
      
        Caratteristiche delle linee


        

      


      
        «È un secolo di così gentile eleganza il Quattrocento in Italia che si teme con le parole di sminuirne l'incanto...». Così Rosita Levi Pisetzky incomincia il capitolo dedicato al XV secolo nella Storia del costume in Italia[1]. Il Quattrocento italiano infatti non ha bisogno di parole, l'iconografia parla da sé. È il secolo che vive la fine del Gotico e l'inizio del Rinascimento, il passaggio dal Medioevo all'età moderna, l'affermarsi dell'Umanesimo, l'apoteosi delle Signorie e la loro trasformazione in principati, il ritorno del Papa a Roma, dopo l'esilio ad Avignone. Si rinnova l'architettura delle città, che assumono un aspetto più aperto rispetto ai secoli precedenti, le vie sono più ampie, i palazzi signorili con grandi finestre e sobrie decorazioni fanno bella mostra, affiancati da altrettante bellezze architettoniche. Gli arredi diventano più ricercati e realizzati con accurate lavorazioni; acquistano grande valore i cassoni per la biancheria in cui la sposa porta il suo corredo alla casa del marito. Splendidi capolavori dipinti, intarsiati, decorati con rilievi e foglie d'oro. Tutto questo ci porta ad avere una grande varietà di fogge. Nella nostra penisola, sebbene l'abbigliamento autoctono subisse alcune influenze straniere, le tendenze d'Oltralpe appaiono modificate e aggraziate, mantenendo un carattere individuale tipicamente italiano nel taglio e nella combinazione delle tinte. Nella seconda metà del Quattrocento, soprattutto negli ultimi decenni, l'Italia detta legge in fatto di moda, grazie a donne di spicco come Isabella d'Este Gonzaga, marchesa di Mantova, e la sorella Beatrice d'Este Sforza, duchessa di Milano (quest'ultima venne elogiata dal Muralto come «novartun vestitum inventrix»[2]). A Milano la ricchezza degli abiti raggiunge l'apogeo al tempo di Ludovico il Moro, che notoriamente usava lo sfarzo come arte politica. Perché se è pur vero che “l'abito non fa il monaco”, sicuramente fa - anzi faceva - il detentore del potere, restituendo l'immagine di un inequivocabile segno della classe sociale alla quale si apparteneva, a dimostrare la magnificenza propria e del proprio casato; si trattava di palese ostentazione del potere, accompagnata dalla necessità di una sua continua conferma. Tutta la corte partecipava a questa esibizione: cortigiani, servitori e famigli[3], tutti indossavano una livrea che si differenziava secondo il grado e l'importanza del ruolo e dell'incarico. Si dovevano indossare abiti adeguati al proprio rango: «La corte de li nostri principi era illustrisima, piena di nuove fogge, abiti ed delicie, et questo illustre stato, era costituito in tanta gloria, pompa et richezza, che impossibile pareva più alto attingere». Galeazzo Maria Sforza non perdeva occasione per ostentare sfarzo pomposo perché «... haveva caro se potesse dire con il vero che la sua corte fusse una delle più risplendenti dell'universo»[4].


        Dall'Europa si guarda alla corte milanese non solo per la raffinatezza delle arti, ma anche per l'eleganza del vestire; il termine inglese milliner, nome dato alle modiste, indica l'origine milanese, il tedesco fazziletlein, fazzoletto, è preso dall'Italia. È interessante vedere lo stile comune in tutta la penisola (le fogge erano definite “alla taliana” nonostante vi fossero differenze regionali). Alla fine del secolo, in un'età d'oro della civiltà italiana in cui l'arte raggiunge altezze insuperate, anche il vestiario assume forme di sempre più varia e composta eleganza; la diffusione del lusso incrementa l'attività artigianale e commerciale, favorendo così lo sviluppo economico. L'accrescimento delle arti figurative, in particolar modo della pittura, influenzò l'attività di sarti e fabbricanti di stoffe.


        I primi decenni del secolo risentono ancora del linearismo verticale trecentesco. Le vesti sono accollate davanti e si avvallano sul dietro formando una scollatura ovale, scoprendo l'attaccatura del collo. Alte acconciature a corna vengono posate sul capo, mettendo in evidenza la fronte resa più spaziosa mediante la depilazione, a volte eccessiva, tanto da arrivare a metà testa. Il punto vita si alza sotto il seno abbassandosi leggermente sulle reni, le maniche delle sopravvesti si allungano fino a sfiorare il terreno, linea che viene ripresa dallo strascico. Il corpo assume la forma di una S: la testa in avanti tenuta alta con fierezza, il collo lungo e sottile, il busto eretto, la schiena lievemente arcuata, il ventre e i fianchi sporgenti e la fluenza delle vesti, danno un'impronta di maestà e grazia alla figura, oltre a far sembrare incinta anche la più casta delle fanciulle, come si può ben notare dai dipinti di Pisanello, Paolo Uccello, Masolino da Panicale e negli affreschi di Palazzo Borromeo a Milano di Michelino da Besozzo. Un'interessante testimonianza riguardante l'elegante modo di incedere ci viene fornita da una lettera di Lucrezia Medici Tornabuoni, in cui descrive Clarice Orsini (pensava di proporla come sposa al figlio Lorenzo, proposito riuscito): «Va col capo non ardita come le nostre, ma pare lo porti un po' innanzi», e aggiunge «e questo mi stimo perchè si vergognava; che in lei non vego segnio alcuno se non per lo star vergognosa»[5]. La medesima impostazione, benchè in maniera meno evidente, viene ripresa nelle figure maschili: il busto eretto, sovente con il braccio sinistro appoggiato sul fianco, e la testa spavaldamente gettata all'indietro. Negli ultimi decenni del secolo l'abbigliamento, così come il tipo fisico, assumono un nuovo carattere, che si manterrà nel primo Cinquecento. Le figure femminili si fanno più corpose, la fronte ora non viene depilata e risulta più bassa e piana, il seno sporge florido dalle scollature, il punto vita torna nella sua posizione naturale. Le maniche che sfiorano il terreno e i lunghi strascichi scompaiono. Fanno la loro prima comparsa le faldie, un sottabito che nei secoli successivi avrà uno sviluppo impensato. Per ora è una sorta di sottana con cerchi di stoppa, che serve a tenere allargata la veste.


        Principalmente, gli indumenti si suddividevano in “vesti strecte per di sotto”, e “robe larghe per disopra”[6]: di seguito si intende fornirne una descrizione, sia per quelli maschili che femminili, attingendo direttamente dalle fonti a disposizione.


        


      

    


    
      
        
          [1] B. CORIO, Patria historia, Milano, 1503; Storia di Milano, ed. 1857, vol. III, p. 456 e p. 314.
        

      


      
        
          [2] C. MAGENTA, I Visconti e gli Sforza nel Castello di Pavia, Milano, 1833, I, p. 552.
        

      


      
        
          [3] Famigli, servitori oppure addetti all'esecuzione degli ordini impartiti da pubblici ufficiali. Per approfondimenti unaparolaalgiorno.it/significato/F/famulo (sito attivo al 03/02/2016).
        

      


      
        
          [4] B. CORIO, Bernardini Corii viri clarissimi mediolanensis Patria historia, Mediolani: apud Alexandrum Minutianum, 1503 idibus Iulii; Storia di Milano, III, 1857, p. 456.
        

      


      
        
          [5] Lettera del 28 Marzo 1467 in C. GUASTI, Tre lettere di Lucrezia Tornabuoni a Piero de Medici ed altre lettere di vari concernenti il matrimonio di Lorenzo il Magnifico con Clarice Orsini: ricordo di nozze nel gennaio 1859, Firenze 1859, cfr. R. LEVI PISETZKY, Storia del costume in Italia, vol. II, Milano 1964, p. 215.
        

      


      
        
          [6] LEONARDO DA VINCI, Codice Urbinate Vaticano Latino 1270, Biblioteca Apostolica Vaticana; cfr. G. FUMAGALLI (a cura di), Leonardo omo sanza lettera, Firenze 1939, p. 272.
        

      

    

  




Abbigliamento maschile






Elegante e raffinato è
l'abbigliamento maschile, malgrado alcuni autori come Bohen, nel
suo Die Mode, si
preoccupino di disprezzarlo sostenendo che «gli uomini sono vestiti bizzarramente,
stretti nei loro abiti come salami nella buccia, con il collo e la
gola nudi, il viso sbarbato e la zazzera lunga»[1]. L'ideale maschile
si evolve da quello adolescenziale del Gotico a quello più virile,
che avrà maggior trionfo nel XVI secolo. Le vesti aderenti, il
collo libero, il volto rasato e la chioma fluente danno un'aria
giovanile e attraente alle figure virili. Il modo diverso di
vestire secondo l'età individuale che già si delineava nel XIV
secolo, ora è più evidente. Cito una raccomandazione di Leonardo da
Vinci ai pittori che dovevano fare un ritratto: «Li habiti della figura siano
accomodati all'età e al decoro, cioè che ‘l vecchio sia togato, il
giovane ornato d'abito che manco occupi il collo da li omeri delle
spalle in su, eccetto quelli che fanno professione di
religione»[2].




Camicia

L'etica del tempo stabiliva che come primo e fondamentale
vestimento l'uomo da bene ponesse sul corpo nudo la camicia, che
doveva essere candida e pulita e cambiata frequentemente. La
realizzazione della camicia è affidata alle donne di casa, tuttavia
a volte veniva fatta confezionare da schiave tenute per cucire
oppure ordinata ad operatori esterni. Una bellissima testimonianza
ci è data da Alessandra Macinghi Strozzi nelle sue Lettere ai
figli esuli, dove scrive al figlio Filippo che la tela non è
ancora sbiancata: «come sarà bianco, le taglierò e cucirò,
piacendo a Dio e stando sana»[3]. Le maggiori
informazioni riguardanti la camicia provengono da
LeMénagier de Paris[4]. Le femmine di
casa non solo avevano il compito di confezionare l'indumento ma
soprattutto eseguivano un costante lavoro di conservazione, in
maniera tale che restasse pulita il più possibile. Essa infatti
doveva restare esente da strusciamenti e lordure, gualciture
volgari e parassiti; si doveva inoltre aver cura di tenere sode le
crespe, liberarla dalle macchie di grasso, profumarla, infine
riporla con foglie di ontano. Era confezionata maggiormente con
tela di lino e canapa (ne occorrevano 3 braccia), per lo più
tessuta tra le mura domestiche; si trattava di tessuti richiesti
per le loro proprietà immunizzanti, come ad esempio ricorda Le
Ménagier de Paris: «l'uomo sia ben serrato e posa restare
vigoroso nel seme»[5]. I tessuti
dovevano essere perfetti, si consigliavano quelli pettinati e
lisci, ottenuti con fibra intera e senza errore alcuno, levigati,
carezzevoli e morbidi nel contatto, in modo da non provocare noie
da prurito o vellicazione.

Il compito della camicia non è solo pratico ma anche ideologico,
fa parte di quelle premure che ispirano all'uomo l'amore e il
desiderio di tornare a casa. Considerando che la cura degli affari
fuori casa era affidata agli uomini, un marito andava e veniva,
viaggiava spesso con pioggia, vento, neve, a volte male alloggiato
e mal nutrito; quindi si aspettava al suo rientro di trovare il
comfort di camicie pulite, buoni letti e altre cosucce.
Purtroppo né le istruzioni relative al reggere la famiglia, né le
fonti d'archivio ci informano sulla forma dell'indumento; abbiamo
invece la certezza dell'uso di masseriziuole di finimento
ossia collaretti, occhielli e bottoni piccolini. Per le forme ci si
deve affidare all'iconografia, dalla quale possiamo vedere che il
modello più diffuso nel Quattrocento era tagliato a forma di T come
l'antica tunica, non superava quasi mai il ginocchio, ed era
provvista di alti spacchi laterali, oltre che completata da maniche
senza polso [Figg. 1-2]. Verso la fine del secolo l'assetto
originario aumenta a dismisura e si increspa al petto e al
collo.
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Figura 1. Anonimo, Personaggio
condotto al martirio, collezione privata, Milano, databile alla
fine del XV secolo. Immagine tratta da R. LEVI PISETZKY, Storia
del costume in Italia, vol. II, Istituto Editoriale Italiano,
Milano,1964, tav. 184. Esempio di camicia.

Figura 2. Piero della
Francesca, Storie della vera Croce, part. episodio “Il
sollevamento della Croce”, Basilica di S. Francesco, Arezzo, 1466.
Immagine tratta da O. DEL BUONO e P. DE VECCHI (a cura di),
L'opera completa di Piero della Francesca, collana I
classici dell'arte Rizzoli, Rizzoli, Milano, 1967, tav. XXXIX.
Camicia (interessante il particolare del collo) e farsetto.

Nel suo insieme l'abbigliamento abituale si compone oltre che
della biancheria (camicie e mutande), di farsetto e
calzebraghe.




Farsetto

Il farsetto, definito anche
zupone, zuparello, o diploide
(ippunea Napoli), delinea elegantemente il busto,
scendendo un poco sotto il punto vita, al punto tale da
scandalizzare i predicatori, come S. Bernardino da Siena.

«Veste corta a fil di reni e ben attillata alla cintura»,
il farsetto è chiuso davanti da bottoniere (farsetto imbottonato) o
lunghe file di occhielli, dove viene infilata una cordicella. È un
indumento imbottito, il nome stesso deriva dafartus,
farsa, come chiamavano i Fiorentini l'imbottitura di bambagia (a
Venezia invece di farcire si usava dire inzupar). Tale
imbottitura, costituita da bambagia di cotone, oppure lana, agisce
in parte come protezione del corpo, ma anche come “correttivo”,
posta a compensare carenze muscolari, conformando così il corpo
all'ideale di bellezza imposto dalla moda. Vi erano divieti sia
sull'uso di alcuni materiali per imbottitura come garzature,
cimature, pelame o stoppa, che sulle composizioni truffaldine,
ossia miscugli di bambagia vecchia e nuova; dobbiamo quindi
supporre che l'imbottitura fosse di bambagia nuova e pulita. Il
farsetto era opera di artigiani specializzati, riuniti in
corporazioni (es. Arte dei Giubbettieri, Giubbonai e Farsettai)
[Fig. 3].
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Figura 3. Scuola toscana,
Giovani che giocano al civettino, Galleria degli Uffizi,
Firenze, databile ai primi decenni del Quattrocento. Immagine
tratta da R. LEVI PISETZKY, Storia del costume in Italia,
vol. II, Istituto Editoriale Italiano, Milano,1964, tav. 150.
Farsetti e calze separate.

L'imbottitura veniva “rinfrescata” tramite operazioni di
pulitura interna, con cui venivano eliminati i parassiti;
sostituendo la bambagia usurata e inserendo bambagia nuova,
l'indumento manteneva sofficità e volume. Queste procedure erano
gestite sia dall'Arte dei Farsettai sia da quella dei Rigattieri.
Un farsetto richiedeva circa 4 braccia di tessuto (mt. 2,40 circa)
e veniva confezionato con una grande varietà dello stesso:
fustagni, sete, velluti, lane, broccati e lino[6]. Il filo con cui
veniva cucito era appropriato alla stoffa: refe e seta per le più
pregiate, filo generico per le altre. Verso la fine del secolo,
intorno al 1480, le maniche vengono lasciate parzialmente aperte al
giro manica e tagliate al gomito, per dare maggior agio ai
movimenti del braccio, creando così il piacevole effetto della
camicia in vista dalle “finestrelle” delle maniche [Fig. 4].
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Figura 4. Luca Signorelli,
part. della predella Adorazione dei Magi, Galleria degli
Uffizi, Firenze, 1495. Immagine tratta da R. LEVI PISETZKY,
Storia del costume in Italia, vol. II, Istituto Editoriale
Italiano, Milano,1964, tav. 155. Farsetti con allacciatura
anteriore a cordicelle e maniche aperte.

Solitamente era composto da 14 parti: due quarti posteriori e
due anteriori per il corpetto, due posteriori e due anteriori per
la falda della vita, due maniche, due parti anteriori e due
posteriori per il collo; in alcuni modelli si riscontra la manica
tagliata in due parti, all'altezza più o meno del gomito.

Per tutto il XV secolo il farsetto viene identificato sia
nell'abito di tutti i giorni, per il riposo, per passeggiare,
lavorare, sia come supporto integrativo dell'armatura. In
conclusione, si tratta di un indumento polivalente, capace di
trasformarsi in veste da casa, da lavoro e in livrea da parata.
Attualmente in Italia abbiamo due importanti reperti in “buone”
condizioni: il farsetto di Pandolfo III Malatesta (primo quarto del
XV secolo) e quello di Diego Cavaniglia (ultimo quarto) [Fig.
5].
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Figura 5. Piero della
Francesca, Storie della vera Croce, part. episodio
“Battaglia di Eraclio e Cosroe”, Basilica di S. Francesco, Arezzo,
databile tra il 1458 e il 1466. Immagine tratta da O. DEL BUONO e
P. DE VECCHI (a cura di), L'opera completa di Piero della
Francesca, collana I classici dell'arte Rizzoli,
Rizzoli, Milano, 1967, tav. XLVII. Particolare del taglio del collo
(lato posteriore).

Al farsetto venivano allacciate le calze, completando così
l'abbigliamento maschile più ridotto.




Calze a braca (calzebraghe)

Le calze, o calze a braca, erano opera dei
“Calzaioli”, riuniti in corporazioni, i cui capitolari ci
forniscono interessanti informazioni riguardanti la loro
realizzazione. Erano confezionate con panni di lana; il tipo più in
uso era il perpignano che veniva lavato così da
stabilizzarlo, evitando accorciamenti e restringimenti successivi.
Il “Canto de' Sartori”, dei Canti Artigiani
Carnascialeschi dice: «finché il panno non è sciutto non
si può ma' ben tagliare; fassi il taglio tristo e brutto chi non
lascia rasciugare»[7]. La parte
superiore era foderata e lo confermano anche alcuni dipinti: uno di
questi è il San Rocco del Crivelli (Wallace Collection,
Londra) databile intorno al 1470, che ci mostra, grazie alla calza
ricadente, la fodera interna.

L'uso di foderare la parte alta della calza è documentato in
diversi inventari di botteghe artigiane e dai conti delle corti; in
un conto datato 1480 sono segnati “braccia 1/3 de raso negro
per fodrarle de mexo in suxo”[8].

Il modello era piuttosto semplice: le calze venivano tagliate in un
pezzo unico con un'unica cucitura dietro e provviste di piede
(spesso erano “solate”, ossia provviste di suola in cuoio). Per la
confezione di un paio di calze pare servissero due braccia di
tessuto[9]. Nella prima metà
del secolo erano separate, cioè prive dell'elemento centrale di
raccordo, quindi ogni arto era fasciato separatamente da due
gambali che salivano di lato, delineando la rotondità dell'anca;
restando aperte al centro, lungo il giro del cavallo, mettevano in
mostra le mutande e la camicia. Per rimediare all'inconveniente
della camicia in vista, considerato indecente, nel corso del secolo
inventarono la “braghetta”, una sorta di borsa posta sull'inguine.
Il rimedio però risultò più scandaloso dell'inconveniente, per la
spudoratezza di esagerarne l'imbottitura, mettendo quindi più in
evidenza ciò che si sarebbe dovuto nascondere. Usata in alcuni casi
come una vera e propria tasca, si presta inoltre a curiosi motivi
decorativi, riprendendo al contrario i colori delle calze
“dimidiate” (vedi oltre). A nulla servirono le leggi suntuarie,
emanate nel tentativo di limitare le dimensioni che, come vedremo
nel secolo successivo, assumeranno la forma di un cono rialzato,
con evidente simbolismo fallico. Le calze dovevano essere ben tese
e aderenti alla gamba, in quanto le calze molli erano sinonimo di
disordine e di trascuratezza. Non era elegante che ad ogni passo
una persona per bene si fermasse per tirare su le calze, pertanto
si allacciavano al farsetto mediante cordicelle corredate di
puntali metallici (“agugelli”). Per quanto riguarda i colori
troviamo, oltre alle calze composte da un unico colore, calze
“dimidiate” quando i gambali erano di colore differente uno
dall'altro [Fig. 6], “addogate” [Fig. 7], quando gli inserti
colorati erano a strisce, “sbarlate” quando erano interrotte sotto
il ginocchio da una decorazione orizzontale; si nominano inoltre
calze “scaccate”, “frappate”e “divisate”. Queste ultime portano
solitamente i colori e le imprese dei signori, ad esempio quelle
“alla sforzesca” (un gambale rosso e l'altro bianco e blu) [Fig.
8].
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Figura 6. Paolo di Dono
detto Paolo Uccello, Miracolo dell'ostia profanata, part.,
Galleria Nazionale delle Marche, Urbino, 1467-1468 circa. Immagine
tratta da E. FLAIANO e L. TONGIORGI TOMASI (a cura di), L'opera
completa di Paolo Uccello, collana I classici dell'arte
Rizzoli, Rizzoli, Milano, 1967/69, tav. LVIII B. Calze
dimidiate.
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Figura 7. Vittore Carpaccio,
Miracolo della reliquia della croce, part., Gallerie
dell'Accademia, Venezia, 1496 circa. Immagine tratta da M. CANCOGNI
e G. PEROCCO (a cura di), L'opera completa del Carpaccio,
collana I classici dell'arte Rizzoli, Rizzoli, Milano, 1967,
tav. XXX. Calze addogate.
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Figura 8. Massimiliano
Sforza cavalca per le vie di Milano, Miniatura della
Grammatica di Elio Donato, f. 10, Biblioteca Trivulziana
(Milano), 1496 circa. Immagine tratta da R. LEVI PISETZKY,
Storia del costume in Italia, vol. II, Istituto Editoriale
Italiano, Milano,1964, tav. 192. Esempio di calze alla divisa sfor
[...]
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