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Saggio da catalogo
Il senso del futuro e l’amore per il passato
Uno stilista da Museo
di Massimiliano Capella
La Storia della moda del XX secolo registra tra gli eventi più significativi l’affermazione internazionale del Made in Italy, il primato di modelli italiani che dopo la supremazia tra il Seicento e l’Ottocento della moda spagnola, francese e inglese, ha delineato la nascita di un nuovo gusto vestimentario. Si deve però parlare di un “ritorno” allo stile italiano, una sorta di ponte ideale con il passato, dal momento che già nel Cinquecento assistiamo alla diffusione in tutta Europa di una moda “all’italiana”, contraddistinta da fogge, colori e accessori che caratterizzano uno dei periodi di maggiore fantasia e creatività in Occidente. 

La valenza artistica e culturale che la “nuova” moda italiana ha saputo imporre di fatto ha dato vita nel Novecento a numerose discussioni critiche, che, a diversi livelli, hanno sottolineato una possibile liaison tra arte e moda, legando aspetti di un’estetica sociale della moda a relazioni stilistiche sempre più sottili tra le linee della moda e lo stile dell’arte. 

Già nel mondo antico le fogge esibite dall’abbigliamento hanno mostrato una chiara dipendenza culturale dagli stili dell’arte e anche nei secoli successivi questi parallelismi sono evidenti: il verticalismo e lo slancio dell’arte gotica si ritrovano nelle vesti eleganti e allungate documentate dalle figure di Gentile da Fabriano e di Pisanello; il rigore rinascimentale è riscontrabile anche nel gusto del costume di quel periodo, dove gli abiti ampi non prevaricavano mai la linea della persona; oppure, l’esuberanza dello stile barocco trova nell’abbigliamento e nelle acconciature una magnificenza mai conosciuta. 

L’analisi dell’evoluzione dell’abbigliamento si avvale di fonti storiche quali i documenti d’archivio -leggi suntuarie, inventari dei guardaroba, letteratura- ma usufruisce soprattutto di testimonianze iconografiche, opere d’arte, figurini e fotografie. I dipinti, i ritratti in modo specifico, sono da sempre ritenuti le fonti visive principali, indispensabili per conoscere, attraverso le immagini, le trasformazioni che l’abito e i suoi accessori hanno subito nel corso dei secoli. 

A seguito delle pionieristiche ricerche di Rosita Levi Pisetzky, intese a svelare principalmente i parallelismi tra arte e moda nei secoli passati, si sono sviluppati studi per individuare anche nella moda contemporanea le possibili influenze generate dall’arte di oggi e del passato. Nella moda contemporanea, infatti, le relazioni con l’arte si estendono ulteriormente. Con la rinnovata affermazione novecentesca del Made in Italy, ad esempio, accanto alla legittima influenza dell’arte di oggi si registra nella moda un inedito recupero degli stili del passato e proprio grazie all’opera d’arte, documento imprescindibile, lo stilista ha avviato un lavoro straordinario di attualizzazione delle linee, delle forme e dei colori dei secoli precedenti.

Omar Calabrese definisce a tale proposito il lavoro dello stilista contemporaneo una traduzione degli stili dell’arte verso un’estetica sociale innovativa e individua nel creatore di moda una capacità profonda di produrre “maniere individualizzate di dare senso alle sensazioni”
.

L’abito, come l’opera d’arte, ha quindi valore di oggetto comunicativo e per questo necessita di tutti i linguaggi sensoriali: vista, tatto, gusto, odorato e udito.
Tra i grandi stilisti contemporanei è Gianni Versace a ricoprire il ruolo primario, fondamentale, di comunicare attraverso l’abito e, contemporaneamente, di riunire nelle proprie creazioni linee e stili attinti in modo trasversale dall’arte antica a quella contemporanea.
Lo sguardo sull’arte non è mai un recupero fine a se stesso, lo stilista infatti, il sarto secondo l’accezione di Versace, parte dall’amore per il passato per inventare il futuro e creare stili e elementi figurativi moderni e innovativi, spesso addirittura indipendenti dalle stesse fonti visive che li hanno ispirati. È qui che ritroviamo allora la genialità di Versace, ovvero la capacità di attingere a piene mani dal passato per dargli nuova modernità.

“Da anni anch’io vado esplorando i territori di una possibile collaborazione, convinto come sono che il nostro lavoro artigianale, integrato all’arte, si avvicinerebbe al valore e alla credibilità di una espressione artistica e potrebbe generare risultati sorprendenti anche nella tecnologia”.

Gianni Versace dichiara la sua passione per la storia della moda e per l’arte fin dal 1975 quando realizza un modello per Callaghan, fotografato da Bob Krieger e indossato da Veruschka: un abito tunica affiancato ad una mezza colonna, dove le scanalature dell’elemento architettonico sembrano proiettarsi direttamente sull’abito con fitte e lineari pieghe. 

L’antico è quindi già protagonista del processo creativo dello stilista e, unitamente all’innata capacità di reinventare il passato, lo ritroviamo nell’emblematica scelta di adattare quale simbolo della maison l’iconografia della Gorgone-Medusa, che, fissatasi attorno alla metà del VII secolo a.C., ripercorre trasversalmente ogni periodo storico, fino alle modernissime e scabrose letture artistiche offerte da Mimmo Rotella e Jim Dine o all’innovativa proposta musicale Medusa di Arnaldo da Felice (rappresentata nel 2005 nella Allerheilingen Hofkirche di Monaco e al Teatro Comunale di Bolzano).
Il percorso di Versace nasce e si sviluppa attraverso lo studio e la conoscenza di diversi momenti fondamentali della storia dell’arte, ma da uomo del sud, legato alle tradizioni antiche, alla cultura classica e ellenistica, mantiene costante l’interesse per la statuaria classica, per l’iconografia antica e per questo inventa abiti-sculture.

Ne sono esempi assoluti l’Abito Rosa, creato nel 1997, modello di asimmetria e drappeggio ispirati al panneggio pieghettato della tunica classica, e l’Abito azzurro del 1995, dove le ampie e lineari pieghe della veste riecheggiano le scanalature della colonna dorica e la foggia della corta veste sembra derivare dall’abito delle danzatrici greche.

Lo sguardo di Versace sulla storia della moda e sull’arte si posa con maggiore libertà di inventiva quando realizza abiti-costumi per il mondo del teatro, quando la collaborazione con Maurice Béjart e Bob Wilson gli offre la possibilità di reinventare il passato, affrancandosi completamente da una coerenza storica, a favore invece di una coniugazione di passato e presente. Non vi è quindi nelle opere teatrali il rigore di una corretta cronologia di riferimenti, ma la capacità di ricreare l’atmosfera di un preciso momento storico attraverso una contaminazione linguistica. Lo stesso Versace sosteneva che la possibilità di lavorare per il teatro era una “liberazione totale”, come “volare lontano dalla tradizione e dagli schemi per reinterpretare senza costrizioni personaggi e miti”
. 

Così avviene per i costumi di Dyonisos, realizzati nel 1984, dove l’influenza del mondo antico, unitamente al sapore orientale del mito di Dionisio, da vita a un pantalone a sfoglie ripreso dal costume tradizionale dei danzatori di Bali. 

Il costume teatrale per il balletto Souvenir de Leningrad, con la regia e la coreografia di Béjart, va invece inteso come esempio assoluto dell’eclettismo di Versace, capace di far coesistere diversi linguaggi stilistici: dal folklore della Russia, nei colori e nella fantasia, all’ampiezza del panneggio rinascimentale, fino all’esuberanza della forma barocca.   

Accanto all’interesse per la cultura figurativa antica nella produzione di Gianni Versace ritroviamo spesso citazioni tratte anche dall’arte rinascimentale, una sorta di omaggio al gusto vestimentario di uno dei periodi di maggiore fantasia e creatività della moda in Occidente, quando tra Quattrocento e Cinquecento, grazie soprattutto ai modelli esibiti nelle più raffinate corti padane, si diffonde una moda propriamente “all’italiana”, contraddistinta da tagli fantasiosi, ampi volumi e colori pieni. Sono questi elementi che ritroviamo nella cosiddetta Vestaglia rinascimentale, in  velluto di seta moiré stampato a più colori, e nelle imbottiture di Pelle Animale, derivate dai farsetti cinquecenteschi in velluto o in pelle con ampi rigonfiamenti. La foggia esibita dall’indumento di Versace deve essere pertanto letta come un’interpretazione moderna delle vesti cinquecentesche, contraddistinte da maniche aderenti, da colletti montanti e dall’ampia baschina nella parte inferiore. 

L’attenzione di Versace verso modelli rinascimentali si riscontra soprattutto in alcune collezioni di abiti maschili dei primi anni Ottanta, dove lo stilista sembra rievocare l’immagine del gentiluomo cinquecentesco, elegante e raffinato, ma tendente al modello del soldato. Nei primi decenni del XVI secolo, in un periodo storico di grande tensione politica e militare in tutta Europa, assistiamo infatti al tentativo da parte dell’uomo di emulare l’atteggiamento e il gusto suntuario dei militari: le forme vestimentarie, le acconciature e gli accessori, tendono quindi a esaltare la prestanza fisica, accentuandone l’aspetto virile e bellicoso. Compaiono vesti in pelle, tagli crevé, capelli rasati, berrette piatte e le alette in corrispondenza del giro-manica, secondo la tradizione militare che prevede nelle armature la copertura delle zone di aggancio dei diversi pezzi. 

Un gentiluomo-guerriero è di fatto il maschio che Versace veste con il Giubbotto in pelle e berretta, dove le finte alette sulle spalle, la berretta piatta e la rasatura dei capelli sembrano derivare da alcuni modelli degli anni Trenta e Quaranta del Cinquecento padano, da Giulio e Bernardino Campi e Giovanni Agostino da Lodi. 

Sempre dal mondo militare Gianni Versace trova lo spunto per ideare già nei primi anni Ottanta l’abito in maglia metallica, con ogni probabilità l’invenzione più suggestiva del suo percorso creativo, una chiara derivazione dalla camicia di maglia ad anelli d’acciaio portata sotto l’armatura, che, declinata ad uso civile, gli permette di dar vita ad abiti per l’uomo e per la donna eleganti nelle linee e nei tagli, ma soprattutto intrisi da un’inedita lucentezza. 

In diverse occasioni si è poi parlato di Versace Barocco o Neo Barocco, ma come viene osservato da Omar Calabrese “non ci sono nei suoi abiti citazioni esplicite a quello stile, inteso in senso storico-artistico”
. Piuttosto Versace riesce a emanare uno stile che è Barocco da un punto di vista percettivo, emozionale e sensoriale. Così è di fatto negli Abitini barocchi, realizzati nel 1991, dove in abiti-miniatura lo stilista ricrea l’atmosfera di un periodo senza attenersi al rigore cronologico, ma puntando sulla forte passionalità e sull’emozione di quel tempo. 

Una simile capacità evocativa la ritroviamo anche nell’Abito con corpetto in jeans e gonna floreale del 1992 e nei fantasiosi abiti della stessa collezione, contraddistinti da gonne immense e da un certo sapore esotico, che, grazie ad una lettura “riveduta e corretta” delle fogge della metà dell’Ottocento, ripropongono quel gusto tipicamente Romantico intriso di malizia e sensualità che Versace sembra aver studiato sui dipinti di Hayez, di Podesti, del lombardo Inganni e sui figurini di moda di quegli anni. 

L’amore per l’arte contemporanea e le proficue collaborazioni dello stilista con numerosi artisti viventi costituiscono invece un’inedita fonte di stimolo per creare abiti che dichiarano apertamente, e in modo assolutamente inequivocabile, che la moda è arte e che l’arte collabora con la moda. 

Tutto il Novecento sembra esercitare su Versace un grande fascino, ma la possibilità di confrontarsi direttamente con artisti quali Andy Warhol, Jim Dine, Mario Schifano porta lo stilista a ideare un abbigliamento spettacolare, per colore, forma e materiali impiegati.

“Personalmente sono stato attratto da Klimt e da Kandinski, da Picasso e dalla razionalità del Costruttivismo Russo. Mi affascina questa volontà rivoluzionaria di cambiare il mondo che ritrovo oggi nella pop art e nelle correnti di avanguardia”.

Indossare l’Abito Marilyn, l’Abito Liz e l’Abito Whaam! è come portare a pelle il mondo di Warhol, di Lichtenstein e di tutta quella cultura Pop fatta di colori, immagini patinate che hanno travolto un’intera generazione.

Il prezioso Abito Delaunay, tempestato di cristalli Swarovski, dialoga con le creazioni di Sonya Delaunay con la naturalezza di due elementi che hanno la stessa trama, da un lato le scansioni dell’artista e dall’altro il disegno dell’abito, creato dallo stilista quale omaggio alla cultura astratta.  

Nell’affascinante viaggio condotto da Gianni Versace attraverso il mondo dell’arte contemporanea andrà infine ricordata l’ideale trasposizione vestimentaria delle invenzioni geniali e acrobatiche di Alexander Calder, con ogni probabilità l’involontario testamento spirituale dello stilista. Nell’Abito da sera dipinto a mano, realizzato proprio l’anno della sua morte (1997), ritroviamo infatti nella seta e nello chiffon lo stesso movimento fluttuante e gli stessi segni visivi che hanno caratterizzato le installazioni dello scultore americano, qui reinterpretati dal genio di Versace e presentati a noi quale sintesi del suo percorso creativo e di tutto un secolo di alta moda: l’Insostenibile leggerezza dell’essere…alla ricerca di un legame con la storia. 
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