
  


  
    
  


  
    La camisa de Isabel la Católica, el negro inquisitorial de FelipeII, las figuras populares de gitanas, toreros, chulapas y chulos, prendas como la mantilla o nombres como Cristóbal Balenciaga, Amancio Ortega y Zara son algunos de los hitos y tópicos de la historia de la moda española. Sin embargo, su evolución revela un mundo mucho más complejo en el que es posible constatar cómo el fenómeno de la moda nos permite comprender los cambios y pervivencias de las mentalidades, los gustos y las identidades colectivas e individuales, configurándolos y a la vez reflejándolos. Este libro emprende un recorrido por la historia del traje y del vestir desde sus orígenes en la península hasta la actualidad para mostrar su alcance y difusión, sus peculiaridades y tendencias, la influencia internacional de la cultura española y sus estereotipos, así como las tensiones entre los estilos autóctonos y extranjeros, lo tradicional y lo nuevo.
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  INTRODUCCIÓN 
ENTRE LO PROPIO Y LO EXTRANJERO


  Conocer la moda de una sociedad, sus usos y costumbres, es imprescindible para entender qué sentían y quiénes eran las personas que vivieron tiempo atrás. También para comprendernos a nosotros mismos, y a los demás. Porque vestir es definir una identidad, tanto individual como colectiva. La historia de la moda, de la indumentaria y los gustos en España puede reducirse a lugares comunes y estereotipos: a gitanas, toreros, chulapas y chulos, a la camisa de Isabel la Católica, al negro inquisitorial de FelipeII, a Cristóbal Balenciaga o a Amancio Ortega y Zara. Sin embargo, el estudio de la moda y los «modos» en la península ibérica nos permite adentrarnos en un complejo mundo que muestra la evolución de las mentalidades y explica en buena medida cómo hemos llegado a ser quienes somos.


  Aunque el traje occidental tiene unas características generales homogéneas que conforman una historia de la moda y de los gustos, a grandes rasgos, coherente, no es menos cierto que el papel de las diferentes nacionalidades incluye peculiaridades y tendencias que se salen del canon internacional. Estas se inscriben, a veces, en sus márgenes y no tienen especial repercusión a nivel global, pero hay también modas que se sobreponen a su carácter regional y temporal y se convierten en un fenómeno trasnacional de gran calado. En algunas ocasiones, lo propio juega un papel especial frente a otras preferencias en boga, pues en el tema de los gustos no solo hay un trasfondo de mentalidades y culturas (algunas más permeables, otras más cerradas; unas más proclives a adoptar ciertos modos que se adaptan bien a la realidad del momento y ciertas sociedades que se aferran a sus tradiciones por representar un desafío o una moral distinta a las modas que son más populares), sino también todo un entramado social, político e industrial que a veces no permite, o no quiere permitir, que llegue lo nuevo o se abandone lo de siempre.


  En el caso de España, las modas históricamente han oscilado entre lo propio y lo extranjero de un modo muy particular, a tono con los avatares del país, pero también con la imagen de lo español a nivel internacional. Junto con Francia, Italia e Inglaterra, no cabe duda de que España es la responsable de las principales modas modernas y de la evolución de la indumentaria y los gustos occidentales. Vestir a la española significó prestigio internacional en el sigloXVI, acorde a la fuerza del imperio más poderoso del mundo. En elXVII, seguir las modas patrias fue un símbolo de resistencia frente a lo francés y a la decadencia imperial y desde elXVIII estuvo a medio camino entre lo patriótico, lo romántico, lo popular y lo nostálgico o patriotero. En el extranjero, los tejidos hispanos gozaron de gran fama desde la Edad Media, pero fue en el Renacimiento cuando las prendas tradicionales españolas se reconvirtieron en modas que cambiaron el aspecto de hombres y mujeres, con elementos como el verdugo, los chapines y el jubón (figura 1).


  En el contexto de la Ilustración y el Romanticismo, desde dentro y fuera del país, se admiró lo popular, pero también se intentó modernizar el aspecto y las maneras de los españoles, que resultaban pintorescos y castizos para los viajeros internacionales y las élites de España, aunque también atrasados, pendencieros, vulgares y salvajes. El tópico del apasionamiento español y de la cultura ancestral de toros, baile, salero y casta se convirtió en elXIX en un estereotipo muy querido y difícil de separar de la realidad española, con más o menos justicia. Pese a la guerra de la Independencia contra Francia con que comenzó la centuria, fue el siglo en que las modas francesas triunfaron en el país, convirtiéndose en el paradigma del buen gusto. Hubo aún episodios de reivindicación de las prendas nacionales, como la mantilla, pero lo español se interpretó en general desde una lectura romántica y folclórica, que lo dejaba fuera de la moda del momento.


  
    FIGURA 1
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  Mujeres vestidas a la española, bailando, con cofia de tranzado, verdugo y chapines, en el Códice de trajes (h.1540).


  


  Desde el último tercio del ochocientos, en la línea del creciente nacionalismo imperante a nivel mundial, en España convivieron los gitanos y los majos ya antiguos con los chulos y las chulapas de Madrid, o los mozos bravucones y pintorescos de otras regiones, popularizados sobre todo gracias al auge de la zarzuela, con las modas francesas en boga a nivel internacional. El sistema de la moda francés, que difundía las tendencias de arriba a abajo (es decir, de los diseñadores de alta costura a las élites a través de sus casas de moda y, de ahí, con copias más baratas e inspiraciones sacadas de la prensa y de los grandes almacenes, a las clases más populares), terminó siendo imitado en España, surgiendo así una industria propia que atendía a los privilegiados, quienes también consumían productos parisinos. La unión entre alta moda e indumentaria tradicional española explica los préstamos e inspiraciones que la primera tomó de la segunda por la originalidad y el color característicos de este legado histórico.


  Así puede explicarse la labor de diseñadores como Cristóbal Balenciaga, quien, tras la Primera Guerra Mundial, se convirtió en un referente nacional y, a mitad delXX, en el mayor creador de moda del mundo, a medio camino entre la vanguardia y la tradición, retomada de lo español. Pero esta mezcla entre lo nuevo y lo viejo, lo propio y lo extranjero, ha caracterizado también la dimensión política del traje y el gusto, pues la preocupación por el atraso y el aislamiento de España, tan promovido como cuestionado, fraguó en la contemporaneidad diversos intentos de reforma de la indumentaria popular, a fin de modernizarla. Y, al mismo tiempo, esas iniciativas se complementaron con otras que buscaban rescatar los denominados «trajes regionales», que hoy siguen recuperándose de la mano del paulatino interés por el patrimonio cultural, material e inmaterial, de la humanidad.


  La Segunda República y el franquismo hicieron también esfuerzos en ese sentido, aunque con intereses distintos. En la Edad de Plata, y sobre todo en los años veinte y el primer lustro de los treinta, la modernidad más glamurosa invade la sociedad internacional y también España, con Madrid a la cabeza. El art déco encuentra su máximo exponente en el país con la obra del ilustrador Eduardo García Benito, que dibuja las portadas de Vogue USA, e incluso diseñadores de vanguardia como Sonia Delaunay o Coco Chanel trabajan y se inspiran en España y su cultura, con sentidos muy diferentes. Al mismo tiempo, lo popular, entendido este término con una significación política, adquiere una gran importancia, y así se refleja en el cine de la República, plagado de gitanos, chulapas y mozos de pueblo, pero también a través de adaptaciones literarias, obras históricas y, por supuesto, productos novedosos de estilo internacional (comedias ligeras y musicales de lujo o películas vanguardistas y revolucionarias). En los espectáculos de cuplé, por ejemplo, las intérpretes aparecen a medio camino entre la vulgaridad, mezclada con tópicos de la España negra, andaluza y torera, y la modernidad sicalíptica que sitúa a la mujer en un nuevo papel, de femme fatale y diva, que explota su talento y belleza como mecanismo publicitario.


  La Guerra Civil y la instauración de la dictadura de Franco acabaron con esta modernidad extranjerizante española, aunque con un fuerte sabor propio —basta pensar en la figura de Lorca para ver las paradojas de la sociedad de la Edad de Plata—, y se pasó a un régimen autárquico en el que lo español se convirtió en una institución frente a lo foráneo y, es más, en la cultura depositaria de la fe y la moral perdidas ya en el resto del mundo. Pese a la creencia general —fomentada por la labor del Ministerio de Información y Turismo capitaneado por Fraga en los sesenta con su lema Spain is different!—, al franquismo no le fueron demasiado queridos ni los gitanos ni lo andaluz, así como tampoco el madrileñismo ni las bastante poco ortodoxas películas en las que estos campaban a sus anchas. Por otra parte, si bien el tema de la «raza española» fue recurrente en el franquismo, los españoles no se diferenciaban tanto de los extranjeros y, a simple vista, pese al cine de paleto de directores como Pedro Lazaga y a las comedias nacionales, las divergencias, aunque existían, no fueron tantas.


  Lo cierto es que la moda en el franquismo discurrió por los caminos internacionales y estas novedades también se desarrollaron en España, aunque la mayoría de ellas estaban mal vistas por la buena sociedad. Pero los bikinis, las minifaldas, los vaqueros, la estética hippie y contracultural, y las novedades del consumismo de la Guerra Fría y la cultura de la publicidad no solo se vieron en España, sino que se hicieron cotidianas. Las imágenes de Massiel en minifalda cantando en el Festival de Eurovisión en 1968 o de Salomé con su mono azul de Pertegaz al año siguiente son buenos ejemplos de modernidad en los años sesenta y las décadas venideras. Los bikinis, por ejemplo, se vieron en España poco después de que se presentaran en París en 1946, y en 1948 ya hay testimonio gráfico del dos piezas en las playas de Santander. En 1953 el alcalde de Benidorm, tras ser multada una turista por escándalo público al acercarse con un bikini a un chiringuito, se entrevistó con el propio Franco para que se permitiesen estos trajes en su localidad, y por extensión en toda España, contando con el beneplácito del régimen, pese al descontento de la Iglesia. Todo ello no significaba, por supuesto, que los tópicos de la cultura española tradicional y las imágenes de flamencas y toreros pasaran de moda o que prendas históricas como la mantilla o las alpargatas cayeran en el olvido, tanto dentro del país como fuera de él. De hecho, a nivel internacional hubo gran interés por la cultura española y diseñadores como Yves Saint Laurent, responsable de la renovación de la alta moda en los años sesenta y setenta, recuperaron y actualizaron clásicos de la indumentaria nacional (figura 2).


  
    FIGURA 2
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  Los españoles y los románticos retratados en la colección de costura de Yves Saint-Laurent (verano de 1977).


  


  Además, con la llegada de la democracia, el auge del destape y el fin de la censura, los españoles modernizaron su apariencia y sus costumbres. Pero el desencanto llegó pronto y, de la mano de la contracultura y el auge de los movimientos sociales que a nivel internacional habían despuntado a finales de los sesenta, la ropa se convirtió para algunos en una forma de protesta, política o apolítica. Este fue el caso de las movidas viguesa y madrileña, donde el punk, el glam rock, la moda disco o las corrientes andróginas tuvieron aceptación popular y encontraron el amparo del Estado, como se hace evidente en programas de televisión como La bola de cristal (1984-1988) o en las simpatías del entonces alcalde de Madrid, Enrique Tierno Galván (1979-1986).


  En torno a los años noventa, España era ya irreconocible a como había sido apenas unas décadas antes: los españoles eran diferentes y lo parecían. La influencia de la democracia y sus libertades, la contracultura y los movimientos sociales, los medios de comunicación (donde la televisión tuvo un papel fundamental, seguida de cerca por la prensa, el cine o la música) y la caída del comunismo dieron lugar a un mundo nuevo para todos, también para los españoles. Si la entrada del país en la Unión Europea en 1986 no era suficiente para demostrar y probar a nivel internacional el compromiso con la democracia y el cambio social producido en la transición, las Olimpiadas de Barcelona de 1992, junto con la Expo de ese año en Sevilla, terminaron de confirmar que España estaba a la cabeza de la modernidad, de un mundo cada vez más global, tecnológico, plural y democrático.


  Y no es de extrañar que, en este contexto, la moda española llegara a los armarios de todo el mundo, gracias a la producción en serie y su bajo precio. Tras una experiencia anterior con su compañía GOA S. A. (1963), que confeccionaba y vendía batas, Amancio Ortega, un leonés asentado en Galicia, funda Zara en 1974 junto a su mujer, Rosalía Mera. Al año siguiente abre su primera tienda en La Coruña y pronto inaugura establecimientos por toda España, que abastece desde Arteixo, donde produce ropa de mujer, hombre y niño. En 1985 crea el grupo Inditex, que hoy cuenta con más de 7000 tiendas en todo el mundo e ingresa más de 25 000 millones de euros a través de todas sus marcas. Solo Zara produce al año más de 450 millones de prendas, basando su éxito en una rápida cadena de suministro que permite una gran renovación de productos a bajo precio, el control total del negocio y el diseño de piezas de moda rápida que siguen las tendencias de los diseñadores internacionales.


  Ya en los años sesenta había quedado claro el fin de la edad de oro de la alta costura y el auge de formas más rápidas y baratas de consumo, como el prêt-à-porter, pero sobre todo el éxito de aquella ropa de grandes almacenes y producida en serie que encajaba con los gustos internacionales de un mundo global y cada vez más homogéneo e interconectado. Aunque, por supuesto, las grandes firmas han continuado manteniendo los desfiles y el gran lujo, al tiempo que compatibilizan sus negocios con licencias de todo tipo, así como productos de perfumería y cosmética accesibles para la mayoría de consumidores. Es por esto que hoy hablar de «moda española» supone referirse más bien a la ubicuidad de marcas, como Zara, que se caracterizan por estar al margen de la tradición hispánica y también de la cultura española y sus iconos, más o menos románticos, a la vez que difunden por el mundo una estética ajena a cualquier concepción nacional. Así, el fenómeno de la moda masiva y rápida como la del grupo Inditex supone en cierta manera la culminación del mundo globalizado y de las variadas y codiciadas modas que surgieron en torno al Renacimiento y se vincularon al desarrollo de las monarquías y Estados modernos. Las prendas tradicionales, las modas históricas, se han reducido a iconos folclóricos y también a vestigios de la historia de España que permiten acercarnos a la vida cotidiana del pasado y evidenciar las diferencias entre personas, clases, tiempos y lugares; en definitiva, a percibir y comprender el cambio social.


  La historia de las modas españolas y de la moda en España es de gran interés y variedad, pues las originalidades hispánicas entroncan con el devenir del país y sus cambios sociopolíticos. Un rasgo único con respecto al resto de Occidente fue la larga presencia musulmana en la península ibérica, que supuso un fenómeno sin paralelo en Europa, así como los contactos con América, que aumentaron la influencia cultural del Imperio español en el mundo. Por otra parte, la consideración del país como una isla romántica y exótica en el continente y la pérdida de prestigio de sus modas, dentro y fuera de sus fronteras, coinciden con la decadencia política de la nación y el auge de Francia, Inglaterra o Estados Unidos y sus tendencias.


  En este libro emprenderemos un recorrido por las modas de España, su alcance y difusión, así como por la influencia de la cultura española y sus estereotipos a nivel popular, y la tensión entre lo propio y lo extranjero a lo largo de la historia del país hasta hoy. El objetivo será estudiar las particularidades de las modas españolas, su influencia internacional y la evolución de los gustos. Para ello, vamos a remontarnos a las primeras noticias sobre el traje y la moda y, desde ellas, trazaremos la historia del vestir en España, incidiendo en el peso de la tradición y del devenir histórico en la paulatina conformación de sus tendencias.


  CAPÍTULO 1 
LOS ORÍGENES DE LA MODA EN ESPAÑA


  Los restos más antiguos del traje en la península ibérica se remontan a la prehistoria (figura 1). Estos vestigios, que apuntan a una sociabilidad compleja y un pensamiento simbólico elaborado, evidencian que la vestimenta, sus modas y maneras tienen origen en los primeros estadios de las sociedades humanas, superando la mera concepción del traje como abrigo. Por tanto, el estudio de los usos relativos a la indumentaria es, directa y necesariamente, una investigación sobre las sociedades y mentalidades que produjeron esas formas de protección, aderezo y orden social. Será a partir de las culturas que trabajan el metal, pudiéndose rastrear intercambios a larga distancia y una cierta homogeneidad europea, cuando la vestimenta y el adorno se vinculen a la estratificación social y al surgimiento de unas élites que a su vez tienen que ver con el desarrollo de sociedades estatales y protoestatales. Esto supone que, desde la Edad del Bronce, se establezca una relación entre las modas y la organización social para, con aquellas, reforzar la sociedad piramidal, elitista, en la que prima el grupo y no la identidad simbólica del individuo. Así, la moda va a preñarse de un fuerte componente nacionalista y se va a vincular al lujo, entendido este como sinónimo de privilegio y, por tanto, de vía de acceso al poder. Esta concepción de la moda va a durar hasta finales del sigloXX, cuando la contracultura cobre protagonismo, aunque sin que ello suponga la desaparición del sistema de las tendencias como refuerzo del Estado y la estratificación social.
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  Mujeres con falda bailan en la Roca de los Moros, en las cuevas de El Cogul (Lérida), habitadas desde elVII milenio a. C.


  


  TÚNICAS, MANTOS Y PECULIARIDADES HISPANAS


  La moda en la historia antigua de la península ibérica entronca fuertemente con la protohistoria peninsular, que comienza en el Bronce Final y discurre en la Edad del Hierro, y tiene importantes elementos comunes con el entorno mediterráneo, además de particularidades. En las siguientes páginas haremos un recorrido desde finales delII milenio a. C. hasta el declive del Imperio romano y el asentamiento de los pueblos germánicos en Hispania, bajo la óptica de las modas y las maneras, incidiendo especialmente en las culturas indígenas y en la de los colonizadores del Mediterráneo y del norte de Europa. Dos elementos de la indumentaria, las túnicas y los mantos, serán fundamentales en la forma de vestir (de hombres y mujeres) de todo el periodo, un rasgo que hace que, pese a su extensión, sea una época homogénea.


  TARTESSOS Y EL MEDITERRÁNEO ORIENTAL


  En este periodo es necesario hablar de Tartessos, una civilización que se desarrolla inicialmente en el área de los ríos Tinto y Odiel (Huelva) y el Bajo Guadalquivir para extenderse hasta ocupar el territorio entre las desembocaduras del Guadiana y del Segura. Es una cultura gestada dentro de las sociedades indígenas peninsulares del Bronce Final, que contactó con los fenicios primero y con los griegos de Focea después, dando lugar a un periodo orientalizante. Se trata de la entidad política peninsular más antigua sobre la que hay referencia escrita. Inicialmente era una sociedad sin monarquía ni estamento militar, con tribus basadas en el parentesco y dedicadas a la agricultura y la ganadería, pasando más tarde a la explotación de los ricos recursos mineros, por ejemplo, de Huelva.


  El esplendor de Tartessos tuvo lugar entre los siglosIX yVII a. C., coincidiendo con la etapa en que los fenicios se asentaron en el litoral. En los intercambios comerciales con ellos, la élite tartésica ofrecía metal por una serie de productos elaborados, que eran considerados como objetos de lujo y prestigio, y que fomentaron la jerarquización social, visible en la forma de los ritos funerarios y la composición de los ajuares.


  Así, en la etapa orientalizante se han encontrado muchos tesoros formados por decenas de piezas de oro de gran importancia, muy decoradas, y en los ajuares de los difuntos aparecen lujosos elementos orientales. Se evidencia de ese modo el esplendor de las élites tartésicas y, en relación con ello, la enorme diferenciación social con respecto de los mineros y los agricultores.


  Debió darse bastante mestizaje entre las ciudades tartésicas y las fenicias, pues la aculturación de las élites indígenas en el exotismo oriental es evidente tanto en los gustos como en la religión. Aunque hay muchos interrogantes sobre Tartessos, podríamos decir que se integró en los circuitos comerciales mediterráneos y en la mentalidad fenicia. Poco se sabe de la desaparición tartésica, que se produce hacia el sigloVI a. C.Quizá el motivo fuera la creciente hegemonía de Cartago o el declive de la actividad minera, lo que a su vez repercutió en el sector agropecuario y perjudicó las relaciones entre la población indígena y la fenicia, así como entre las élites y los comunes tartésicos. Pero no fueron los fenicios los únicos afectados por el parón metálico, sino también los griegos. La presencia griega fue importantísima desde la fundación, en torno al 600 a. C., de Emporion, en el golfo de Rosas, que extendió su área de influencia por el Mediterráneo y acabó convirtiendo su cultura en el referente de los pueblos indígenas con los que tuvieron contacto. Aunque los tartesios mantuvieron sus tradiciones autóctonas y adaptaron las griegas a sus gustos y necesidades, toda esta amalgama de influencias del exterior hace que las culturas mediterráneas terminen adoptando un aire de familia, que en lo relativo a la vestimenta se traduce en el protagonismo de túnicas y mantos.


  LOS CELTAS


  Es posible, además, que pueblos célticos del interior peninsular hicieran incursiones en la cultura tartésica, aunque sobre los indoeuropeos llamados «celtas», que debieron de habitar el centro y norte peninsular, hay pocos acuerdos: a veces se ven como la contrapartida del área ibérica, ajena a las influencias de colonos mediterráneos y cuya presencia puede rastrearse milenios atrás. En todo caso, a menudo se sitúa su origen en el periodo del Bronce Final, lo que ha causado grandes debates en torno a si eran invasores, si tuvieron un origen autóctono o si, incluso, existieron en ese periodo y en la primera Edad del Hierro, siendo antecedentes de las posteriores culturas celtas de la segunda Edad del Hierro. De ellas podemos mencionar la de los celtíberos, que ocuparon las tierras altas del sistema Ibérico y sus proximidades.


  Entre los siglos VII yVI a. C. parece que se gestó la sociedad celtibérica y se consolidó una estructura de carácter gentilicio y hereditario, en la que las élites eran aristocracias hereditarias (una casta de jinetes) que controlaban los medios de producción (pastos, ganado, salinas y hierro) y utilizaban el armamento como símbolo de prestigio. A partir del sigloIII y hasta elII a. C., los celtíberos transformaron su sociedad hasta crear una confederación. La vida, antes dedicada fundamentalmente a la ganadería y el pastoreo, se militarizó para luchar contra Roma, lo que supuso la desaparición del orden social de poderes tradicionales de base colectiva y el ascenso de los príncipes guerreros al gobierno.


  La conquista romana no enterró los modos de vida indígenas, aunque sí modificó de forma sustancial algunos de sus hábitos. Así, por ejemplo, se procuró la desmilitarización de la sociedad, belicosa por su oposición a la conquista, como puede verse en la sustitución de las armas como objetos de prestigio por la joyería, torques o fíbulas, y vajillas suntuarias. Por otra parte, también conllevó la disolución paulatina de las tradiciones celtíberas e introdujo una nueva cultura basada en la romana. Estas transformaciones fueron muy importantes; a pesar de que la romanización también encubre y crea tópicos nuevos acerca de la verdad de estos celtas, que van a condicionar la visión que se tiene de ellos.


  Respecto a la indumentaria celtibérica hay algunos restos de decoraciones o de exvotos que parecen referirse a los ropajes que llevaban hombres y mujeres. Probablemente la mayoría de las mujeres vestían, para las grandes ceremonias, faldas voluminosas, caperuzas altas, que venían de antiguo, y joyas de metal o de barro. Estrabón comenta que las mujeres de la zona norte llevaban vestidos con adornos florales y que los hombres iban de negro, portando en su mayoría el sago.


  Esta prenda, el sago o sagum, es la gran contribución celtíbera a la historia de la indumentaria. Se trata de una especie de manto cuadrado de lana, que no pasaba de las rodillas, y se ponía sobre los demás vestidos, a modo de abrigo, cerrándose con un broche. Para protegerse mejor del viento y del frío a veces se incorporaba una capucha, aunque la parte que iba sobre los hombros podía colocarse en la cabeza. En Roma era visto como un símbolo de guerra, pues sus ciudadanos comenzaron a vestir sago, en vez de la toga, en periodos convulsos, excepto aquellos que ejercían funciones consulares. Parece además que el sago era negro y que servía también para abrigarse al dormir, como también testimonia Estrabón, ya que se trataba de una prenda gruesa, más útil que bonita, en palabras de Diodoro. Originariamente debía de estar hecho de lana de oveja y de musmón (cruce de cabra y oveja), y se sabe que Escipión Emiliano impuso a los numantinos como contribución de guerra el pago de diez mil sagos, en lugar de oro u otros metales; quizá porque no los tenían, pero parece claro que estos capotes eran valiosos.


  Es muy probable, por tanto, que los legionarios romanos copiaran el abrigo de los pastores trashumantes celtibéricos, pues permitía hacer frente al frío, la humedad y el viento, tal y como puede seguir viéndose con las capas y capotes de la Meseta. Una buena reproducción del sago se encuentra en el Panteón Real de San Isidoro de León (figura 2), donde se recrea la escena del anuncio del ángel a los pastores. Si bien es una muestra muy posterior, el manto que lleva el pastor que alimenta con un cacillo a un animal es un ejemplo de sago y, probablemente, lo sea también el manto negro sobre el que está sentado el otro pastor. Con el tiempo, debido a su popularidad en todas las clases sociales, el sago adoptó diversas modalidades. Es posible que sea, además, el origen del término «sayo» y sus variantes, tanto en lo referido a vestido como a casaca y también a una prenda sin ceñir hasta las rodillas.
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  Posible representación del sagum celtíbero, o una versión posterior de esa capa o capote, en la bóveda del Panteón Real de San Isidoro de León (sigloXII).


  


  Aunque los pueblos celtas de la segunda Edad del Hierro fueron muy diversos, nos hemos querido referir especialmente a los celtíberos por ser los más relacionados con el sago y también por estar vinculados con la cultura ibérica que se dio en el área mediterránea y sur de la península en este periodo. Por otra parte, la reconstrucción de la indumentaria de los pueblos prerromanos peninsulares es muy espinosa e incierta, pues aunque se han conservado, por ejemplo, numerosas y bellas fíbulas (especialmente destacan las vacceas de caballito), se desconocen las formas de uso.


  LOS ÍBEROS


  En el caso de la cultura ibérica, cabe decir que quedó plenamente configurada a partir del sigloVI a. C. y pervivió hasta el dominio de Roma, favorecida por una mayor permeabilidad a las costumbres romanas en comparación con los pueblos del área atlántica y del interior peninsular. El origen de esta civilización tiene que ver con los contactos de los nativos del Levante y sur peninsular con los colonizadores griegos y fenicios durante la primera Edad del Hierro, lo que dio como resultado un horizonte cultural común, aunque con particularidades regionales. Así es como hay que entender el término «cultura ibérica», pues este surge en relación al hallazgo del santuario del Cerro de los Santos a finales delXIX, en Albacete, sin contar con una unidad política o social real detrás, pese a que para Roma los íberos fuesen una realidad más o menos unificada (y tuvieran una lengua parecida). Los elementos más famosos de la cultura ibérica son las «damas» (figura 3), especialmente la de Elche, aunque esos tocados y adornos guardan paralelismos con otros del ámbito mediterráneo, en concreto con modelos griegos y púnicos.


  La sociedad íbera estaba jerarquizada en clases sociales muy diferenciadas, de entre las que sobresalía la aristócrata y guerrera, algo que se refleja en su vestimenta, ricamente adornada. Parece que los hombres llevaban el cabello corto, aunque la moda fue cambiando hacia modelos más romanos y las túnicas íberas dieron paso, en las clases más altas, a togas como las características de época republicana, prueba de prestigio. La indumentaria masculina común debió de consistir en túnicas cortas o largas, guarnecidas por mantos de diverso tipo, entre ellos el sago celtíbero, adornadas con cinturones que las ciñeran, además de fíbulas o collares, y zapatos de piel o alpargatas de esparto, según la posición y riqueza del individuo. Hay testimonios que dicen que los guerreros llevaban túnicas claras cortas, decoradas con un ribete púrpura o rojizo, ceñidas por un cinturón y una especie de botas, además de pectorales de cuero o metal como protección. Las armas íberas, en particular las falcatas, espadas de hoja curva, fueron muy admiradas en la época por la gran pureza del hierro con que se hacían.
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  Dama de Baza (Granada), primera mitad del sigloIV a. C.Puede verse la amplia panoplia de túnicas, mantos y velos.


  


  Los tres elementos clave del traje femenino eran el velo, el manto y la túnica. La indumentaria de las mujeres de clase alta era especialmente compleja, sobre todo en el adorno y en el número de túnicas y el tipo de calidades de estas, aunque los materiales más habituales eran la lana y el lino, tejidos con diversa finura. El origen de la mantilla española, así como de la peineta, se considera precisamente ibérico, basado en modelos autóctonos, y de hecho hay imágenes de complejos tocados paleolíticos similares, pese a que este modo de vestir también tuvo similitudes con otros grecorientales donde eran populares las tocas, diademas y mitras. En el caso de las mujeres íberas, estos tocados eran muy elaborados e incorporaban varillas de hierro para mejor sujeción, como parece deducirse de ciertos hallazgos en las necrópolis. Sobre estas diademas iba el velo, que a veces se confunde con el manto, pero que solo llega hasta los hombros y no envuelve toda la figura. Los mantos fueron de varios tipos, contando incluso con mangas, y se sujetaban de diferentes maneras. Todas las mujeres debieron de vestir túnicas largas, hasta los tobillos, de distintos colores. Los zapatos, como ocurría con los hombres, serían de piel o de esparto, según la época y la clase social. Y al conjunto añadirían diversos objetos metálicos y de joyería (brazaletes, pendientes, torques, fíbulas, cinturones, anillos, etc.), que a veces venían de lugares lejanos gracias a los intercambios comerciales y a los regalos diplomáticos. Es probable que, en el caso de las damas íberas de más alta condición, paulatinamente se fueran adoptando prendas y estilos romanos, a diferencia del pueblo llano. De cualquier modo, la romanización fue una realidad para esta cultura, que acabó desapareciendo bajo el peso de los conquistadores, llegados a Hispania en el 218 a. C. para enfrentarse contra Cartago.


  LA INFLUENCIA DE ROMA Y EL PERIODO VISIGODO


  Pese a que inicialmente Roma no mostró un interés colonizador en la península ibérica, la victoria en las guerras púnicas les llevó a iniciar una lenta conquista que terminó convirtiendo a Hispania en un pilar del imperio, impregnándola de una cultura común de base romana que permanecerá muy presente en el periodo de las invasiones bárbaras y durante toda la Edad Media.


  La civilización romana consideró el vestido como un elemento muy importante, que identificaba el estricto orden social, tanto para los hombres como las mujeres, y cuyo estilo se impuso en todos los territorios que controlaban, aunque con diversos préstamos y originalidades. En la península parece claro que se adoptó plenamente el modo de vestir romano, que por otra parte, al estar basado en túnicas, guardaba una gran relación con los modos de indumentaria local. A este se añadieron, además de tradiciones indígenas, algunos usos de las distintas gentes germánicas que terminaron viviendo en la península, siendo de mayor interés para nosotros los visigodos.


  Como hemos dicho, la vestimenta romana no debió de ser muy diferente a la que se llevaba en la península, salvo en prendas como la toga masculina (figura 4), fundamentalmente confeccionada en lana, lino, piel o esparto. Hay constancia arqueológica de la exportación hispánica de estos materiales para la elaboración de diferentes prendas. La seda y los tejidos de oro se introdujeron en época imperial y durante la Edad Media estuvieron vinculados al mundo oriental y, poco después, a las labores islámicas, motivo por el que los textiles de la antigua Hispania tuvieron gran predicamento por toda Europa.
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  En este sarcófago de la primera mitad del sigloIV (Martos, Jaén) se puede observar que los personajes van vestidos con togas al modo romano.


  


  Sobre la indumentaria de la antigua Roma, relacionada con la de Grecia aunque con incorporaciones propias, hay que destacar el estudio de San Isidoro de Sevilla en el sigloVII. Su trabajo permite conocer cómo era la vestimenta romana, y varias de sus costumbres, y sirve para adentrarnos en un mundo, ya lejano, pero del que había aún enormes pervivencias en las zonas romanizadas occidentales bajo el control de diversos pueblos germánicos. No hay que olvidar que, pese a esta dominación, en el caso de la península los hispanorromanos conformaban la inmensa mayoría de la población, probablemente en una relación de diez a uno con respecto a los visigodos. Por ello no es de extrañar que durante la Alta Edad Media, como antes en Roma, la prenda común para hombres y mujeres siguiera siendo la túnica, aunque la largura aumentó y a partir del sigloIII fueron haciéndose habituales las de tipo talar (que llegaban hasta los talones), desapareciendo paulatinamente la toga (figura 5).
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  En este relieve de la ermita de Santa María en Quintanilla de las Villas (Burgos, sigloVIII) se constata el abandono de la toga y su sustitución por túnicas para todas las clases sociales.


  


  Por otra parte, una de las grandes introducciones del vestuario habitual de los pueblos godos fueron los calzones, una especie de pantalones llamados braccae. Se sabe que desde la República eran conocidos en Roma, fruto de los contactos con pueblos germánicos. Los romanos consideraban esta prenda un símbolo de barbarie y de poca virilidad, retratando a menudo a los germanos vencidos con ellos, además de con el tradicional cabello largo, barba y elementos centroeuropeos como los torques. No obstante, primero los soldados romanos y luego las clases populares fueron adoptando estos pantalones bárbaros, anchos, que probablemente fueron comunes a todos los godos. Así, hay constancia de que los francos usaron braies, calzones que llegaban hasta las rodillas, pero que también podían ser largos y sujetarse con ligas. Parece evidente que en Hispania los invasores bárbaros llevaron alguna prenda semejante, que no resultaría del todo ajena a la población de las zonas más frías y de pasado celta; como tampoco debieron de serlo los borceguíes o botas cerradas, llamadas gallicae, cuyo nombre evidencia su origen galo. De hecho, el uso de los pantalones y las botas estaba tan extendido que los emperadores Honorio y Arcadio prohibieron en el año 397, como recoge el Código Teodosiano, que se llevaran en la ciudad, porque confundían a la población civil con la militar.


  Cuando los visigodos se instalaron en Hispania, el traje no debió de cambiar mucho y adoptaron las prendas romanas, enriquecidas con mezclas locales como la del sagum y otras galas como los braccae o las botas. Las túnicas siguieron siendo la base de la indumentaria para hombres y mujeres, llevándose sobre ellas diferentes mantos. En sus Etimologías, San Isidoro da a conocer la gran variedad de túnicas que había, tanto en su longitud (talares o pectorales) como por los diferentes tejidos con los que estaban confeccionadas. También menciona otras prendas como las fajas, lumbare, o las camisas, llamadas así por ser prendas usadas en la cama. Igualmente explica que había prendas para cubrir las piernas, de origen bárbaro, las femoralia, que iban sobre los muslos y habían sido incorporadas por los romanos, las braccae que eran más cortas y los tubrucos, que tapaban las piernas al completo. Luego hace un repaso por los diferentes tipos de mantos que llevaban hombres y mujeres, habitualmente sujetos con fíbulas y pasadores. Los visigodos, como los romanos, se ceñían las distintas prendas con cinturones, cingulum, que llevaban hebillas muy decoradas y lucían distintos tipos de joyas de metal que tenían, además, reminiscencias bizantinas, ya que no hay que olvidar que en tiempos de Justiniano hubo una colonia bizantina (que duró entre mediados del sigloVI y el año 624).


  La sociedad visigoda, dominada por las actividades de carácter agrícola y ganadero, donde las tierras se explotaban en torno a grandes villae como en Roma, estaba fuertemente jerarquizada. La mayoría de la población debió de vestir con sencillez, igual que en los tiempos del imperio, mientras que las clases altas monopolizaron los bienes de lujo, la joyería y las telas más suntuosas y decoradas (figura 6). Las gentes comunes probablemente utilizaron el sagum celtíbero, que tenía ya larga tradición en Roma y protegía de las inclemencias climáticas de la península, así como diferentes túnicas, más o menos cortas para los hombres, bajo las que llevarían pantalones, y largas las mujeres.
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  Los reyes visigodos Chindasvinto, Recesvinto y Égica según el Códice Albeldense o Vigilano (siglo X).


  


  La orfebrería visigoda alcanzó altas cotas de esplendor. No parece probable que las coronas que se ofrecían para los altares por los reyes visigodos, como en Bizancio hacía el emperador, fueran llevadas inicialmente por los soberanos, aunque sí que había elementos de prestigio en la indumentaria (al margen de su riqueza), como los cinturones y los zapatos. Leovigildo (568-586) fue el primer monarca visigodo en revestirse de atributos propios de la realeza imperial, usando trono, vestiduras como el manto púrpura, la corona o diadema, espada, estandarte y cetro, y acuñando por primera vez moneda con la efigie de un soberano godo. Rey conquistador, sus campañas le llevaron a dominar casi la totalidad de la península, incluido el reino suevo de Gallaecia (411-585), salvo la zona bajo poder bizantino y a los vascones del norte. Fue uno de los soberanos más importantes, autor del Código de Leovigildo, que igualaba los derechos de los hispanorromanos y de los godos. Aunque era arriano, debió aconsejar a su hijo Recaredo la unión católica del reino, pues esta era la fe mayoritaria de los hispanorromanos.


  Sin embargo, hubo otros elementos romanos que los visigodos no incorporaron. Uno de los más destacados fue la consideración hacia el cabello. Aunque los griegos lucían barba y el pelo largo, en tiempos de Alejandro Magno se había puesto de moda el ir afeitado y, posteriormente, en Roma se llevó la cara sin vello y el pelo corto. Adriano (siglosI yII) puso de moda la barba de nuevo y, con alguna excepción, la mayoría de emperadores la lucieron. A los romanos les llamaron la atención los cabellos largos de los varones godos, quienes, según recogieron los historiadores de la época, probablemente llevaran melena hasta las orejas y acabada en un bucle. El cabello masculino tuvo una excepcional importancia para los visigodos, pues la decalvación fue un castigo aborrecido por ellos y una práctica muy particular para derrocar a un rey del trono. En cuanto a las mujeres, todas llevaban melena larga, a la vista en el caso de las solteras, y cubierta con un tocado, llamado capitulare, en el de las casadas.


  En conclusión, se puede considerar que la vestimenta y las costumbres durante el periodo visigodo estuvieron en sintonía con las del resto de Occidente. Los godos heredaron las costumbres romanas, aunque introduciendo elementos particulares y, al mismo tiempo, se dejaron influenciar por el prestigio del Imperio romano de Oriente, o bizantino, que en la península ibérica tuvo una presencia destacada a través de la provincia de Spania desde mediados del sigloVI. Por otra parte, la Hispania visigoda tuvo que hacer frente a lo largo de tres siglos a graves problemas internos, motivo por el que llegaron otros pueblos extranjeros, como los ostrogodos, los propios bizantinos y, sobre todo, los musulmanes, quienes desembarcaron en el 711 y en apenas unos años acabaron controlando casi todo el territorio.


  Todo ello supuso la instauración de dos sociedades muy diversas, que durarían a grandes rasgos hasta elXV: el reino de Asturias, conformado por los rebeldes cristianos en el norte, con Pelayo a la cabeza (718), y, en el resto del territorio, la zona musulmana de al-Ándalus. Los contactos entre ambas sociedades, pese a lo que a menudo se considera, fueron fluidos y en lo que respecta a la vestimenta, aunque inicialmente no debió de haber muchos cambios, estos se aceleraron durante la Baja Edad Media. La herencia romana, sumada a la bizantina, pervivió en ambas zonas de la península y las prendas fundamentales siguieron siendo la túnica y el manto, si bien en la parte cristiana enseguida se hizo notar la influencia musulmana: se pusieron de moda los ricos tejidos de seda y algunas prendas de origen árabe o africano, marcando una distinción entre la apariencia de la península y la del resto de Europa.


  LA BAJA EDAD MEDIA Y LAS PARTICULARIDADES 
DE AL-ÁNDALUS


  El referente de los reinos cristianos europeos en el sigloIX sería la corte de Carlomagno, a quien el papa LeónIII corona emperador en la Navidad del 800. Cotidianamente se sabe que el rey de los francos vestía con sencillez, igual que otros monarcas, y que su indumentaria estaba formada por varias túnicas, un manto sujeto con un broche, y calzones, así como algún tocado. Unos usos muy similares a los de siglos anteriores y sin demasiada diferencia entre la forma de vestir de hombres y mujeres, pues estas también llevaban túnicas largas y mantos. El dominio cristiano peninsular mantuvo estos usos, aunque paulatinamente fue filtrando la influencia musulmana. Al principio, los emires mandaron traer a la península tejidos y joyas de Bagdad, pero pronto se implantaron, sobre todo en Córdoba, diversas manufacturas admiradas en toda Europa. Y, así, pese a que inicialmente los conquistadores musulmanes no habían cambiado la manera de vivir de los hispanos salvo en los puntos urbanos, donde su poder era mayor, el esplendor oriental fue expandiéndose y en el sigloX era una realidad, sobre todo en comparación con las sociedades rurales y feudales cristianas (figura 7).
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  Detalle del codex vigilanus (siglo X) donde aparecen gentes de Toledo en el año 976.


  


  Una figura importante de la sociedad andalusí de los primeros años, clave para hacer de la península un lugar de refinamiento, fue Abú al-Hasan Alí ibn Nafi (h.789-857), «Ziryab», poeta, músico y gastrónomo, célebre por introducir en la corte cordobesa de AbderramánII las sofisticadas costumbres orientales. En lo referido a la indumentaria, puso de moda vestir de blanco en verano, en primavera con colores vivos y en otoño de tonos oscuros. También popularizó las sedas y tejidos exóticos como el brocado, el raso y el terciopelo. La fama de los textiles andalusíes contribuyó a su difusión por las zonas cristianas y, con ellos, las modas califales. De entre las manufacturas de la capital destacó el tafilete, un cuero muy fino cuya fabricación, procedente de Babilonia, fue un secreto bien guardado durante toda la Antigüedad. Los cueros peninsulares tuvieron tal notoriedad en Occidente que fueron llamados cordobanes y se utilizaron en Europa para la fabricación de los más finos calzados, perviviendo su fama hasta la actualidad. También tuvieron enorme predicamento las sederías y, junto a las de Córdoba, destacaron las de Granada, Sevilla, Valencia o Almería, así como los objetos suntuarios hispanomusulmanes.


  Por otra parte, las zonas cristianas, a medida que iban conquistando territorios al islam, también fueron incorporando a su población a los habitantes de esas tierras que, en ocasiones, mantuvieron sus costumbres y la religión. Una adhesión que se refleja en el traje cristiano de la península del sigloX y parte delXI, el traje mozárabe, que, desligado del resto de Europa, estuvo influido por el traje árabe. Posteriormente, el traje cristiano de la península va a estar a tono con las novedades europeas, aunque con rasgos originales, sobre todo desde elXIII, que tienen que ver con la cultura de al-Ándalus.


  Pese a que el término «mozárabe» es objeto de amplios debates en la actualidad, entre los siglosX yXI estas gentes aportaron a los cristianos, que siempre habían vivido en zona ortodoxa, una cultura de mestizaje, con costumbres vinculadas a lo foráneo, reforzada también por las influencias mudéjares y andalusíes. Por ejemplo, en lo que se considera el culmen del arte mozárabe, los códices llamados Beatos, se pueden observar influencias bizantinas, persas y egipcias, además de la carolina y del arte primitivo hispánico, lo que creó un estilo original. Aunque no se conoce claramente cómo era la vestimenta en torno al año 1000, en los diferentes Beatos es posible intuir algo de la indumentaria de la época, principalmente compuesta por túnicas, bajo las que se llevaba una camisa, mantos y vestiduras para las piernas, como antaño.


  Una peculiaridad hispánica fue la enorme variedad de túnicas que hubo, procedentes de Roma, pero también del armario visigodo (del que venía el mantum hispani, una capa corta muy popular) y de la zona musulmana. Los nobles lucían túnicas largas, mientras que soldados, mercaderes y jornaleros vestían túnica corta con pantalón hasta el tobillo o la rodilla (figura 8). Otra particularidad que se dio antes en la península que en el resto del continente fue la moda de los trajes a dos colores, así como la gran cantidad de adornos orientales, que reflejan la fuerza de la cultura andalusí. Esta también se hizo notar en el calzado, cuyos nombres son árabes. Así como los de ciertas prendas de hombres y mujeres: las túnicas llamadas aljuba o adorra, con botones, la almexia, femenina, o los de algunos mantos.


  
    FIGURA 8
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  Túnicas y trajes del Beato de Fernando I y doña Sancha (1047).


  


  En esta época hombres y mujeres llevaban tocados variados, que indicaban además la clase social de su portador. En torno al sigloXI se generalizó en al-Ándalus el turbante, antes solo utilizado por los hombres de leyes, y que tendría gran importancia después, también más allá del entorno musulmán. Esta influencia se observa entre los siglosX yXI con el desarrollo de todo un léxico, de origen árabe, relacionado con la indumentaria que resulta muy significativo.


  La influencia y el esplendor de la Córdoba califal, con sus ricas industrias textiles y objetos suntuarios, declinará con el florecimiento en todo Occidente del románico, que convierte a Europa en un gran centro religioso y artístico, y a la península en destacado lugar de peregrinación (Santiago de Compostela). Esta cultura internacional contribuyó a dotar al, según los investigadores, «traje románico» de una cierta homogeneidad en toda Europa. En los reinos cristianos peninsulares la influencia de la cultura andalusí seguiría siendo grande y la originalidad de la vestimenta volvería a cobrar fuerza en el sigloXIII, proporcionando un modelo separado, aunque coherente, del europeo, en el que la indumentaria tuvo una gran uniformidad.


  CAPÍTULO 2 
LA MODA MODERNA EN ESPAÑA


  MODA HISPANA MEDIEVAL: DEL MODO EUROPEO 
AL TRAJE MODERNO (SIGLOS XIII-XIV)


  EL TRAJE ROMÁNICO: UN ESTILO OCCIDENTAL


  En torno a los albores del año 1000, Europa cambia. Surge un nuevo horizonte en el que las ciudades irán teniendo mayor protagonismo y donde las peregrinaciones y el creciente papel de la Iglesia y las monarquías contribuirán a crear un esplendor transnacional. El sigloXI en la península supone el florecimiento de los reinos cristianos del norte y, en sintonía con lo que ocurre en el continente, llegan diferentes gentes y estilos nuevos que se plasman fundamentalmente en el románico. Es por ello que el traje de este momento se ha denominado así. Es mejor conocido que el altomedieval aunque no puede entenderse al margen de la tradición anterior. El traje románico está formado por una serie de prendas interiores, entre las que destaca la camisa, mientras que la ropa exterior incluye túnicas variadas (y, para los hombres, pantalones o medias), mantos y prendas de abrigo. Se completa con diferentes adornos, destacando especialmente los diversos tocados, para ambos sexos, así como distintos modelos de calzado.


  La apariencia del hombre y de la mujer es bastante similar, sobre todo entre las clases altas, que vestían largas túnicas confeccionadas con gran cantidad de tela. Esta costumbre tenía que ver no solo con la herencia clásica, en la que culturalmente se prefería el traje largo al corto de reminiscencias militares, populares o bárbaras, sino también con la fuerte impronta bizantina que se instauró en toda Europa durante la Edad Media. Desde Bizancio llegaron modas concretas como las mangas anchas, que se generalizaron a partir del sigloXII, pero sobre todo un modo de entender la apariencia, la dignidad y la jerarquía social. Este derroche de tejidos, si podemos llamarlo así, coincidió con el desarrollo del gusto por la fantasía, la ornamentación, los bordados y el color en las prendas, fruto de la influencia bizantina, pero también de la llegada a Europa de influjos musulmanes, que desde la primera cruzada (1096-1099) van a tener un creciente peso en el continente.


  De modo que el traje románico, presente en toda Europa desde la segunda mitad del sigloXI hasta elXIII, dota a los individuos de los diferentes reinos de una homogeneidad en el vestir, ampliada por las peregrinaciones, las cruzadas y también la influencia de las nuevas órdenes religiosas, como el Císter. Esto provoca que la originalidad de la indumentaria peninsular se resienta y, pese a seguir teniendo rasgos propios que dan un sabor particular a la moda y que derivan de al-Ándalus, se iguale el aspecto de varones y féminas al modo internacional.


  De la apariencia de hombres y mujeres cabe destacar que se seguían usando túnicas y que las diferentes prendas se superponían hasta borrar las formas del cuerpo. Aunque la voz «túnica» siguió usándose, hay gran cantidad de términos que designan las diferentes modalidades, destacando la riqueza del vocabulario relacionado con la indumentaria. Las clases altas vestían una túnica larga, talar (que se denominaba brial si era lujosa), confeccionada con ricos tejidos (sedas muy finas, como el cendal o el ciclatón, que incluía oro, y puños adornados) y que se llevaba sobre la camisa. Encima se colocaba la piel, pellicia o pellizón y luego un manto. La piel tenía las mangas más anchas que el brial o la saya, siendo su largo un poco más corto que aquel. Su nombre se debe a que era una prenda forrada en piel, de armiño, conejo o cordero, aunque esta quedaba oculta por otro forro de tela. Paulatinamente las mangas, que se adornaban con cenefas y bandas al modo musulmán o bizantino, fueron creciendo e incluso se anudaron para que no arrastraran por el suelo. Cuando esta túnica superior iba forrada de piel es posible que se denominara almexia, y quizá aljuba, aunque la almejía en el sigloXIII pasó a ser usada solo por mujeres y en elXIV la piel pasaría de moda.


  Sobre ambas prendas iba el manto, llevado por hombres de toda condición, y que podía ser corto o largo, siempre anudado sobre el hombro derecho. En general era semicircular, pero también pervivieron mantos rectangulares heredados del pallium romano; algunos modelos eran completamente cerrados, con abertura para la cabeza, pudiendo incluir caperuza para protegerse del frío. Los materiales con que se confeccionaban variaban según la clase social, siendo los más lujosos los de armiño y otras pieles trabajadas y los más sencillos de piel de oveja o de lana. En la península, el sago o sagum celtíbero tuvo enorme importancia y en estas fechas se debía seguir usando, como vemos en la pintura románica (figura 1). El manto era una prenda muy importante, pues acompañaba al portador tanto en el hogar como fuera de él. Las mujeres utilizaron preferentemente mantos completamente cerrados, siguiendo la tradición oriental y bizantina, que cubrían todo el cuerpo y solo dejaban una abertura para la cabeza. Al no disponer de aberturas para los brazos, resulta curioso imaginar cómo interactuaban con el entorno, pues debían de coger los objetos con las manos cubiertas.


  Aunque el manto era usado en general por toda la población, la vestimenta de brial (que para las mujeres era más largo y cubría los pies) y piel solo formaba parte del vestuario de las clases altas. Para la mayoría de los hombres lo normal era llevar un vestido corto, hasta la rodilla o media pierna, y luego otro algo más corto por encima. Se trataba de la saya y la aljuba, o el pellote, que era una especie de chaleco. Las mujeres lucían saya, que era como se llamaba al vestido sencillo en Castilla, denominándose también gonela en Aragón y en Italia, que les cubría los pies, mientras que la de los hombres dejaba ver las calzas.


  
    FIGURA 1
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  Detalle del mural de la iglesia de San Pedro del Burgal (Barcelona, siglos XI-XII) en el que puede verse el uso de túnicas y mantos, que borran toda forma corporal, y las amplias mangas bizantinas.


  


  La saya era una túnica muy sencilla, holgada, ceñida con un cinturón, con forma deT y mangas estrechas, que inicialmente llevaba un escote redondo para pasar la cabeza, pero que posteriormente este pasa a tener un corte en la parte delantera o a adoptar forma de trapecio y subir un poco por la nuca, y se decoraba con cenefas hasta los hombros. Es probable que fueran menos ceñidas al torso que los briales, aunque las mangas podían ser variadas y no solo ajustadas, por influencia de las modas de Bizancio en las clases altas. Quizá la voz «saya» viene de la tela sagea que se utilizaba para confeccionar túnicas, pero el término no está lejos del sagum celtíbero y del manto sago, lo que puede indicar una relación. Los pastores de San Isidoro de León, a los que ya nos referimos, visten como lo hiciera la gente sencilla, con la túnica corta, las calzas y el manto. No obstante, también podían llevar el vestido un poco más largo.


  
    FIGURA 2
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  Juglares, probablemente francecses, con unos pantalones muy poco usuales, de la iglesia de Sant Joan de Boí (Lérida, h.1100).


  


  Las vestiduras de uso corriente para las piernas eran las calzas, amoldándose a la forma de la extremidad, sin llegar a lo alto de los muslos y cubriendo los pies (figura 2). Los antiguos tubrucos, los pantalones bárbaros, quedaron relegados a gente humilde como pastores y campesinos, hasta finalmente desaparecer. Su uso, que en la península fue residual, solo se recuperaría con la Revolución Francesa. Esto lo podemos suponer porque las representaciones de tubrucos son muy raras, aunque se puede atestiguar que los hombres llevaban zaragüelles desde el sigloX por influencia morisca. Hoy siguen formando parte del traje de valenciano y, antiguamente, las calzas moras también fueron llevadas por mujeres.


  
    FIGURA 3
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  Túnicas, mantos y tocas en el sarcófago de doña Sancha de Aragón (sigloXI), dibujado por Valentín Carderera.


  


  Si con el traje románico era normal que los hombres fueran con la cabeza descubierta, hubo diferentes tocados que estuvieron de moda (figura 3), destacando los de tipo turbante que debieron popularizarse por las cruzadas. También se usaron bonetes de forma piramidal y el casco llamado capiello de armar, que se llevaba sobre una cofia y pasó de ser de metal a tela. El sombrero se empezó a usar en el sigloXII para protegerse del sol, pero lo habitual debió ser guarecerse en el manto, que incorporaba capucha. Los hombres podían llevar el pelo largo, corto o trenzado, aunque el flequillo fue corriente, y la barba, cuidada. La mayor originalidad española fueron, precisamente, los tocados femeninos, aunque también se siguieron los gustos internacionales. Tres debían de ser los tipos más comunes: uno antiguo que venía de Bizancio y cubría cabeza, cuello, hombros y a veces el pecho; otro oriental o musulmán, que se difundió a través de las cruzadas y consistía en una toca enrollada como turbante; y el español, que empleaba bandas de tela rizada que encuadraban el rostro añadiendo un bonete encima.


  A partir del siglo XIII, la moda va a cambiar fuertemente y se van a producir dos fenómenos relacionados con el desarrollo de una indumentaria en la que las formas del cuerpo no se borran bajo túnicas y mantos, sino que se refuerzan por el propio diseño de las prendas. Esto va a provocar que en Europa surjan diferentes modas locales y también que, sin vuelta atrás en la historia hasta fechas muy recientes, el dimorfismo sexual en la indumentaria se codifique de forma explícita. No es posible considerar que el aspecto de hombres y mujeres fuera el mismo anteriormente, pero sí es cierto que las prendas que se usaban eran muy similares (señalándose que solo los hombres llevaban ropa corta) y que no definían la figura, por lo que el ritmo de sucesión de tendencias fue lento hasta ese momento.


  LA MODA ANATÓMICA: 
EL SURGIMIENTO DE LA MODA


  La moda moderna no tiene un momento de surgimiento fijo en Occidente, aunque es un proceso que se produce al unísono en toda Europa hacia finales de la Edad Media. Como hemos visto para el caso español, la historia de las tendencias y del traje está plagada de sincronías, simultaneidades y coincidencias, aunque también de particularidades propias o vinculadas a cada país o región. En buena medida, podríamos decir que la moda moderna arranca con la moda anatómica desarrollada durante el trescientos y el cuatrocientos, cuando despunta una cultura urbana, en la que el comercio y el gusto por el lujo, lo sensual y el conocimiento entroncan con la mejora de las comunicaciones, el descubrimiento de nuevos territorios, los avances de la ciencia, la imprenta y la diplomacia.


  Hay dos elementos fundamentales de la moda moderna que tienen una relación íntima en su desarrollo. El primero es el establecimiento de un dimorfismo sexual radical entre hombres y mujeres, debido a que la ropa supone la creación de un cuerpo, de una figura a la moda, que se corresponde con una identidad y unas maneras muy determinadas que definen la esfera de acción de cada sexo. A este respecto, el elemento más importante, que paulatinamente va a ir cobrando mayor relevancia, va a ser el monopolio de la prenda bifurcada (calzas, calzones y pantalones, después) por parte de los hombres. Y la segunda cuestión es el creciente ritmo de la moda y las tendencias, que cada vez se suceden más rápido, en consonancia con una sociedad en progresiva industrialización y desarrollo en la que, además, la vestimenta es una forma de conquista y demostración de la preeminencia social.


  EL TRAJE GÓTICO: UN CAMINO HACIA LA MODA


  El siglo XIII supone un avance de la cultura urbana en Europa y una revolución económica que da paso a una sociedad más compleja. Paulatinamente se sustituye la omnipresente herencia clásica, del Imperio romano, por novedades propias. Así, el traje gótico se aleja de la rigidez bizantina y la estricta categorización románica de la sociedad y su apariencia (del lujoso traje solemne de las clases altas a la uniformidad y sencillez del de las bajas) se desdibuja; el repertorio de prendas no solo crece, sino que también se multiplica la variedad de las mismas (figura 4). La industria textil y el comercio internacional avanzan en toda Europa y en los reinos cristianos se consolidan la ganadería y el comercio, despuntando las relaciones con Inglaterra y Flandes a través de la exportación de lana. Con la emergencia de la burguesía, en sintonía con el desarrollo de las ciudades, este grupo social va a cultivar el lujo y las artes. Es por ello que en el doscientos van a irse promulgando diferentes leyes suntuarias que tratan de frenar esta cultura sensual, con poco éxito, pues las mismas son un testimonio perfecto de las transgresiones y de los gustos del momento.


  Las pautas de las modas europeas vienen de Francia y se difunden por todo el continente a través de los artistas, los peregrinos, las cruzadas y el comercio (despuntando en Castilla, por ejemplo, la feria de Medina del Campo). Pero en la península las modas presentan importantes peculiaridades, muy relacionadas con la influencia islámica, lo que hace que sea un siglo con un fuerte sabor propio, inscrito, a su vez, en la variedad gótica de gustos. La riqueza en la indumentaria delXIII se puede estudiar con gran cantidad de fuentes: artísticas y literarias, con ilustraciones muy valiosas, como las del Libro de los juegos o las Cantigas de AlfonsoX, e incluso gracias a la conservación de algunas piezas textiles.


  
    FIGURA 4
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  Estatuas de Fernando III el Santo y Beatriz de Suabla (catedral de Burgos, sigloXIII) dibujadas por Francisco Aznar. Se perciben las originalidades góticas, aunque la indumentaria sigue siendo de túnicas y mantos no anatómicos.


  


  En España contamos con el que quizá sea el conjunto más importante de indumentaria civil medieval europea, pues en el sigloXX se procedió a la apertura de los sepulcros de Santa María la Real de las Huelgas, abadía cisterciense fundada por AlfonsoVIII y su esposa Leonor Plantagenet en 1187, que sirvió como panteón de la familia real castellana durante los siglosXIII yXIV. En los ajuares funerarios de los reyes e infantes de Castilla se encontraron diversos tejidos, prendas y objetos de prestigio con orígenes musulmanes. En elXIII se mantuvo la costumbre de ir superponiendo capas de ropa tanto en hombres como mujeres. Como antes, se llevaba sobre la camisa y las bragas una serie de vestidos «de debajo», a los que se añadían trajes «de encima» y sobretodos. En el doscientos hay mayor variedad que en el siglo anterior, tanto en el tipo de prendas como en sus tejidos y en los usos sociales de las mismas, pero se sigue manteniendo la dualidad de traje corto o largo para los varones, que dejaban ver las calzas, y de túnica larga para las mujeres. También cabe mencionar que, si en época románica lo normal era que los hombres no lucieran tocados, a lo largo del sigloXIII estos van a ir cobrando importancia y desde elXIV será raro llevar la cabeza descubierta. La moda española destacó en originalidad en cuanto a los tocados, especialmente los femeninos, pues también esta indumentaria fue más peculiar y menos similar a la europea, pero no únicamente, dotándola de gran riqueza.


  Cabe mencionar las vestimentas de dos momias del panteón. El traje del sepulcro del infante Fernando de la Cerda (1255-1275), heredero de AlfonsoX el Sabio, se compone de una saya encordada, que quedaba ajustada; sobre ella, un pellote con grandes escotaduras, propias de la moda española; y, por último, un manto forrado de piel. También se conserva un birrete, que debe encuadrarse dentro de los capiellos de origen militar, que luego se replicaron en tela y fueron muy populares en elXIII. Todas las prendas van decoradas con escudos heráldicos de castillos y leones, un gusto propio del siglo. En el caso de la reina Leonor de Castilla, fallecida hacia 1244, cabe destacar su camisa, la saya encordada —tan rica que resulta más adecuado llamarla brial— que iba encima y dejaba ver la pieza de debajo, además de las formas del cuerpo —aunque esta larga prenda de seda, de casi dos metros de longitud, hace pensar que se debía de recoger, además de llevar con chapines, un calzado alto que en esta época era habitual—, el pellote a juego y un manto.


  Estos vestidos, tanto de hombre como de mujer, destacan por arrojar luz sobre la indumentaria española, si bien es cierto que de las clases más altas, como se ve en su riqueza y esplendor o en el origen islámico de los suntuosos tejidos con que fueron confeccionados. Un elemento importante que ya puede apreciarse, y cuya presencia irá paulatinamente en aumento, es el dimorfismo sexual. Las mujeres empiezan a lucir una figura diferente gracias al ajuste de las sayas, que dejaban ver las camisas interiores, y que en el caso de las árabes eran de gran belleza y originalidad —algo que no se daba, o lo hacía tímidamente, en las túnicas masculinas—, así como escotes más amplios. Además, los tocados también se fueron complicando, siendo incorporados en el doscientos al vestuario habitual de los varones.


  Por otra parte, el interés por la figura se evidenció en una prenda típicamente hispana que se desarrolló en el sigloXIII, el pellote, siendo la aportación española característica a la moda internacional imperante en la centuria. Se trata de una especie de sobretúnica que iba por encima de la saya, puede que de origen árabe, que paulatinamente fue perdiendo las mangas y se redujo a un cuello, del que colgaba una larga tira por la espalda y el pecho que luego daba paso a una falda con mucho vuelo, cuyo ruedo fue aumentando a medida que se estrechaba la parte del torso. Sus escotaduras laterales permitían lucir las ricas prendas inferiores: la camisa, la saya o el brial. Su nombre en Aragón, sobreveste o sobrecota, da mejor idea del tipo de prenda que era. Sobre él, además, se lucía un manto. Probablemente el mejor exponente de estas ropas fuera el vestuario de las clases altas, aunque sin olvidar que, a raíz de la progresiva urbanización de la ciudad y del florecimiento del comercio, los comerciantes imitasen a los nobles y poderosos luciendo prendas similares, participando no solo del lujo, sino también de las prendas creadas en la centuria: los tocados, el pellote, las capas y diversos accesorios (figura 5).


  
    FIGURA 5
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  Detalle del Libro de los juegos (siglo XIII) en el que se pueden ver túnicas europeas y pellotes hispanos sobre sayas encordadas, así como las influencias árabes.


  


  Aunque aún no existe una cultura del cuerpo y la moda, como va a surgir en el sigloXIV, y tampoco existe una moda nacional tal y como se definirá a finales delXV y sobre todo en elXVI (si bien el uso intensivo de la heráldica parece apuntar hacia ese deseo), se camina hacia esas realidades. A ello va a contribuir, además, el desarrollo de una moda anatómica que va a ser el elemento fundamental para que el estatismo de las tendencias y las prendas desaparezca. Así, el Renacimiento dará lugar a una cultura suntuaria, sensual, antropocéntrica y a una moda capaz de producir diferentes ropas y estilos, que rápidamente caducan o se sustituyen por otros, creados en la misma zona o llegados de otras gracias al mayor desarrollo de las comunicaciones.


  EL SIGLO XIV: EL SURGIMIENTO DE LA MODA


  En la Baja Edad Media se da una importante unidad en lo referido a la indumentaria en Occidente, aunque es reseñable mencionar tres focos estilísticos europeos: Francia, Italia y España, siendo esta última una importante puerta de entrada al continente de tejidos y ropas de origen o inspiración morisca. El desarrollo de las ciudades y del comercio va a contribuir a la creación de una cultura suntuaria que va a provocar que las tendencias se sucedan con rapidez. La razón es el creciente acceso de la burguesía al lujo y las costumbres de la aristocracia y el surgimiento de una nueva sensibilidad fruto de la crisis sociodemográfica de la peste, de la llegada de los cruzados a Europa y de una mayor influencia de Oriente, así como de la mayor estabilidad de las monarquías.


  En el siglo XIV, además, se produce un importante desarrollo de la moda anatómica, que venía apuntándose, como ya vimos, en la centuria anterior, y que acaba con la cultura de las túnicas y los mantos antiguos (figura 6). Por primera vez se diferencia claramente el traje masculino (corto y ajustado) del femenino (escotado, ceñido y largo), siendo esas nuevas formas las que marcan el inicio de la moda como tal, en tanto que se descubre el cuerpo y se remodela a través de la indumentaria. Así, desde la segunda mitad del siglo, los hombres comienzan a vestir jubón o doublet (una antigua prenda semiinterior y armada que inicialmente se usaba como protección en la batalla) y lo almohadillan para crear una figura de tórax más ancho y poderoso. Las mujeres usarán corsés o corpiños armados que realzan o aplanan su pecho y estrechan sus talles, pues se pone de moda el encorsetado de los vestidos y también de sus mangas, cayendo luego la túnica al suelo, desde la cintura, en numerosos pliegues.


  
    FIGURA 6
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  Detalle del retablo del martirio de Santa Lucía (iglesia de Santa Lucía de Arcavell, Lérida, sigloXIV) en el que se observa el desarrollo de la moda anatómica y los inicios de un gran dimorfismo sexual.


  


  La gran diferencia, que durará hasta el sigloXX, entre la indumentaria de hombre y la de mujer, se establece de forma definitiva y clara en el trescientos, pues mientras las faldas de las mujeres llegan al suelo, los varones lucen trajes cortos que destacan su cuerpo y anatomía. De hecho, la moda masculina será en toda Europa más extravagante que la femenina. Cabe mencionar la aparición de los zapatos de punta, cuya extrema longitud dificultaba caminar, y que además se hicieron tan populares, hasta comienzos delXV, y aparatosos, que sus medidas llegaron a estar reguladas por diversas (y poco cumplidas) leyes suntuarias.


  Entre los moralistas, que criticaron la falsificación de la figura con prendas armadas y rellenas, también fueron controvertidos los jubones. Estos se llevaban muy ajustados y apenas cubrían la parte alta de los muslos, aunque aún se acortarían más en el siguiente siglo, haciendo necesario el uso de braguetas, un accesorio que remarcaría especialmente esa parte de la anatomía masculina, con hechuras rígidas y pronunciadas. Sobre el jubón, a la altura de la cadera, se llevaba un cinturón, que permitía que la prenda no se levantara ni se moviera, dejando ver las piernas cubiertas con calzas estrechas, lo que contribuía a acentuar el efecto de estilización. En general, sobre el jubón se llevaba la jaqueta, que mostraba solo las mangas y fue haciéndose paulatinamente más corta. Las clases altas llevaban encima del jubón y las calzas un sobretodo llamado cotardía que era, básicamente, una túnica exterior con cuello bajo, ajustada y abotonada en la parte delantera; las clases bajas también la usaban, pero la llevaban más suelta y sin botones, poniéndosela por la cabeza. El largo fue acortándose paulatinamente y se recuperó un gusto anterior, bizantino, de enormes mangas, que se iniciaban estrechas en el hombro y hasta el codo, ampliándose luego y cayendo sueltas hasta la rodilla o incluso más, si bien las clases trabajadoras las llevaron estrechas y cortas. Entre los privilegiados también se puso de moda llevar, como un sobretodo, una hopalanda o gown que se ajustaba a los hombros y luego caía suelta, pudiendo ser larga o corta, con mangas y forro de piel. Entre los rasgos secundarios o accesorios de la indumentaria se generalizaron los cuellos y también los tocados, rematados en punta como las de los zapatos.


  En la península el traje femenino siguió la moda internacional y solo se distinguió por algunos tocados, de origen morisco, como fueron las tecas, que cubrían la cara, y sobre todo la cofia con una larga cola trenzada dentro de la cual iba el cabello y que sería fundamental en el siglo siguiente. También los mantos fueron diferentes de los europeos. En general, las mujeres lucían vestidos cada vez más ajustados, con grandes escotes que dejaban ver garganta, hombros y el pecho ajustado, siendo holgados desde la cintura. Al avanzar la centuria, estos rasgos se exacerbaron y el vestido se entreteló como el de los hombres a fin de moldear el cuerpo y dejar la tela sin arrugas. Además, el vuelo de las túnicas creció a medida que se comprimía el torso. Las mangas eran ajustadas o llevaban largas tiras de tela que caían desde el codo, las pendentes, a la moda francesa. En los reinos castellanos, a través de esas mangas se dejaban ver las camisas labradas moriscas. Otra opción fueron las sayas que se ajustaban gracias a un cordón. Ambos estilos eran típicamente hispanos.


  En el siglo XV estas tendencias continuarán; sin embargo, en la segunda mitad surgirá en la península una moda femenina profundamente original que definirá el estilo de las dos centurias siguientes y se prolongará hasta elXIX. Todavía no existe una moda nacional como la que va a definirse con el paulatino desarrollo de los Estados-nación, pero cabe señalar que en la península sigue habiendo, desde tiempo inmemorial, una serie de prendas propias que ahondan en el uso de materiales comunes y abundantes como el corcho y el esparto, especialmente importantes en la fabricación de calzado. Desde antiguo hay también una serie de prendas y modas que han permanecido y evolucionado dentro de la vestimenta española, como pueden ser la capa de los celtíberos llamada sago, que se popularizó por todo el Imperio romano, si bien deben entenderse muchas de estas modas como un ejemplo de sincretismo cultural entre lo propio y lo extranjero, igual que la mantilla, la teja y los rodetes de los íberos, que debieron formar parte de una cultura mediterránea del tocado femenino. Otras originalidades y particularidades de la indumentaria y la tradición hispana vienen de la larga presencia musulmana en la península, de la que cabe mencionar no solo el tratamiento de algunos tejidos y fibras, sino también tipos específicos de prendas, tocados y calzado, favorecidos por el alto desarrollo del cuero y la artesanía textil.


  Así pues, la moda española de la Baja Edad Media vive un periodo muy importante, pero aún sin la trascendencia que va a alcanzar a nivel internacional desde mediados delXV, especialmente con los Reyes Católicos y los Austrias. Un momento en el que se consagra el dimorfismo sexual y que, gracias a la imprenta, al comercio y a las nuevas rutas de la llamada era de los descubrimientos, permite una difusión de los conocimientos, las artes y la cultura desconocida hasta entonces, acelerando el ciclo de las modas y el desarrollo de la misma.


  CAPÍTULO 3 
LA MODA EN EL SIGLO XV: NUEVAS PROPUESTAS


  EL REINADO DE LOS REYES CATÓLICOS 
Y LA DIFUSIÓN DE LO HISPANO


  El esplendor de la impronta española a nivel internacional alcanza su mayor influencia en el Renacimiento. Si bien la moda borgoñona es la que marca el tono de los gustos en toda Europa, lo cierto es que la originalidad de la indumentaria y las tendencias interiores configuran una moda nacional que se enriquece, complementa y rivaliza con aquella dentro y fuera de la península. Los inicios del sigloXV toman como referencia los modelos europeos, aunque con particularidades vinculadas a la influencia musulmana. En la segunda mitad, la moda, especialmente la femenina, marca una clara diferencia y surgen modelos que se impondrán internacionalmente en los siguientes siglos con los Austrias y que, en buena medida, perdurarán casi hasta la actualidad.


  En el cuatrocientos se promocionan la sastrería y la confección para crear ropa y accesorios de fantasía, con intrincados diseños. Ello obedece a la necesidad de ajustar las prendas a la figura anatómicamente diferente de hombres y mujeres, lo que obliga a un corte perfecto y preciso, manipulando los tejidos con una pericia desconocida. Pero el diseño de las formas corporales varía según el momento y el lugar y no solo se siguen los rasgos anatómicos. El vestido se arma con ballenas, alambres y otros ingenios para fabricar una belleza acorde con los gustos.


  El lujo ahora no reside en los tejidos, aunque los textiles más caros son disputados por los ricos, siendo especialmente apreciados los de origen hispano e italiano. Las prendas evolucionan y cambian rápidamente. La adopción temprana o tardía de las tendencias, especialmente en las ciudades, que imponen otro ritmo distinto al de la vida rural, es lo que marcará la distinción entre estamentos. Para evitar confusiones y ascensos sociales injustificados, se promueven numerosas leyes suntuarias que intentan limitar la difusión de las modas y restringir las de mayor lujo a la nobleza y los ambientes cortesanos. Sin embargo, estas normativas no fueron efectivas en ningún punto de Europa, tampoco en España. Por otra parte, las prohibiciones de orden moral, con las que se intentaba frenar la propagación de una moda por resultar escandalosa, tampoco tuvieron gran repercusión.


  Estas cuestiones son especialmente importantes porque la moda anatómica fue un fenómeno internacional que supuso que las tendencias se sucedieran vertiginosamente y que llegaran con rapidez de todas partes del continente a los distintos países. Y, sobre todo, porque este nuevo interés por el cuerpo chocó plenamente con la Iglesia y los moralistas contrarios al lujo y a la vanidad. En España se difundieron en la segunda mitad delXV unos artilugios que configuraron la apariencia de las mujeres en la modernidad hasta el novecientos y que solo fueron desafiados en algunos momentos y espacios concretos.


  Se trata, como veremos, del verdugo (un ahuecador para la falda) y los chapines (un tipo de calzado alto). También, y retomando una tendencia internacional del sigloXIV, se difundió desde la península el jubón, que sería clave para la creación de un nuevo cuerpo gracias a la moda. Concebido inicialmente para los hombres, como parte de su ropa interior, fue posteriormente adoptado en la vestimenta femenina, con el nombre de cos o corpezuelo, funcionando como un corpiño ajustado. Su repercusión fue tal que estuvo en boga desde elXV hasta elXVII, e incluso elXVIII, y se convirtió en una parte trascendental de la moda a la española, característica de los Austrias. A pesar de estar relacionado con la moda anatómica que se propagó por toda Europa, tiene una fuerte raigambre morisca e hispánica. Gracias a los elementos de estas dos tradiciones, la originalidad de la indumentaria femenina en la España del sigloXV fue más destacada que la de los varones, que siguieron, aun con algunas peculiaridades, las tendencias internacionales.


  LA MODA FEMENINA


  Básicamente, el armario de las españolas en el cuatrocientos estaba compuesto por diversas prendas interiores, en particular la camisa, ricamente guarnecida con adornos moriscos, y las calzas, que podían ser finas y ajustadas como las de otros países occidentales, o anchas y plegadas como las de las moras granadinas. Sobre la camisa llevaban varias prendas semiinteriores; en concreto, el mencionado cos o corpezuelo, que podía quedar visible en el escote y en las mangas, y también una falda interior, la faldeta o faldilla, que se descubría en parte porque era costumbre que las mujeres se recogieran las faldas del vestido. Sobre estas ropas llevaban las llamadas prendas de vestir a cuerpo, que, si bien eran exteriores, luego se cubrían con los «trajes de encima». Las mujeres de cualquier condición llevaban un conjunto formado por un cuerpo, el gonete, que llegaba un poco debajo de la cintura y una falda conocida como vasquiña.


  Cuando se trataba de un vestido había diversas opciones, aunque todos eran ajustados al talle, marcando cintura y con mangas, escote, pliegues y corte variable: la saya o gonela; el brial, que era muy rico y arrastraba, salvo si iba armado por el verdugo; y un vestido corto, que paraba un palmo antes del suelo y dejaba ver la falda de debajo y que quizás se llamara sayo, como los trajes que los hombres usaban para vestir a cuerpo. Sobre todos estos vestidos iban los «trajes de encima», que eran holgados, sin costura en la cintura y quedaban despegados.


  Podía luego llevarse sobre ellos un manto (pues eran prendas sin mangas o que las tenían «perdidas», es decir, no protegían los brazos por su gran tamaño) si no admitían cubrimientos, siendo ese el caso de prendas como el hábito (largo), el mongil (más corto), la ropa o la cota. No obstante, un rasgo original del traje español medieval fue el uso de mantos variados. Los había amplios, tipo capa, pero las mujeres solían usar los llamados mantillos, más pequeños y cortados de forma semicircular. En la primera mitad del siglo estuvieron en boga unos mantos muy cortos, los mantoncillos, llamados mantonet o mantonina. También un manto rico muy popular fue la mantilla e incluso se creó un manto nuevo, de tres paños. Sin embargo, no se usaron para cubrir la cabeza, como posteriormente. No hay que olvidar que las mujeres llevaban siempre el cabello cubierto, dentro y fuera de la casa, salvo si eran doncellas. En el sigloXV hubo diversos tocados de moda: los más populares fueron las cofias y albanegas, pero también los rollos, bonetes y, en especial, las tocas. Estas, vigentes desde el sigloXII, consistían en una pieza de tela de Holanda que se cortaba de forma sencilla y cubría la cabeza y el cuello, pudiendo seguir también la moda morisca.


  En retrospectiva, es posible pensar que con toda esta cantidad de prendas interiores, semiexteriores y sobrevestidas el cuatrocientos impuso un gran rigor a la vestimenta femenina. Sin embargo, la apariencia de las mujeres fue enormemente sensual y se incidió en su figura y atractivo con la indumentaria. Un buen ejemplo son las gorgueras, que gozaron de gran popularidad: se situaban en el escote de los vestidos, siendo tan finas y transparentes que prácticamente permitían ver los pechos. También las camisas, finamente labradas, que se dejaban entrever por las ropas (se distinguen las bellas y grandes mangas en la segunda mitad del siglo, una tendencia quizá italiana), y los corpiños, que destacaban los senos y la cintura estrecha, reforzada por diferentes cinturones y ceñideros —estos últimos de origen morisco— o fajas y cintas. Es a esta cultura sensual, aficionada al lujo, las modas y el cuerpo, a la que debemos atribuir las principales novedades hispanas del siglo.


  Para Carmen Bernis, tres modas españolas son fundamentales en el cuatrocientos para la mujer: el verdugo, los chapines y el tranzado, aunque la trascendencia de este es menor (figura 1).


  
    FIGURA 1
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  Detalle de La decapitación de san Juan Bautista (cartuja de Santa María de Miraflores, Burgos, 1490-1500) donde se puede ver una mujer a la moda con verdugo, chapines y cofia de tranzado. Son las grandes aportaciones hispanas para la modernidad.


  


  EL VERDUGO


  El principal artilugio que se difunde en la segunda mitad delXV es el verdugo, una falda armada con aros que da a la mujer apariencia de cono. Su origen es español y se atribuye a la reina Juana de Portugal, casada con EnriqueIV de Castilla, cuando en 1468 quedó embarazada de su maestresala, Pedro Castilla y Fonseca, mientras sufría encierro en el castillo de Alaejos. El motivo de su invención, que consistía en coser unos aros por fuera a la tela de la falda o del vestido para darle volumen, fue ocultar el embarazo al disimular su vientre prominente con una falda armada. Posteriormente sería una estructura interna, que a veces podía quedar a la vista al recogerse la ropa de encima. Así lo recoge la Crónica de EnriqueIV, donde se dice que la reina logró mantener su preñez en secreto durante un tiempo gracias a este diseño, siendo imitada por el resto de damas nobles españolas.


  Es, además, el antecedente de los artefactos que luego se utilizaron en los siglosXVI yXVII, llamados ya verdugado y luego guardainfantes, aunque este era solo ancho, sin profundidad de campana. No obstante, cabe mencionar que junto al verdugo a veces también se usaron caderas postizas, que ampliaban aún más el volumen de las mujeres. Esta moda castellana, que se extendió por Aragón al poco tiempo, tuvo al principio una enorme oposición: en Valladolid, por ejemplo, fue prohibida bajo pena de excomunión. En 1477, en el Tratado sobre la demasía en vestir y calzar, comer y beber, fray Hernando de Talavera se reafirma en esta prohibición, pues considera que es un modo de vestir deshonesto y peregrino. El fraile insiste en su condena, pues alimenta la lujuria de los hombres, por descubrir las piernas, y la de las mujeres, porque al tener mucho paño e ir forrado en la zona de las caderas, calentaba demasiado, impidiendo guardar la debida castidad y perjudicando la concepción y el embarazo.


  Sin embargo, lo cierto es que el verdugo fue enormemente popular y son innumerables las veces que aparecen en las cuentas del tesoro de Isabel la Católica, retratada con ellos desde 1477. Aunque hay constancia de que al menos en 1476 salió a recibir a los embajadores de Borgoña, en Alcalá de Henares, con un brial de brocado carmesí y verdugado de cetí verde, al que luego sucedió otro vestido con los verdugos de oro. No obstante, la moda debió de declinar en torno a 1490 y, aunque en 1491 y 1492 en sus cuentas hay partidas para comprar material para verdugos y faldillas, en esta época desaparece, recuperándose ya en el reinado de CarlosV. Entre 1468 y 1492, el verdugo tuvo diferentes versiones. Primero, los briales fueron decorados con aros exteriores que iban cosidos sobre la falda y que, además de armar el vestido, servían como adorno para las prendas, pues se forraban con telas de otro color. Daban a la mujer una forma de campana y parece lógico pensar, sobre todo por las imágenes de la década de los setenta, que eran estrechos en la cintura y que el diámetro de los aros se iba ampliando hasta llegar al suelo (figura 2). Por otra parte, también hubo círculos de tela que ahuecaban la falda pero sin dejarla rígida, formando parte de las faldillas interiores, con un traje abierto encima, de manera que solo aparecían parcialmente (figura 3).


  
    FIGURA 2
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  Detalle del retablo dedicado a san Juan Bautista en la iglesia parroquial de Sant Joan del Mercat, Lérida (h.1470), donde vemos a Salomé en el banquete de Herodes vestida con verdugo, cofia y mangas listadas.


  


  
    FIGURA 3
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  Detalle del tercio superior de las Escenas de la vida de san Antonio Abad (Juan de la Abadía, h.1490) donde aparece una mujer vestida con verdugo y amplio escote tentando al protagonista.


  


  No obstante, el verdugo convivió con otros estilos. Es por ello que creemos que su origen, pese al mito del embarazo ilegítimo de Juana de Portugal, debe contextualizarse en una moda anterior, enraizada en los últimos siglos de la Edad Media. Consistía en vestidos estrechos, que dejaban ver la figura femenina, pero que, pese a ir ceñidos a la cintura, tenían un voluminoso plegado en el vientre, que daba a las mujeres aspecto de embarazadas (figura 4). Un ejemplo muy reconocible lo tenemos en la obra de Jan van Eyck: El matrimonio Arnolfini (1434). Estos vestidos tenían su origen en la moda de Borgoña, una tendencia que se reafirmó al incorporar los pliegues a la moda masculina. Estuvieron vigentes entre 1420 y 1480, década esta última en la que si bien siguieron usándose ya no eran dominantes. Hacia 1490 habían pasado totalmente de moda.


  
    FIGURA 4
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  Vestidos y ropas plegadas a la flamenca en el detalle de La Virgen con el Niño, ángeles y familia de donantes (Bartomeu Baró, h.1470).


  


  Carmen Bernis, en su libro sobre Trajes y modas en la España de los Reyes Católicos (1978-1979), divide su evolución en España en cinco modalidades que se fueron sucediendo. Los primeros estuvieron de moda hasta mediados del sigloXV y llevaban pequeños pliegues alrededor del talle, alto y marcado por el cinturón, que hacía que el vestido subiera un poco en onda. En los años cincuenta vinieron otros de pliegues menudos, pero con el cinturón muy ceñido y horizontal, y se adoptó del traje masculino el estilo de los hombros y mangas fruncidas y huecas, con los brahones (unas roscas como hombreras) que daban más amplitud a la espalda, separándose de los modelos europeos que se habían seguido más estrictamente en la etapa anterior. Entre los cincuenta y los sesenta, se ahondó en la reproducción de la silueta masculina en estos vestidos de mujer y las españolas se distanciaron completamente de las modas de otros países, luciendo hombros anchos, torso abombado, cintura hundida por detrás, talle alargado al marcarse más bajo, en el delantero, la unión del cuerpo con la falda. Los pliegues se redujeron al frente y al trasero, desapareciendo de los costados. También se dejó atrás el ideal femenino del gótico final: un modelo de mujer de hombros estrechos y con figura menuda. Sin embargo, antes de acabar la década de los setenta, esta espalda ancha pasó de moda y los hombros volvieron a su forma natural, si bien continuó la silueta de talle largo, envarado, y los pliegues. Finalmente, en los años ochenta, y sin que desapareciese del todo esta moda, los pliegues en los vestidos perdieron popularidad y no crearon un cuerpo distinto, siendo más bien un elemento decorativo sin mayor relevancia y que enraizaba con el pasado.


  Estos vestidos borgoñones también eran conocidos como «ropas francesas», pues no se hacía distinción entre lo borgoñón, lo flamenco y lo francés. Además, el término «francés» en Castilla se usaba para referirse simplemente a que algo estaba a la moda, sin que tuviese que ser extranjero de origen. Como hemos mencionado, en la España de la segunda mitad delXV el aspecto de las mujeres se diferenció del de los hombres, que vestían al estilo internacional (al modo francoflamenco), y del resto del continente. Modas como el verdugo fueron fundamentales para particularizar la apariencia femenina, sin embargo, al decaer el uso del verdugo en los años noventa se estilaron las llamadas «sayas francesas» en el tránsito alXVI (figura 5).


  Estas se diferenciaban de las sayas tradicionales, es decir, de los vestidos habituales de la mujer, en que precisaban de más tela, daban una figura más pesada al tener mangas muy anchas, elevaban la cintura y mostraban caderas bajas y abultadas, aunque sin olvidar que se trataba de un traje ceñido. Fue una moda, como ya hemos dicho, que terminaba con la fragilidad y esbeltez que habían caracterizado al gótico final. En la segunda mitad delXV en Europa occidental, estos se asociaban con vestidos de mangas ajustadas, hombros estrechos, escotes en pico y con el talle muy ceñido, mediante una tira de piel o terciopelo o una faja, al igual que a altos tocados como el cono francés, llamado henin, que causó furor entre las mujeres elegantes delXV (figura 6).


  
    FIGURA 5
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  Mujer con saya francesa en un detalle de La resurrección de Lázaro (Juan de Flandes, h.1514-1519).


  


  Aunque en la península estos cucuruchos no tuvieron mucho predicamento, hubo algunas influencias de estos vestidos y de los tocados altos a lo largo del siglo. Sobre los adornos de cabeza cabe señalar que sí se usaron los tocados de cuernos, combinados con velos y otros accesorios. Estuvieron de moda en Europa entre 1420 y 1470, aunque adquirieron mayor volumen entre los años cincuenta y setenta, siendo antes y después más pequeños. Más aceptación tuvieron los rodetes o rollos de tela que se estilaron durante todo el sigloXV. Entre 1460 y 1480 fueron más variados y se separaron de las modas del resto del continente, especialmente de la borgoñona, donde se usaban para alargar y afinar la silueta. Esta diferencia es un buen ejemplo de cómo las modas de aquel momento se movieron entre lo nacional y lo borgoñón, gusto este último que se reinterpretó en los modelos femeninos frente a su mayor literalidad en las modas masculinas.


  
    FIGURA 6
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  Mujer con henin en el Retrato de dama joven (Hans Memling, h.1485), a la moda europea.


  


  LOS CHAPINES


  El segundo elemento son los chapines, un calzado que aumentaba la altura de las mujeres y las estilizaba visualmente (figura 7). Los chapines fueron parte fundamental de las modas delXV y también delXVI, cuando se convirtieron en obligados en la corte, pero su origen era remoto y, de hecho, ya en el doscientos y en el trescientos tuvieron un auge en la península, exportándose al resto de Europa. Sin embargo, es en el cuatrocientos, probablemente por su combinación con la moda anatómica y la difusión del verdugo, cuando alcanzan todo su protagonismo y se difunden por todo el continente, hasta tal punto que en algunas zonas se piensa que son originarios de la región, como en Venecia, pese a que allí aparecen en elXV. Ya hemos mencionado que eran de tradición hispanomusulmana, aunque puede rastrearse su uso anteriormente en los baños romanos y árabes. Se hacían de corcho y con el tiempo se convirtieron en auténticas joyas, cubriéndose con cuero, terciopelo y hasta oropel, con cuentas y guarniciones. Su origen está vinculado a las tapinerías valencianas, de donde procede la palabra onomatopéyica «tapín», por el ruido que hacen al golpear el suelo (tap, tap). En Castilla adoptaron el nombre de «chapines», extendiéndose luego por Europa esa voz.


  
    FIGURA 7
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  Camisas listadas, verdugos, cofias y chapoines en este detalle del Nacimiento de la Virgen (Pere García de Benavarri, h.1475).


  


  Inicialmente, consistían en una suela que llevaba una tira de tejido que funcionaba a modo de zueco, en la que se insertaba el zapato fino que se llevaba, pero posteriormente se sabe que hubo zapatos con ese tipo de suela alta ya incorporada. Fray Hernando de Talavera condena su uso con vehemencia, por modificar falsamente la apariencia de las mujeres, pero lo cierto es que se convirtieron en un codiciado objeto. Aunque su mayor popularidad se circunscribe a los siglosXV yXVI, se siguieron utilizando hasta elXVII y aún hay menciones en el setecientos. Al igual que el verdugo, debían de dificultar el movimiento; sin embargo, las damas aprendían desde pequeñas a caminar con los chapines e incluso a bailar con ellos. Por otra parte, este calzado se podía quitar o soltar y guardar en una bolsa de tela, que las mujeres portaban siempre consigo. Servían además, gracias a su altura, para ir por la calle sin embarrar el bajo del vestido. No obstante, hay que insistir en que eran un bien de lujo, pues el calzado de corcho más corriente eran los zuecos o los alcorques, sin punta ni talón.


  LA COFIA DE TRANZADO


  El tercer elemento que configuró la estética de las mujeres delXV fue el tranzado, trenzado o cofia de tranzado, que tenía una larga cola en la que se recogía el pelo en una sola trenza. Su origen era hispano y se remonta probablemente al sigloXIV. Pero se popularizó a principios delXV y en la segunda mitad del cuatrocientos se convirtió en el tocado preferido de las españolas, estando de moda hasta casi mediados delXVI. Se difundió especialmente en Italia, donde llegó a través de la Corona de Aragón, siendo habitual en el Milán de los Sforza. Fray Hernando de Talavera también lo censura, por estar confeccionado con telas muy caras (ya que en general se hacían de holanda muy fina y se adornaban con cintas de seda y oro enrolladas o entrecruzadas en torno a la cola) y por descubrir el cabello de las mujeres. Isabel la Católica fue muy aficionada a ellos y se conserva amplia documentación de compra de telas para tranzados para ella y sus hijas.


  Como su vigencia y popularidad fueron muy grandes, la forma del tocado se adaptó a las variaciones del peinado. Al principio, se llevaba la raya en medio y el cabello en dos ondas que tapaban las orejas, recogido luego el largo en la trenza que descendía desde la cofia, que debía de ser muy complicada de poner. Luego, paulatinamente, se dejó más cabello a la vista y la trenza comenzó en los hombros. También se completó con otros tocados y a veces la trenza se enroscó en torno al rollo o la cabeza.


  OTROS ELEMENTOS


  Aparte de los chapines, el verdugo y el tranzado cabe mencionar una prenda que no fue exclusivamente femenina dentro de la moda del cuatrocientos: las camisas labradas. Las había más finas y bordadas, con pasamanería, o las listadas, que llevaban cintas de colores cosidas a la tela y no eran tan ricas. Como la camisa quedaba ampliamente visible, gracias a la influencia italiana, las mangas cobraron gran protagonismo, siendo las decoradas especialmente apreciadas. Las camisas moriscas fueron una forma de exhibir la riqueza. Se sabe que los hombres también lucieron camisas adornadas, pues fray Hernando de Talavera protestó por ello y por el lujo que se extendía al querer vestir toda la población con ricos tejidos. Esto motivó no solo pragmáticas contra, por ejemplo, el uso de la seda, sino también modificaciones de las leyes a la luz de reclamaciones que ampliaron el número de permisos, como por ejemplo las modificaciones de 1500 y 1506 a la pragmática de los Reyes Católicos de 1499, que debió ser de las pocas que se cumplieron, al menos al principio.


  Otra prenda que dio a las mujeres hispanas del siglo un aspecto diferente al del resto de europeas fue el uso de las calzas moras (figura 8), que eran anchas, arrugadas y se distinguían completamente de las ajustadas calzas del traje cristiano occidental. De hecho, parece que fueron, al menos en la corte, más populares que las otras, como se puede ver en la documentación de la Casa Real. Los sayos moriscos, de dos colores, también fueron muy usados e igualmente se utilizaron con profusión de guarniciones, en particular con inscripciones en árabe usadas como decoración, para enriquecer trajes cristianos. Hombres y mujeres llevaron además turbantes, a la moda mora, igual que calzado bien de fino cordobán, bien de corcho, como ya hemos señalado.


  
    FIGURA 8
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  Vestido de paseo de las grandes señoras moriscas en Granada, en el Trachtenbuch von Spanien (1529), donde se pueden ver las calzas moras, que también se llevaron en los reinos cristianos.


  


  LA MODA MASCULINA


  En lo que respecta a los hombres, ya hemos dicho que su indumentaria en elXV estuvo más conectada con la moda internacional y tuvo menos rasgos particulares que la de las mujeres, aunque participaron en el uso de prendas a la morisca y otras de tradición nacional. Pese a ello, igual que en el trescientos, su apariencia se relacionó con la continental, conectada con dos fenómenos: el seguimiento de las tendencias borgoñonas o francoborgoñonas y también el de las italianas desde el último tercio de la centuria, debido a la pujanza cultural de esa región, aunque sin abandonar las otras. El armario masculino era más limitado que el femenino, pero igualmente rico y centrado en el cuerpo, por lo que la silueta fue una cuestión fundamental y el elemento privilegiado de las modas del siglo.


  La influencia de Borgoña venía ya de fechas anteriores, pero es en elXV cuando el lujo de esta corte alcanza su culmen, de la mano del gobierno de FelipeIII el Bueno (1419-1467), casado con Isabel de Portugal. Cabe mencionar que la península ibérica fue la heredera de buena parte del sentir y de los gustos de este territorio, pues el traje de estilo borgoñón, de gran suntuosidad, originalidad y utilidad política para los duques, lo recibió la casa de Austria a través del matrimonio de María de Borgoña, nieta de Felipe el Bueno y sucesora de su padre, Carlos el Temerario, con el emperador Maximiliano. Un enlace que, por medio de la política de alianzas, reunió la corona imperial con las posesiones de los Reyes Católicos al casarse los herederos de ambos, Felipe el Hermoso y Juana de Castilla. Así se explican elementos como la moda negra en la España de los Austrias —que en ningún caso debe entenderse como un ejemplo de austeridad y rigor moral, sino de lujo y esplendor—, pues ya en este contexto el duque puso de moda dicha vestimenta en tonos oscuros, violeta, azul y negro, para que resaltaran las joyas y la confección perfecta de las prendas.


  A este respecto cabe mencionar también la creación de una nueva figura, en torno al traje corto, que daba gran volumen a los hombros y el torso y hacía las piernas finas y estrechas, visibles con las calzas ajustadas (figura 9). Esta tendencia sería muy importante en la época de CarlosV y formaría parte de la moda a la española que se difundió. En la península, como dijimos, la adoptaron incluso las mujeres, ya en el cuatrocientos, oponiéndose al gusto internacional del gótico final que las prefería menudas y delicadas. Por otra parte, cabe mencionar que Borgoña era un enclave influido a su vez por las tendencias de toda Europa, pues contaba con un potente comercio internacional con Italia, Alemania y la península ibérica, que contribuía a que estas fueran adoptadas en la zona y luego difundidas como parte del gusto borgoñón por todo el continente.


  
    FIGURA 9
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  Hombres en prendas interiores (braga, jubón y calzas) del traje corto, y otros al fondo en traje largo con ropa completa en el detalle del Martirio de San Sebastián y San Policarpo (Pere García de Benavarri, h.1470).


  


  Respecto a las prendas usadas por los hombres, al igual que las mujeres, la apariencia final estaba compuesta por la superposición de ropas interiores, semiinteriores, semiexteriores o de vestir «a cuerpo», trajes de encima y mantos, además de diferentes accesorios (figura 10). Las prendas interiores para varones eran la camisa y las bragas. Pese a que en el traje femenino la camisa fue clave y se lució exteriormente, como ya vimos, para los hombres se reservó específicamente para el interior y quedó oculta, salvo en algunas ocasiones en que se podían ver los puños. Sin embargo, el lujo fue destacado y el propio fray Hernando de Talavera señalaba que las camisas muy finas, delicadas y labradas, muy largas o muy cortas, inducían a los hombres a pecar y eran una mala costumbre.


  Para proteger las valiosas telas de la ropa y preservar la higiene, la camisa fue una prenda fundamental, pero no lo fueron menos las bragas, que protegían los genitales, y llegaron a ser muy pequeñas y ajustadas, como unos calzoncillos actuales, ya que las calzas ceñidas que estaban de moda no permitían que sobrara tela. No obstante, hubo bragas más largas y menos ajustadas, que cubrían la parte superior de los muslos. Sobre la camisa iba el jubón y, encima de las bragas, las calzas, que eran parte de la indumentaria semiinterior y que condicionaban la figura que se proyectaba.


  
    FIGURA 10
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  El duque del Infantado con tabardo sobre un sayo sin magas y jubón junto a un paje con jaqueta o ropa corta y el capirote de su señor en la mano (h.1470).


  


  Este conjunto formaba, en definitiva, el traje corto que se difundió completamente en elXV para el varón, pero en esta época ningún hombre iba solo en jubón y calzas, pues eso se consideraba estar desnudo o ir en cueros y suponía exponerse a la mofa pública —motivo, por cierto, por el que a menudo se representa a los sayones que prenden a Cristo solo vestidos con ellas—. Sobre el jubón iban prendas o muy cortas, particularmente la jaqueta, que dejaba al aire los muslos, o vestidos hasta la rodilla o el tobillo que se llamaban ropas o ropetas. La saya, que en los siglosXIII yXIV había sido una pieza importante, quedó para gentes humildes, y para el vestido de encima se usó sobre todo la voz «sayo», aunque este fue adoptado por todas las clases y en diferentes estilos, por lo que es una prenda muy plural. En la segunda mitad del cuatrocientos se adoptaron los quixotes, un tipo de sayo de tela fresca para verano, decorado con bordados moriscos. Estas prendas eran de «a cuerpo», pues sobre ellas se llevaban trajes de encima —igual que las mujeres los lucían sobre la saya o el brial—, y fueron muy variadas. Cabe destacar que se utilizaron algunas de origen morisco, como las aljubas o las marlotas, más anchas y holgadas que las cristianas.


  Finalmente, los varones se cubrían con mantos y capas, poniéndose en este siglo muy de moda el uso de la piel en diferentes sobretodos, que tenían un origen hispano y diseños distintos según las regiones. También lucieron tocados, destacando el uso de bonetes que a su vez tenían muchos tipos y también tocas, rollos, capirotes, turbantes a la morisca y cofias, estas últimas solo para pastores y campesinos. Como calzado, utilizaron zapatos de corcho como las mujeres, pero no chapines, sino unos chanclos sueltos llamados alcorques que se ponían sobre los borceguíes, botas y otros calzados.


  En la evolución de las modas para hombre, elXV fue un siglo en el que lucir el cuerpo según los dictados del estilo fue fundamental, basándose la apariencia sobre todo en la calidad del jubón y las calzas, que iban unidos por unas cintas. Eran prendas forradas, muy ajustadas y sin flexibilidad, y por ello su confección se dejó en manos de juboneros y calceteros expertos, los únicos capaces de elaborarlas, pues, por ejemplo, las calzas debían quedar sin una arruga y eran muy rígidas, forrándose con tela o cañamazo. Enrique de Villena comentaba que incluso se estilaron los jubones fornidos (que en vez de forrarse con tela se hacían con lana o algodón, para dar aspecto de robustez a sus portadores, resultando tan aparatosos que quienes los llevaban parecían tener cuerpos de gigantes), mientras que las piernas se revestían de dobles calzas, muy incómodas, forradas en grueso paño. Un par de anécdotas bastan para imaginar la rigidez de estas prendas. Cuando el duque de Medina Sidonia se presentó ante JuanaI de Castilla y su esposo, tuvo que hacerlo en brazos de sus criados, ya que no podía andar al haber lucido calzas a la flamenca. Y a Fernando el Católico, el uso de jubones de cuello muy duro y más visible le salvó de un atentado en 1492 en el que le intentaron cortar la cabeza.


  La primera década del XV continuó el estilo de los últimos años de la centuria anterior, estando de moda tanto las jaquetas muy ajustadas como las hopas, unos sobretodos realizados con gran cantidad de tejido. En el segundo decenio se abandonaron las primeras y los cuellos altos pasaron a sustituirse por escotes, generalmente redondos, que se enmarcaban con piel. Sin embargo, la novedad más importante fue la introducción en torno a 1420 de un talle bajo para el hombre en el que la cintura se desplazaba de su sitio natural, opuesto al de principios de siglo que modelaba el pecho y la cintura. Esta moda internacional coexistió con la de la cintura normal. También es importante mencionar que, desde 1430, el jubón ya tenía un cuello, el collar, que asomaba por el escote y que se conservó hasta fines del siglo. En el cuarto decenio, además de darse importantes novedades, se conservaron los gustos anteriores, como los vestidos de pliegues perfectos que llegaron a España a partir de 1435. También se asentó el corte de pelo al estilo francoborgoñón, tipo casquete, pasando de moda la melena corta y ahuecada, la barba pequeña bifurcada y el peinado de cogote afeitado que gustaron en los años anteriores.


  En 1450, la corte de Borgoña introdujo una novedad estética en cuanto a la forma en la que se prefería la esbeltez y que se basaba en la oposición de hombros anchos, que se ampliaban con brahones, como dijimos, y cintura estrecha, reforzada luego por las piernas enfundadas en calzas ajustadas que se veían gracias al traje corto. En torno al 1460 este estilo llegó a su máxima pureza al alargarse el talle, hundiéndose por detrás y bajando un poco por delante la línea de la cintura, creando un torso abombado, de forma que el cuerpo quedaba rígido, encorsetado y como metido en un estuche, en un estilo que se mantendría con los Austrias y la moda a la española, impregnada de fuertes conexiones con Borgoña.


  Por otra parte, hacia 1470 se dejaron de seguir en el país, e internacionalmente, las tendencias borgoñonas (figura 11), a raíz de la muerte en 1477 de Carlos el Temerario, lo que conllevó el desmembramiento del Gran Ducado de Borgoña. En toda Europa se impusieron a partir de entonces los gustos italianos, que proponían una indumentaria más flexible y el cabello más largo. En la península esto se tradujo en una cierta vaguedad estilística, hasta que a final de siglo se tomó el modelo italiano, que tuvo más fuerza en Aragón que en Castilla, donde se prefería lo francés y lo flamenco-borgoñón. Sin embargo, esto no quiere decir que la moda masculina siguiera fiel y únicamente los gustos occidentales y extranjeros. Aunque el tono nacional fue menos marcado que en la indumentaria femenina, también hubo originalidades propias, especialmente desde 1480 al decaer el peso de Borgoña en las tendencias y el protagonismo del torso abombado, que no obstante no desapareció, igual que tampoco lo hicieron los zapatos de punta afilada que se llevaban en el ducado, criticados por fray Hernando de Talavera.


  Entre 1485 y 1500 ya no se valoró la esbeltez, sino que las formas se ensancharon, alejándose de los ideales borgoñones rígidos y afilados. En vez de tocados altos y grandes se prefirieron gorras y tocados muy bajos que se llevaban con melenas largas y sayos franceses. Se vistieron faldas de nesgas o girones sobre jubones de mangas anchas, una novedad total en la historia de esa prenda, caracterizada anteriormente por sus mangas estrechas y ajustadas. También al final del siglo desapareció el collar de los jubones y se pusieron de moda las solapas, que se solían forrar de piel. Otra innovación fueron los zapatos de horma achatada y las llamadas calzas bigarradas, decoradas con tiras de seda. Durante el reinado de CarlosV se harían más pronunciadas las transformaciones de la indumentaria masculina y, además, se desarrollaría paulatinamente una conciencia sobre la moda nacional, en la que también tuvieron gran peso los gustos internacionales, favorecidos por la pluralidad del legado del César.


  
    FIGURA 11
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  Modas borgoñesas en el Retablo de los Gozos de Santa María (Jorge Inglés, mediados delXV).


  


  Aparte de las inspiraciones y préstamos que se tomaron de la cultura musulmana a lo largo de la Edad Media en la España cristiana, en la segunda mitad del siglo se reavivó la atracción hacia Granada y la maurofilia estuvo en boga, adoptándose trajes nazaríes para caballeros cristianos, sobre todo para ir de gala a fiestas y torneos. Con EnriqueIV la afición por estas prendas fue en aumento, propiciada por el propio rey, que gustaba de vestir a la morisca, lo que fue criticado por el cronista de los Reyes Católicos, Alonso de Palencia. Además, se puede comprobar que la costumbre estaba enraizada en la sociedad cristiana, como se deduce de lo ocurrido en la celebración en 1497 de unos juegos de cañas para recibir a la princesa Margarita, quien contraería matrimonio con el príncipe Juan. Fernando el Católico, su hijo y parte de su séquito vestían a la morisca, lo que impresionó mucho a los extranjeros. Tampoco hay que olvidar que las tocas moriscas alcanzaron su mayor popularidad durante el reinado de los Reyes Católicos, si bien tras la llegada del príncipe Carlos, que también fue recibido con hombres que lucían esos tocados, fueron dejando de estar en uso.


  Aunque hasta el XVI no puede hablarse propiamente de una moda nacional, en el cuatrocientos se sientan las bases de lo que luego va a ser la vestimenta «a la española», tanto para las mujeres, que ya presentaban mayor originalidad, como para los varones. En el sigloXV cabe destacar que, pese a la importancia de las influencias foráneas (especialmente lo francoborgoñón para los hombres y luego lo italiano), en la península se reinterpretaron libremente, sin que algunas influencias calasen o sin que su combinación con otras modas locales guardase demasiada relación con las tendencias internacionales. Y, además, frente a otras evoluciones de la moda, la hispana en elXV es peculiar por tener numerosas simultaneidades y por sus particularidades propias, que la alejan del resto del continente. Sin embargo, cabe insistir que «a la española» no debe entenderse como un gusto que refleja únicamente tradiciones peninsulares, sino que aunaba sentires borgoñones, flamencos, franceses, italianos e hispanos, cristianos y musulmanes. Además, como no se trata de un adjetivo o una moda que deba trasponerse a todas las gentes peninsulares, tampoco puede entenderse restrictivamente como una serie de tendencias ancestrales o relacionadas con el pasado, como muestra, por ejemplo, el verdugo, que fue una innovación de finales delXV.


  CAPÍTULO 4 
VESTIR A LA ESPAÑOLA: 
MODA Y POLÍTICA PARA UN IMPERIO


  EL TRAJE A LA ESPAÑOLA: PERSONAS PRINCIPALES


  La pasión por la moda en el Renacimiento y la difusión de una cultura sensual, antropocéntrica y cortesana supone el cultivo no solo del lujo y de la apariencia esplendorosa, sino también, como hemos visto, de una moda anatómica y sexuada que responde a un ideal estético y social por el que el cuerpo (los cuerpos, las figuras y la belleza de hombres y mujeres) y su actividad se construyen gracias a las diferentes prendas. Estas no solo cambian rápidamente, además resaltan distintos rasgos de la anatomía, simbolizando el poder, la autoridad, la dignidad y la gracia, cuestiones fundamentales en el complejo panorama internacional de la Edad Moderna. Aunque Italia constituye un foco fundamental dentro de este fenómeno, el proceso alcanzó a todas las gentes de Europa y conoció un desarrollo con múltiples facetas, donde la Monarquía Hispánica y su imperio tuvieron un peso importante. Si hasta elXIX la historia del traje o de la moda es fundamentalmente aristocrática, el paulatino desarrollo y creciente alcance de la imprenta, el comercio y los transportes van a contribuir a que la moda y sus cambios se sucedan más rápido y lleguen a la población no privilegiada, aunque con reticencias morales por parte de la Iglesia y también de los diferentes gobiernos que, desde el sigloXIII, como vimos, ya venían promoviendo diferentes leyes suntuarias, por lo general sistemáticamente incumplidas.


  Mientras que en el XV los gustos y tendencias más originales de la península tenían que ver con la indumentaria femenina, con los Austrias será la moda masculina la que marque el tono general. La moda española va a traspasar las fronteras de la mera difusión de prendas concretas (verdugo, chapines, tranzado) para convertirse en un estilo, una seña de identidad y un poder vigente en toda Europa hasta elXVII, cuando las modas de la Francia del Rey Sol acaben sustituyendo el modelo iniciado bajo el reinado de CarlosV.


  En el siglo XV las modas españolas gozan de cierta importancia y destacan por su originalidad en toda Europa, pero es en elXVI cuando se desarrolla un traje «nacional» en sintonía con la instauración de las grandes monarquías, que promueven una vestimenta propia que pone de relieve las diferencias culturales entre países (figura 1). El traje español va a ser el más prestigioso durante el quinientos, caracterizado por un fuerte sabor propio, pero también por las influencias internacionales, sintetizadas en una creación que posteriormente se va a reconocer como española.


  En el quinientos la corte de Borgoña continuaría siendo una referencia fundamental para la Monarquía Hispánica, junto con las modas alemanas. Una de las más populares, aunque en nuestro país no alcanzó gran predicamento, fueron las cuchilladas, unas rasgaduras de las prendas por las que se sacaba el forro, muy vistosas por el colorido imperante a comienzos del siglo, tanto para mujeres como para hombres, si bien fueron más propias de los jubones y calzas varoniles por su estrechez. El origen de esta moda se sitúa en la victoria suiza sobre Carlos el Temerario, duque de Borgoña, en la batalla de Grandson (1476), que luego hizo fortuna entre los lansquenetes, mercenarios germanos.


  La difusión de estos gustos en España estuvo muy vinculada al doble matrimonio de Juan y Juana, hijos de los Reyes Católicos, con Margarita y Felipe de Austria. De hecho, el lujo de la corte borgoñona alcanza su mayor influencia con la llegada de Felipe el Hermoso. Y cuando CarlosI desembarca en España en 1516, lo hace vistiendo a la alemana con colores vivos, cuchilladas en sus ropas, gorra, capa tudesca y bragueta prominente destacada sobre el jubón, de mangas amplias, al gusto internacional. Sin embargo, hacia 1530 este gusto va a dar paso a un nuevo estilo que, recogiendo estos elementos y retomando otros, como la afición por el negro de la corte borgoñona, va a triunfar en Europa identificado como español. Aunque es difícil describir en qué consistía, a pesar de su indudable relevancia.


  
    FIGURA 1
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  Mujer española retratada en el Trachtenbuch von Spanien (1529) luciendo chapines, cofia de tranzado y vestido con mangas acuchilladas, a la moda de principios delXVI.


  


  La reunión en la persona de Carlos I de las coronas castellana y aragonesa, con todos sus territorios en Italia, América y África, así como del patrimonio borgoñón, las tierras austriacas y el trono imperial le convirtieron en el soberano más poderoso de Occidente. Acorde a esa importancia, el traje español se difundió por toda Europa combinando las herencias del cuatrocientos (las modas del verdugo, los chapines, el jubón y las calzas) con nuevos elementos donde se mezclaban los gustos extranjeros del monarca con la evolución de las tendencias en sus territorios peninsulares y con el devenir social, político, militar y cultural de su reinado. Así, en la vestimenta a la española, la cultura caballeresca europea, pero también las influencias renacentistas y un interés más profundo por el humanismo, la belleza, la ciencia y los descubrimientos, van a ser aspectos clave.


  Por ello, las tendencias de diferentes países convivieron con las modas españolas y, sobre todo, los gustos franceses, italianos y borgoñones (con su suntuosidad y extravagancia, mayores en lo masculino que en lo femenino) tuvieron importante penetración en la moda nacional, haciendo de la península un punto de cruce entre lo propio, lo importado y lo que se exportaba. En el quinientos, vestir a la española va a ser un símbolo de prestigio a nivel internacional, marcando además el poder de la casa de Austria. Esto explica que durante los reinados de CarlosI y de FelipeII las modas hispanas sean las más distinguidas y admiradas, así como las más lujosas e imitadas. Con la decadencia del imperio durante el gobierno de los Austrias menores se difundirán sobre todo las modas francesas e inglesas de las monarquías rivales. Pese a ello, la penetración de estas tendencias fue lenta y contó con una gran oposición popular, tanto de las clases altas como bajas, hasta el reinado de CarlosII.


  El traje a la española no va a tener rival en el quinientos, produciéndose una estilización de la figura, tanto para hombres como para mujeres, que transmite una gran potencia. El cuerpo es concebido como una máquina, constreñido por piezas rígidas que separan lo natural de lo cultural y político. Vestir, parecer y aparecer, en definitiva, existir socialmente, supone un espectáculo teatral, dentro de la naciente cultura popular y de masas barroca. Los aristócratas, con sus ropas parlantes, explican en imágenes al pueblo y a las potencias extranjeras su poder y su razón de ser en el mundo. La moda se vuelve un artefacto, un lenguaje rico y cotidiano en el que cada prenda y cada parte responden a una necesidad, a un deseo y a un simbolismo. Si a comienzos de siglo los colores habían sido un elemento que distinguía a los poderosos entre la multitud, como pavos reales, en el reinado de CarlosV esa extravagancia se atempera y el lujo se eleva, haciéndose menos popular. La moda no la marcan ya los mercenarios hedonistas, sino el hombre que dirige un imperio extensísimo y poderoso con las armas y las leyes. La curva, la sinuosidad y el exceso desaparecen del vestido, prefiriéndose el estatismo y lo geométrico. El aspecto militar no debe infravalorarse, como tampoco la idea de masculinidad, que se exacerba en rasgos como los hombros anchísimos, las piernas destacadas de jinete, la barba e incluso la bragueta, si bien esta se irá atemperando (figura 2).


  
    FIGURA 2
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  Hernán Cortés, en el Trachtenbuch von Spanien (1529), vestido a la española.


  


  Las mujeres «masculinizan» su aspecto y se populariza una especie de corsé que aplasta el pecho y crea un torso cónico, del que desaparecen los senos. Se trata de un cuerpo, que se lleva sobre la camisa, una prenda imprescindible para la higiene hasta fechas recientes, ya que protege los tejidos principales, y que se coloca encima de la falda. A la pieza rígida que aplastaba el busto, alargaba el tronco y diseñaba una figura geométrica se la llamó cartón de pecho, tablón, tablilla o papelón, pues solía estar fabricada en esos materiales. A través de los retratos de corte podemos apreciar bien las diferencias entre el efecto del jubón con cartón de pecho y el de los corsés delXIX, pues no se pretende destacar el busto dibujando una ese en la mujer, sino convertir el torso en una pirámide lisa, sin formas naturales sinuosas. Para ello se aprovechaba el emballenado del jubón, al que se añadía el endurecimiento extra del cartón. Como el escote era despejado, muy abierto hasta los hombros, de influencia italiana, dejaba ver las ricas camisas que se llevaban o se añadían pañuelos, lechuguillas, gorgueras y puntillas sobre el cuello. La parte principal inferior fue el verdugado, que había sido prohibido brevemente a principios del siglo, sobre el que se llevaba la falda que daba a la mujer un aspecto acampanado que ocultaba las formas femeninas. Superpuesto a la cintura, se llevaba un cinturón enjoyado, típicamente hispano, o se decoraba todo el jubón con hilo de oro, plata o pedrería.


  Las damas, ataviadas de este modo, parecían una especie de reloj de arena, pero no en su versión sensual y curvilínea del sigloXIX, sino rígida, como insertas en un estuche o una especie de armadura. Aunque con modificaciones, esta forma de vestir se mantuvo en España hasta la llegada de los Borbones, si bien el traje se fue animando con colores y la forma del verdugo también cambió, eliminándose el volumen de la parte central de la falda y desplazándolo hacia las caderas, como se ve en los retratos de Velázquez y, en particular, en Las meninas. No obstante, aunque la artificiosidad de estas modas fue criticada en la época, resultaban profundamente atractivas. Así lo aseguraba Quevedo en «El mundo por de dentro» (1627), donde advertía que todo en las mujeres era «tienda y no natural», sin dejar de alabar su belleza.


  Hasta que la influencia francesa alcance preponderancia mundial, el traje femenino beberá de las modas masculinas, más lujosas y extravagantes. El traje corto estaba formado por calzas (concretamente por muslos, que aumentan de volumen, y medias muy ajustadas), con bragueta pronunciada, jubón rígido que alarga y estrecha el talle, aunque crea una ilusión de abombamiento en el vientre, y un sobretodo de hombros armados y muy anchos. Sobre ellos se colocaban sobretodos variados, con mangas o de capa, y el conjunto se completaba con una gorra, que seguía de moda. La imagen general que se transmite es de majestad y de enorme poder, pero con un estilo severo. Los colores, que antaño habían sido vivos, se oscurecen y con el César se pone de moda el negro, que ya había sido, recordemos, un lujoso tono durante el siglo anterior en Borgoña. La difusión de este color y su popularización, así como la influencia del vestir a la española, llegará a su cénit durante el reinado de FelipeII.


  Quizás por ello la visión general de esta tendencia es la del recato, la sobriedad y la represión en la corte española, acorde a la leyenda sobre el rigor y la ortodoxia de FelipeII. Sin embargo, el tinte negro de la moda a la española era uno de los más lujosos. En la época se logró un tono muy oscuro, con reflejos azules y violáceos, que provenía del palo de Campeche americano y que sustituía los tintes grises y poco definidos anteriores. Con FelipeII, el negro se popularizará para todas las clases sociales y el prestigio de esta vestimenta se propagará por toda Europa, como símbolo de un lujo que intenta imitarse, no de austeridad y oscuridad. La leyenda negra identificará esta moda con la opresión y el luto, ocultando el esplendor del Barroco español y católico, y difundiendo una imagen oscura y alejada de la realidad, mediatizada por estereotipos sobre la Inquisición y el fanatismo religioso. Por otra parte, en ocasiones se confunde con la costumbre de vestir de negro y sin lujo en los espacios reformados, que también desterraron las imágenes y el sensualismo, una cuestión que no solo es posterior, sino que, si parte de la moda a la española, lo hace desde un punto completamente diferente y con intereses separados.


  En la época se admiraba el lujo que transmitía el traje español oscuro y, más allá, los valores que se le asociaban, vinculados al carácter hispano y a un nuevo sentido social, político y cultural. Baltasar Castiglione en El cortesano (1528), un libro importantísimo en el Renacimiento, que fue pronto traducido por Juan Boscán al castellano en 1534, escribía, criticando las modas de otras naciones: «Me parece que tiene más gracia y autoridad el vestido negro que el de otra color, y ya que no ser negro, sea a lo menos oscuro». Y aunque aceptaba colores alegres y bordados o acuchilladas para los días de fiesta porque «traen consigo una cierta viveza y gallardía», concluía que «en lo demás, querría que mostrasen el sosiego y la gravedad de la nación española; porque lo de fuera muchas veces da señal de lo de dentro». Castiglione conoció España en persona y encontró en esta forma de vestir, que como él mismo sostiene expresa una cosmovisión o una psicología determinada en torno al individuo, una indumentaria relacionada con su ideal de comportamiento para el cortesano moderno: la sprezzatura, una distancia o desafección hacia lo mundano con la que consideraba debían regirse los poderosos.


  Por otra parte, los colores no desaparecieron de la vestimenta de las personas principales, aunque es cierto que la combinación más afortunada fue la de negro y blanco, ya que este resaltaba la negrura y profundidad del tono oscuro. Con FelipeII se produjo una mayor estilización de las formas y la silueta de hombres y mujeres se afinó, dejando atrás los hombros anchos de la época de CarlosV y resaltando la fineza del talle gracias a un cuerpo rígido y emballenado. También pasó de moda el escote abierto de origen italiano y los cuellos subieron hasta enmarcar la cara y reducir lo natural a la mínima expresión, incidiendo aún más en el aspecto maquinal y teatral de este traje. Para culminar esa producción estilística, se incorpora una banda de encaje fruncida al cuello, que al principio era pequeña y resultaba una especie de continuación de la camisa, pero que paulatinamente fue haciéndose más grande y exigente, hasta el punto de dificultar los movimientos y obligar a quien la llevaba a moverse con gran esmero.


  Hacia el final del XVI este encaje, llamado cuello o lechuguilla, precisaba para sostenerse de un armazón de alambre, llamado rebato, que lo levantaba por encima de la nuca y que pronto se convirtió en un símbolo de poder y dignidad, difundiéndose por toda Europa. La popularidad de vestir a la española y su utilidad política eran claras en el momento y los poderosos en las cortes europeas lucían esa moda, como puede verse en el cuadro de la conferencia de Somerset House (figura 3), en el que es difícil descubrir quiénes son los delegados representantes de Inglaterra y los de España y los Países Bajos. Un detalle curioso de este lienzo es que puede verse cómo el ferreruelo español, una capa semicircular corta, se había puesto de moda como sobretodo. Y, aunque no puede apreciarse en la pintura, probablemente llevan botas altas de cuero negro hasta las calzas. Los cueros cordobeses, los llamados cordobanes, y el paño segoviano fueron tejidos muy cotizados dentro y fuera del país debido a esta moda. Los retratos de FelipeII son buenos ejemplos de esta forma de vestir, popularizada al final del reinado del soberano y que se extendería hasta los primeros años delXVII.


  
    FIGURA 3
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  Dignatarios británicos y españokes en el detalle de The Somerset House Conference (1604), todos vestidos a la española.


  


  El interés por vestir a la española en toda Europa resulta evidente en el reinado de los Austrias mayores y va a perdurar en la península ibérica y los territorios bajo el dominio Habsburgo hasta el sigloXVIII, aunque paulatinamente la influencia francesa va a ir sustituyendo internacionalmente su primacía. El traje a la española también va a tener su propia evolución a lo largo del tiempo y parte de sus rasgos, así como las prendas que lo componían, van a ir variando. Testimonio de las adaptaciones son los numerosos tratados de corte y patrones, que además dan muestra del interés social por vestir a la española y por replicar las prendas que estaban en boga en la corte y entre las personas principales.


  TRATADOS Y PATRONES PARA VESTIR 
A LA ESPAÑOLA: LAS CLASES POPULARES


  El interés por la indumentaria y la moda a la española en el sigloXVI, y también en elXVII, se reflejó en diversas publicaciones, como los tratados de sastrería o de corte y confección, que van a aparecer por primera vez en España. En concreto, el primero de estos textos es el de Juan de Alcega, quien en 1580 imprimió en Madrid su Libro de geometria, pratica y traça (figura 4) sobre el arte de la sastrería, una obra que se considera destinada a oficiales y aprendices para enseñar las técnicas de confección sistematizadas, escrita bajo el interés científico del Renacimiento. Es un libro especialmente interesante ya que también ofrece una forma de economizar costes de producción para producir trajes en serie. Se trata de una innovación importantísima, pues permite, al bajar el precio, democratizar las modas y tendencias y, gracias a las matemáticas, introducir a los artesanos en una nueva esfera de conocimiento y respetabilidad netamente renacentistas.


  A esta obra le siguió el libro Geometria y traça para el oficio de los sastres (Sevilla, 1583) de Diego de Freyle, donde el objetivo también es instruir en geometría a los sastres, pero además pretende enseñar a cualquiera a distinguir si el vestido es de buena calidad o no y cuánto tejido se necesita, una cuestión que también era fundamental en el tratado de Alcega. Por otro lado, en él se acusa la falta de maestros en la enseñanza de esta ciencia y solo alude al Libro de geometría, pratica y traça, advirtiendo que sus trazas estaban ya pasadas de moda, probablemente porque la gestación databa de la mitad delXVI, sin olvidar que Alcega tardó años en completarlo y luego en lograr publicarlo. Pese al obvio interés de estos textos, los sastres (que enseñaban sus tradiciones siguiendo las reglas de los gremios medievales) los rechazaron por considerar que fomentaban el intrusismo y atentaban contra el orden establecido. Sin embargo, esta oposición no ocultaba la utilidad y eficacia de estos tratados, que se siguieron editando, difundiendo el modo de confeccionar prendas a la moda. Cabe señalar, no obstante, que si el origen de estos textos es español, fueron populares en toda Europa y en buena medida contribuyeron a difundir los prestigiosos gustos del país, cuyas modas se inscribían en la fuerza del imperio de CarlosV.


  
    FIGURA 4
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  Portada del Libro de geometría, pratica y traça (1580) de Juan de Alcega


  


  Así se explica que en el seiscientos sean habituales y se editen otros tratados como el escrito en catalán Llibre de Geometría del ofici de sastres donde se han de traçar y tallar los demes géneros de Tobes del Principat de Catalunya y Comptats de Rofello y Cerdenya (Barcelona, 1617), de Baltasar Segovia, que es peculiar por estar dedicado casi todo a la indumentaria religiosa y por incluir dos patrones de tienda de campaña, lo que es un elocuente testimonio del momento (aunque la intención probablemente fuera completar los textos anteriores con trazas no incluidas). O el del francés criado en España Francisco de la Rocha, Geometria y traça perteneciente al oficio de sastres: donde se contiene el modo y orden de cortar todo genero de vestidos españoles y algunos franceses y turcos (Valencia, 1618), quien se examinó en Madrid en 1615 para conseguir la licencia de sastre. Aunque superó el examen, siempre se puso en duda que un extranjero, en este caso nacido en Champaña, pudiera dominar las modas del país, que no conocerlas.


  En 1619 aparece en Sevilla Geometría del arte de vestir, escrito por Cristóbal Serrano de Biedma, una obra que hoy solo se conoce por referencia bibliográfica. Décadas más tarde se publica un tratado de Martín de Andújar (1640) que presenta temas parecidos de corte y confección, incluyendo más de trescientos patrones. Aunque posteriormente hubo más publicaciones de este tipo, su número en España mengua. Es posible que se debiera a la pujanza de la moda francesa y el declive de las españolas. Así, solo conocemos en elXVIII el tratado ilustrado de sastrería de Juan de Albayzeta (Zaragoza, 1720), que sigue el modelo de Alcega incluso en su formato, pues es apaisado como la primera edición de aquel e incluye también patrones y las habituales reflexiones sobre la importancia de la geometría y la aritmética aplicados a la vara de medir para poder diseñar cualquier tipo de ropa y, sobre todo, para ceñirla y ajustarla mucho más al cuerpo.


  No obstante, al margen de estos tratados especializados que paulatinamente fueron sustituidos por otros sobre modas francesas (difundidas sobre todo por el surgimiento y desarrollo de la prensa), cabe destacar que los libros de viaje o los códices de imágenes de diferentes lugares fueron muy populares en toda Europa desde la Edad Moderna y aún antes, siendo bien conocidas sus estampas. Uno de los más famosos fue el Recueil de la diversité des habits qui sont des present en usaige tant es pays d’Europe, Asie, Afrique, et isles sauvages, le tout fait après le naturel, una colección editada por Richard Breton y François Deprez en Francia en 1562 y que incluía imágenes con vestimentas de todo el mundo y también de la península ibérica. Es posible que las más de cien estampas fueran realizadas en 1558 y suelen atribuirse a Enea Vico. Otra de las colecciones más celebradas fue De gli habiti antichi et moderni di diverse parti del mondo, publicada en Venecia por Damián Zenaro en 1590. Los dibujos eran de Cesare Vecellio y el grabador fue Christoph Chrieger. Estas obras fueron tan afamadas que gozaron de una larga vida. Esta, por ejemplo, se reeditó en España en 1794 y a las láminas originales se le añadieron treinta estampas más, grabadas por José Camarón, que se sumaron a las veinte sobre el país.


  Estos usos evidencian el interés, junto con las numerosas pragmáticas que prohibieron ciertas modas para personas que no fueran de la élite o estuvieran en el entorno de la corte, de la sociedad por las tendencias. La gente común, sobre todo de las ciudades, pero también los campesinos más humildes, vestía a la moda, si bien con telas más baratas y prendas más sencillas, así como con un armario más reducido. Los más poderosos tampoco vestían siempre como vemos en los retratos de corte, pues las prendas que componían el traje de pompa eran muy costosas y difíciles de lucir, así como de mantener. Por ello se llevaban con pomos de olor y sus tejidos se reutilizaban tras unas puestas, descartándose las partes que más sufrían, como la zona de las axilas, para confeccionar otras prendas. También debe insistirse en que se llevaban sobre numerosas capas de ropa interior y semiinterior que protegía de la suciedad y el desgaste.


  En el caso de la moda femenina, el verdugado que iba bajo la basquiña o la parte de la falda de la saya, el cuerpo encorsetado y endurecido con un cartón de pecho que lucían las damas o los chapines no fueron parte de la vestimenta cotidiana de las mujeres, sino de la cultura barroca, asociada a lo efímero y lo teatral, y su uso se reservaba a las ceremonias y actos públicos de la corte. En su vida diaria las mujeres debían llevar faldas más o menos armadas según su clase social, camisas con cuerpos flexibles sin el cartón de pecho o con uno poco endurecido y calzado de suela baja (figura 5), aunque desde niñas las damas de clase alta aprendían a conducirse con dignidad y a bailar y moverse con gracia con las diferentes prendas.


  
    FIGURA 5
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  Detalles del retrato de Brígida del Río (Sánchez Cotán, 1590) y Las Hilanderas (Velázquez, 1655-1660) donde aparecen mujeres vestidas al uso habitual, al margen de la corte, sin cartones ni guardainfantes.


  


  
    FIGURA 6
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  Campesinos almorzando, vestidos con ropa común pero arreglada y a la moda (Velázquez, h.1620). Solo los pobres de necesidad iban sucios y harapientos (Joven mendigo, Murillo, 1650 y El pintor pobre, Antolínez, 1670).


  


  Es común considerar que las clases bajas eran sucias y harapientas, pero nada más lejos de la realidad, pues en ese estado solamente iba la gente más pobre y miserable. Ni los campesinos ni los artesanos (figura 6) y mucho menos el clero y la burguesía, por no mencionar la nobleza y el personal de la corte, hedían; aunque los hábitos higiénicos eran diferentes a los actuales y no deben ser comparados miméticamente. En las escenas de género que se popularizan en el Barroco se puede intuir el modo de vestir de las gentes comunes, tanto de hombres como de mujeres. Y se puede observar, pese a la difusión de elementos como los cuellos y, por supuesto, la silueta general y las prendas clave, la restricción de los elementos más aparatosos de la corte a las ceremonias y muestras propagandísticas. En el sigloXVIII la vestimenta a la española seguirá marcando el tono, si bien paulatinamente a nivel internacional será Francia quien despunte. No obstante, bajo el gobierno de los Austrias, la moda nacional siguió siendo la preferida. Y para las clases populares aún lo fue con los Borbones.


  CAPÍTULO 5 
EL DECADENTE SIGLO XVII: 
LOS BORBONES, LOS AUSTRIAS Y ESPAÑA


  VERSALLES Y EL LUJO CONTEMPORÁNEO: 
LA (PROTO)INDUSTRIA DE LA MODA


  La cultura barroca, excesiva y teatral, en la que Italia, España y Francia están a la vanguardia, será el origen de la moda moderna. Al dominio de los gustos españoles, en un primer momento, seguirá después el de los franceses, y será bajo el reinado de LuisXIV cuando se creará un sistema de la moda. Y es que, en sus más de setenta años de gobierno (1638-1715), surgió a su alrededor una industria de las tendencias y el lujo cuyo esplendor nunca antes se había conocido. Dentro de la cultura barroca, el Rey Sol encontró en la moda una forma de dominar Francia y Europa. Los antes belicosos aristócratas, ahora sometidos al poder absoluto del soberano, pasaron a ocuparse únicamente de buscar su favor, siendo apartados de las tareas administrativas por la llamada «nobleza de toga». La forma de ascender socialmente, tanto para los nobles como para los ricos burgueses y comerciantes, pasó por la conquista del buen gusto.


  Se estableció un modelo piramidal, en el que las tendencias iban de arriba hacia abajo, imitándose lo que el rey y la corte proponían y, por tanto, en el que todo cabía para distinguirse de los imitadores y arribistas. Así se explican la galería de los Espejos de Versalles, la afición por el champán, el surgimiento de las «temporadas» de la moda, los primeros cafés elegantes, las boutiques de ropa y accesorios con escaparates, la peluquería moderna y hasta las primeras marcas y diseñadores. Aunque la moda siempre fue aristocrática, aquí el ritmo de las tendencias y el gusto por el lujo era tal que, para seguir estas novedades, cada vez más rápidas, apareció otro producto de lujo: los medios sobre moda, que bebían de las colecciones de estampas y grabados de trajes popularizados en el sigloXVI y del desarrollo de la prensa, al son de las cortes absolutistas.


  La primera publicación de este tipo, el Mercure Galant, nació en 1672, combinando los textos con grabados de las tendencias y, sobre todo, con anotaciones que daban cuenta de qué se llevaba en París, para replicarlo, y quién lo había lucido. Entre las damas francesas de los siglosXVII yXVIII, que a través de sus salones definirían un nuevo rol femenino, aparecer en la cabecera y seguir las propuestas que allí se listaban se convirtió en una cuestión fundamental. Pero también para las couturières (mujeres que ya no eran modistas sino diseñadoras, reconocidas como gremio en 1675) y comerciantes franceses, que encontraron en la publicación un modo de difundir sus productos más novedosos y darse a conocer fuera del estrecho mundo de Versalles.


  Jean Donneau de Visé, fundador del Mercure Galant, entendió que podía rentabilizar el naciente sistema de la moda y el lujo contemporáneos y así fue como se convirtió en el primer periodista moderno, creador de la prensa de moda. A partir de 1678 la publicación se convirtió en mensual y ese mismo año, en enero, lanzó un número extraordinario con las novedades de la moda, consagrándose el sistema de las temporadas, en las que había que cambiar el armario para poder seguir el ritmo de las tendencias. Las mujeres fueron sus principales destinatarias, aunque no las únicas, pues la primera publicación exclusivamente femenina fue la británica The Ladies’ Mercury (1693).


  Con el Rey Sol, el afrancesamiento en la moda fue una constante en el panorama internacional. Sin embargo, aunque en el sigloXVII la decadencia global del imperio de los Austrias va a provocar que el vestir a la española pierda su preponderancia frente a las tendencias francesas, algunas prendas tradicionales van a seguir marcando los gustos patrios, siendo indispensable llevarlas para ascender en la corte. De hecho, la vestimenta a la española también va a evolucionar en complejidad, siguiendo la teatralidad barroca contrarreformista. El elemento más característico del reinado de FelipeIII serán los enormes cuellos o lechuguillas, mal llamados golas, pese a las numerosas pragmáticas que prohibían o limitaban su extensión y las críticas a la desmesura, que ya se había intentado controlar en época de FelipeII (sin éxito, en 1586 y 1593) y cuyo origen estaba en el séquito que trajo CarlosV a su llegada a España, teniendo poco predicamento más allá de la decoración de los escotes femeninos, sobre todo.


  Además, el traje de hombres y mujeres fue abultándose y complicándose, combinando diferentes sensibilidades y gustos (figura 1). Aunque venían del reinado de FelipeII, las calzas aumentaron de tamaño, creciendo en paralelo con los cuellos, y aunque se cortaban por encima de la rodilla, acabaron replicando la forma acampanada del verdugo, si bien mostrando la pierna; una cuestión que creemos ser los primeros en mencionar, pues esta similitud no la hemos encontrado citada en ningún estudio del traje. En el reinado de FelipeIV las calzas se convertirían en calzones, bajando hasta cubrir la rodilla, y con menos volumen en los muslos y la cadera. Para algunos autores estas calzas, que a veces se llaman gregüescos, y que solían ir acuchilladas, vienen del reinado de FelipeII, aunque se pusieron más de moda después. La primera referencia está en las ordenanzas del gremio de calceteros de Toledo, dictadas en 1588, no habiendo mención a estos ni a calzas en general en los tratados de corte y confección de la época, por lo que es posible que se asociaran al arte del calzado y a sus maestros. Su origen resulta difícil de precisar, pero a veces se señala que es toledano, y que el objetivo con que se crearon fue aportar más comodidad a los hombres en la cadera, pues las calzas, al ir tan ajustadas y con la bragueta pronunciada al modo militar, marcaban demasiado la anatomía masculina cuando se movían las prendas largas de arriba, acentuándose aún más cuando la bragueta se fue perdiendo.


  
    FIGURA 1
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  Aumenta el volumen en el traje a la española, como se ve en el retrato de los infantes don Felipe (futuro FelipeIV) y doña Ana (González Serrano, h.1612).


  


  Es posible también que tuvieran un origen popular, pues los campesinos solían vestir calzones anchos, más cómodos que las calzas cortesanas, de ahí que los gregüescos pudieran haber sido introducidos luego en la milicia y, desde ahí, en la corte. Aunque inicialmente tenían la bragueta marcada, un rasgo que diferenciaba el tipo de calzas que llevaban los privilegiados de las del pueblo llano y que estaba tomado de las armaduras, posiblemente su difusión y aumento paulatino de anchura lo hizo innecesario y contribuyó a suprimirla. En la época causaron sensación entre las gentes comunes, pese a que luego su uso quedaría reducido a los pajes y, en especial, entre los soldados, motivo por el que fueron ridiculizadas. Así puede verse en la descripción que se hace de esta prenda en el Diálogo de verdades, escrito hacia 1570, donde se da cuenta de los modelos:


  
    Los hay que parecen alforjas, que llevan en los muslos gala de lo que agora se usa, hacen unas calzas con aquellos muslazos que llaman afollados. Hay algunos que llevan unas treinta varas de paño y seda y esteras viejas y otros andrajos con que se hacen aquellas vejigazas, calabazas… de cuero por dentro y muy bien cosido en sus brocales, los hinchan como a los cueros de vino.


  


  Estos excesos del reinado de Felipe III fueron contestados en el de FelipeIV con una serie de reformas, promovidas por el conde-duque de Olivares, que condujeron a una simplificación del traje, sobre todo del masculino. En la pragmática de enero de 1623 se prohibieron las lechuguillas, que no solo habían crecido mucho sino que se habían popularizado y eran llevadas por personas de toda clase social, fueran o no principales. El motivo de dicha ubicuidad se debió especialmente a que esta prenda no necesitaba de un abridor de cuellos, un oficio sujeto a leyes estrictas que requería habilidad e instrumentos adecuados. Los verdaderamente preocupados fueron las autoridades públicas, que lanzaron bandos y mandatos para controlar el tamaño y la riqueza de estos cuellos. Como los avisos dirigidos a la población eran ignorados, se centraron en los artesanos. Al poco de trasladar FelipeIII la corte a Valladolid, los alcaldes de Casa y Corte establecieron por bando que «todos los que abren cuellos en esta Corte no puedan llevar ni lleven por cada cuello que les dieren sucio para que lo laven y almidonen más de diez maravedíes». Además, los alcaldes dispusieron incluso sobre quién podía abrir cuellos (un trabajo propio de mujeres casadas), lo que dio lugar a quejas y litigios. En cambio, las ordenanzas tuvieron mucho éxito en campos concretos y lograron prohibir, por ejemplo, el uso del añil. Pero esto animó al Consejo Real a perseverar en desterrar las lechuguillas. A la muerte de su padre, los ministros de FelipeIV presentaron una consulta que sería el antecedente de la pragmática del 10 de febrero de 1623: trataba sobre los ropajes en uso y, especialmente, de los cuellos y las lechuguillas, pues habían ido creciendo exageradamente.


  Las lechuguillas, elaboradas con lino fino o encaje, precisaban para rizarse de unas tenacillas especiales, almidón y alfileres. Pero cuando la lechuguilla tenía muchos pliegues, el llamado «cuello escarolado», se podía almidonar y planchar en casa, sin la ayuda de los complicados abridores, motivo por el que podían acceder a él los caballeros pobres y las gentes corrientes. Esto era bien conocido en la época y motivo de burla, como recoge Cervantes en El Quijote al criticar el moro Benengeli a los hidalgos pobres y recriminar entre otras cuestiones: «¿Por qué sus cuellos, por la mayor parte, han de ser siempre escarolados, y no abiertos con molde?».


  Todo esto, unido al paulatino auge de la moda francesa, provocó que hacia 1630 los cuellos ya hubieran pasado de moda. Y, en consonancia, surgió una nueva tendencia: la de la valona, que al principio iba armada sobre una golilla y posteriormente se reduciría a un cuello de lienzo caído. Este cambio supuso que los hombres adoptaran una melena más larga, que en ocasiones llegó hasta los hombros, y se puso de moda el bigote. Otra transformación fue que las anchas calzas de los años pasados, los gregüescos, pasaron de moda y la indumentaria de los hombres se limitó a ropilla, capa española o ferreruelo y calzones con medias.


  Así descrito, puede parecer que tenía similitudes con el estilo en boga en Francia durante el reinado de LuisXIV, pero la apariencia de españoles y galos era muy diferente, como puede verse en la obra que refleja el encuentro en Irún del Rey Sol y FelipeIV, con motivo de su boda con la hermana de este (figura 2). Aunque no aparecen más damas, el aspecto de María Teresa de Austria aún era más diferente del de las mujeres de la corte francesa, pues en París se prefería un estilo más blando, flexible y sensual que el de tradición hispanoborgoñona.


  
    FIGURA 2
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  Franceses y españoles en el encuentro de la Isla de los Faisanes por el matrimonio de LuisXIV con María Teresa, hija de FelipeIV (Jacques Laumosnier, 1660).


  


  En España, frente a esa simplificación de la indumentaria masculina, la de las mujeres más destacadas se complicó y se separó completamente de las modas marcadas en Francia, cuyo traje era más sencillo y flexible, aunque no debe olvidarse que incluía igualmente el corsé y una falda con enaguas. En España las mujeres sustituyeron el verdugo, con su falda armada de corte redondeado, por el guardainfante, donde todo el volumen se desplazaba a las caderas. No obstante, a finales delXVII solo se llevaba como traje de ceremonia, delante de los reyes, por lo que era una prenda mucho menos habitual de lo que hoy, a la vista de los retratos cortesanos, podemos pensar. Con la moda de los cuellos caídos, frente a aquellos altos sostenidos por alambres que obligaban a que el peinado fuera alto, la cabeza quedó libre y se puso de moda llevar melenita, imitando con el pelo la forma de la falda. Además, con el cuello libre, se vuelve a desnudar el escote, como en el sigloXV y principios delXVI, prescindiendo incluso de las camisas ornadas, y los hombros y las clavículas quedan al aire, con jubones muy escotados, que no obstante siguen manteniendo un pecho duro, sin formas redondeadas.


  Pero esos escotes a la francesa terminaron siendo prohibidos por pragmática real en 1639, aunque esto hubo de ser refrendado en 1649 y 1657, y se limitaron a la línea de los hombros o se cubrieron completamente. Podemos ver en los retratos de Velázquez que, además, no eran exclusivos de las clases altas sino propios también de las clases populares, que imitaban lo que llevaban las gentes principales y los cortesanos, si bien con tejidos más sencillos. En torno alXVI yXVII además, frente al manto, que también se estilaba, se pone de moda lucir mantilla y velos, mucho más finos y seductores, y que pese a lo que muchos estudiosos consideran, no deben entenderse como un ejemplo de sumisión de la mujer. Este también es el momento en el que la «mantilla», un término que aparece en la segunda mitad delXV para definir un manto abierto por delante y a cada lado, se convertirá en la prenda que conocemos al irse confeccionando cada vez con telas más ligeras. Establecido su diseño, se preñará de sabor español y, en los siglos posteriores, constituirá una prenda fundamental dentro de la panoplia tradicional hispana (aunque, como hemos señalado anteriormente, estos mantos sobre el cabello tenían una honda tradición mediterránea).


  FENÓMENOS PROPIOS Y MITOS DE LA ÉPOCA: 
LAS TAPADAS Y LA HONRA


  A este respecto cabe incidir en un tema que hemos apuntado y que es el componente erótico de la indumentaria, tan aparatosa y formal, de las mujeres vestidas a la española. Pese a que pueda parecer lo contrario, estas damas despertaban la lascivia de los caballeros y la apariencia de las elegantes era considerada en extremo seductora, no solo cuando se pusieron de moda los escotes pronunciados, sino en general. Aunque las españolas de la época de los Austrias, al menos las damas, siempre iban acompañadas por figuras protectoras de su entorno, las salidas eran habituales y se aprovechaban para gozar de algunas libertades, aunque gran parte de su vida transcurría en el ámbito doméstico. Tampoco la Contrarreforma cambió la vida cotidiana de la mayoría de las gentes que, imbuidas de una cultura popular y de masas, vivían como piadosos católicos heterodoxos.


  Las relaciones fuera del matrimonio debieron de ser comunes, así como la prostitución y también los coqueteos, existiendo un lenguaje muy complejo en el que se utilizaban ojos y dedos para comunicarse en el espacio público, en lugares como el corral de comedias, los balcones de sus casas o el paseo destacado de cada ciudad. En Madrid, el del Prado de San Jerónimo fue lugar de encuentro y los hombres seducían a las señoras en sus carrozas. Los jardines también sirvieron como sitios de recreo, como en la escena que pinta Velázquez del Campo del Moro donde se ve el entretenimiento de los cortesanos y cómo un caballero le entrega a una mujer una rosa, a la vista de todos. Las orillas de los ríos, las plazas, la iglesia, etc., también fueron lugares donde las gentes se mezclaban y los encuentros eran posibles. Sin embargo, y aunque las cortesanas, mujeres de clase baja, amancebadas y criadas frecuentaban las calles sin problema, un fenómeno especialmente importante es el del tapado o las tapadas, que debió ser muy común y aprovechado por féminas de toda condición para gozar de una libertad mayor de la que normalmente disponían (figura 3).


  
    FIGURA 3
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  Estampas de la colección de Cesare Vecellio, Habiti antichi et moderni di tutto il Mondo (Venecia, 1590) donde se ve el traje de las nobles para asistir a funciones públicas, el traje de doncella, fuera de casa, y el manto de las doncellas (la tapada).


  


  El tapado suele considerarse un atuendo de reminiscencia árabe, ya que consistía en un manto oscuro, generalmente negro, que cubría de la cabeza a los pies y que solo dejaba ver un ojo, normalmente el izquierdo (que además solía ir maquillado), permitiendo a las mujeres hacer señas y seducir a los hombres, así como resultar anónimas en el espacio público. Sin embargo, es cuestionable que tenga ese origen, pues los velos cuentan con una larga tradición en la historia del Mediterráneo. Lo que parece claro es que en el sigloXVII las tapadas eran una estampa habitual y que el uso de esta prenda no se reducía a pasar desapercibida (aunque el anonimato sí que era clave), sino que la vestimenta era un reclamo para los caballeros. Debió de ser un modo de vestir habitual entre las prostitutas que hizo fortuna entre las mujeres respetables debido a la libertad que permitía, si bien las que lo llevaban debían tener propósitos más allá del coqueteo.


  Al respecto son expresivos los textos que nos han llegado de viajeros o literatos describiendo a mujeres que lo lucían, infiriéndose de ellos que iban tapadas con intenciones eróticas, siendo probablemente prostitutas que lo utilizaban como reclamo. Quevedo, en «El mundo por de dentro» (1627), decía:


  
    Venía una mujer hermosa, trayéndose de paso los ojos que la miraban y dejando los corazones llenos de deseos. Iba ella con artificioso descuido escondiendo el rostro a los que ya le habían visto y descubriéndole a los que estaban divertidos. Tal vez se mostraba por velo, tal vez por tejadillo; ya daba un relámpago de cara con un bamboleo de manto, ya se hacía brújula mostrando un ojo solo, ya tapada de medio lado descubría un tarazón de mejilla. Los cabellos, martirizados, hacían sortijas a las sienes. El rostro era nieve y grana y rosas que se conservaban en amistad esparcidas por labios, cuello y mejillas; los dientes trasparentes; y las manos, que de rato en rato nevaban el manto, abrasaban los corazones. El talle y paso ocasionando pensamientos lascivos; tan rica y galana como cargada de joyas recibidas y no compradas. Vila, y arrebatado de la naturaleza, quise seguirla entre los demás, y a no tropezar en las canas del viejo lo hiciera […]


  


  Pero, al margen de este gremio, el tapado debió de ser tan popular en el seiscientos que su uso se intentó regular y, finalmente, prohibir, a través de una pragmática de 1639 que ratificaba las anteriores de 1586, 1594 y 1600. En ella se pedía que: «Todas las mujeres de cualquier estado y calidad que sean anden desencubiertos los rostros, de manera que puedan ser vistas, y conocidas, sin que en ninguna manera puedan tapar el rostro en todo, ni en parte con mantos» u otra cosa. Y establecía duras penas a las que desoyeran esa norma, siendo la primera falta castigada con la retirada del manto y una multa de diez maravedíes y, de repetirse, el doble y la posibilidad del destierro. También insisten en que la aprobación del velo por parte del marido no desautorizaba la ordenanza, por lo que esta resultaba obligatoria.


  No obstante, las tapadas aún tardaron en desaparecer, una cuestión normal, pues las pragmáticas fueron sistemáticamente incumplidas y las damas continuaron practicando los usos de las prostitutas, como se deduce de los intentos por regular el vestido de estas, por ejemplo en la ordenanza de 1621. Además, quienes usaron las prendas prohibidas fueron combativas en su deseo de continuar llevándolas. Y así debe entenderse el texto de Antonio de León Pinelo en 1641, publicado solo dos años después de la pragmática de las tapadas, patrocinado por la condesa de Castrillo, y titulado: Velos antiguos y modernos en los rostros de las mujeres y sus conveniencias y daños, que señalaba que el velo era muy positivo y de larga tradición histórica para las mujeres honradas, si bien insistía en que el tapado era deshonesto y poco recomendable, una nota que parecía destinada a aplacar a la autoridad.


  Sin embargo, el tapado debió desaparecer durante el reinado de CarlosII, fruto no solo de su reiterada prohibición sino también de la paulatina llegada de nuevas sensibilidades y gustos, más cercanos a Francia. Aunque en las zonas rurales y para las mujeres de clase baja los mantos siguieron siendo parte indispensable de su vestimenta y los usos relativos a tapar todo el rostro y cubrir la ropa por prendas de exterior negras se siguió viendo en España hasta el sigloXIX. En el entorno de Madrid es posible que en la regencia de Mariana de Austria (1665-1675) dejara de ser habitual ver a tapadas y que estos usos fueran sustituidos por la moda francesa, más seductora que la del traje a la española, que en este momento ya resultaba anticuado. Paradójicamente, la guardia de la reina difundió en España el sombrero que luego resultaría fundamental para los embozados, el chambergo, que se llevaba con una capa larga, de mayor longitud que el habitual ferreruelo español, y permitía a sus portadores convertirse en sombras en las oscuras calles delXVII y posteriormente delXVIII, motivo por el que los ilustrados y los Borbones estuvieron en contra de ellos.


  PERMANENCIAS Y ADAPTACIONES DE LA MODA 
A LA ESPAÑOLA Y RESISTENCIAS A LO FRANCÉS


  Al margen de esta cuestión, las tendencias de la corte de Versalles eran no solo las más cotizadas de Europa sino que suponían el faro del refinamiento y la sofisticación, entroncando al mismo tiempo con la cultura barroca de la Contrarreforma y con el mundo que estaba despuntando. Así se ve en la promoción, por parte de LuisXIV y de su ministro Colbert, de una industria del lujo nacional francesa, de la burguesía y el comercio, de una monarquía absoluta en la que los nobles quedaban reducidos a una misión decorativa y estética, centrada en la etiqueta y en el consumo de las tendencias, que a su vez enriquecían las arcas de Francia.


  Una nota importante sobre este nuevo estilo fue que, frente al antiguo traje español de corte masculino, se prefirió un toque más blando, femenino, con la presencia de vivos colores pastel, encajes, variedad de lazos y perifollos, volantes, hebillas, plumas y bordados que, junto a los diamantes, las perlas, las pelucas y el maquillaje, se popularizaron tanto en mujeres como en hombres (si bien LuisXIV no se mostró muy favorable al empolvado del cabello). Los modales también cambiaron, prefiriéndose la frivolidad, el coqueteo y el hedonismo a la gravedad y estatismo españoles (que eran así al menos en teoría, pues la realidad de la gente distaba mucho de ser severa y rigurosa).
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  Detalle de Felipe de Orleans con María Luisa de Orleans, ambos vestidos a la francesa (h.1670) y esta, ya como reina, a la española (h.1679).


  


  La moda francesa entró en nuestro país con timidez, aunque con paso seguro, en el reinado de CarlosII, si bien durante gran parte del mismo el vestir a la española siguió siendo un requisito necesario para ascender en la corte y un modo de aparecer querido por los principales cortesanos que, incluso pese a algunas recomendaciones del rey, mantuvieron su apego a las modas españolas. De hecho, cuando el monarca se casó con María Luisa de Orleans en 1679 (figura 4) y ordenó que la corte vistiera a la francesa, aún se produjeron episodios de reafirmación del traje español al obviar parte de los nobles ese mandato. Las escenas populares que nos han llegado de esa época confirman la buena salud de la que gozaba entre las gentes comunes el traje español, a finales delXVII, pese a que la paulatina simpatía del rey por su esposa contribuyó a que adoptara la indumentaria y gustos franceses, como puede verse pocos años después de su enlace, siguiéndole luego el resto de la corte (figura 5). Pese a ello, aunque las modas francesas se popularizaron entre las clases altas, la tradición nacional sería muy querida durante toda la centuria siguiente y especialmente por las gentes populares. Y, aun con esas salvedades, cuando a la muerte de CarlosII llegó a España FelipeV de Borbón como flamante introductor de una nueva dinastía, su abuelo LuisXIV le recomendó que adoptara primero la moda a la española y luego, solo después, introdujera las francesas o las que fueran de su gusto.
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  En las adoraciones de la Sagrada Forma por CarlosII de Ruiz González (1683) y Claudio Coello (fines delXVII) se puede apreciar bien el paso del traje a la española a la moda francesa


  


  CAPÍTULO 6 
EL SETECIENTOS: LA MODA FRANCESA EN ESPAÑA 
Y EL CAMBIO DE GUSTOS


  À LA FRANÇAISE: UN ESTILO FEMENINO


  El setecientos es una centuria en la que, a diferencia de la estética anterior, las mujeres están a la vanguardia de la moda y surgen nuevos comportamientos acordes a esta preeminencia, pese a que la renovación del sistema de la moda tiene en LuisXIV a su principal promotor y a que una de las transformaciones clave del armario del momento sea la sustitución del jubón por la casaca, prenda de origen militar, que va a transformar la apariencia de los varones y también la de las mujeres.


  El XVIII ha quedado a menudo estereotipado o reducido a la estética rococó, clave en el reinado de LuisXV, que se centra en una nueva belleza más graciosa, dulce, coqueta y femenina, vinculada también a un concepto naciente de sociabilidad en la que hay una relajación de la moral tradicional, en favor del galanteo y del lujo. También a la llamada «estética de la vejez», asociada a las pelucas blancas y la cara empolvada, enmarcada en el exceso de las tendencias, que se satirizan en todos los países, pero se siguen devotamente. De hecho, en España se atribuye el descenso de matrimonios que se produce en la centuria a la afición por la moda y el surgimiento de estas nuevas maneras, intentándose acabar con los desmanes producidos por lo extranjero, sin mucho éxito.


  Este siglo es un momento muy complejo, sociopolíticamente y también en lo referido a las modas, tanto en Francia como en España. Si bien las modas galas se asientan en el país, esta realidad convive con una defensa férrea de lo propio en oposición a lo extranjero. Y, pese a la idea que transmiten los aparatosos trajes de corte (cuyo uso con el devenir del siglo quedó relegado a ocasiones especiales), en este periodo la indumentaria de hombres y mujeres se simplifica y se hace más blanda, perdiendo la rigidez de las modas españolas. Además, paulatinamente, y con una importante influencia de los nacientes periódicos y también de la nueva industria de la moda y las tiendas al modo francés, las tendencias se popularizan y, al mismo tiempo, las élites van a admirar y reproducir los modos y las modas de las gentes sin título de nobleza.


  Se produce así una comunicación bidireccional, ascendente y descendente, de la moda que es visible en fenómenos como el majismo, muy relacionado con el rococó por su idealización de la vida campestre y sencilla, pero también en la difusión de los gustos a toda la sociedad, sobre todo a la urbana, que terminará con la adopción a fines delXVIII del traje de influencia inglesa para todos los hombres. El pantalón, prenda popular por excelencia, tiene un papel clave, desterrando los calzones y las medias (pero también la peluca) que se ven aristocráticos y, por tanto, obsoletos ante la floreciente sociedad burguesa. Aunque este proceso de democratización va a necesitar de las mujeres del ochocientos para concretarse, también en el setecientos se produce una simplificación del traje, producto además de la preocupación de la Ilustración por el bienestar y la salud, y fruto de ella una mayor propagación de las tendencias entre las clases sociales más humildes. Estas contribuirán a difundir un estilo más práctico, con prendas como el vestido camisa o a la criolla, que reducía el protagonismo del corsé, y otros aparatos que creaban un nuevo cuerpo femenino.


  En definitiva, el siglo XVIII va a arrojar un complejo panorama para la moda, pues, en buena medida, supone la creación del sistema que hoy asociamos a la industria de la moda contemporánea (que terminará de configurarse en elXIX, especialmente de la mano de Charles Frederick Worth). Esto también generará un importante debate en el que la moda y la vestimenta tienen profundos ecos ideológicos y políticos. Se trata de un contexto en el que se produce la caída del Antiguo Régimen y el surgimiento de un nuevo mundo de signo liberal y burgués, con un fuerte sentimiento nacionalista, en el que la indumentaria es un símbolo más de identidad. En este sentido, la españolidad, frente al afrancesamiento o incluso en oposición a la anglofilia del último tercio del siglo, es una categoría muy importante en toda la centuria, especialmente en la recta final, cuando el periodo finalice con la guerra de la Independencia contra la invasión de Napoleón.


  El setecientos comienza en España con el establecimiento en el trono de una nueva dinastía, la de los Borbones, fruto de su triunfo en la guerra de Sucesión y también de la preeminencia francesa en el continente. El nuevo rey, FelipeV, es nieto de LuisXIV y sucesor de CarlosII, suponiendo el fin de los Austrias. También se producirá la vinculación de España con la órbita francesa en virtud de los Pactos de Familia, inscribiendo al país en un nuevo panorama internacional. En lo que respecta a la situación del país con este cambio dinástico, el centralismo borbónico y la instauración del absolutismo constituyen las principales novedades en los usos y maneras de los antiguos reinos, pero en lo referido a la moda y los modos también se producen grandes cambios.


  En el reinado de Carlos II ya se produjo una incorporación de los gustos y tendencias franceses a la corte española; sin embargo, aún entre las élites existía un remanente de interés por la indumentaria que venía del sigloXVII. De hecho, prueba de la necesidad de vestir a la española para prosperar en Madrid son los retratos que se hacen de FelipeV con motivo de su llegada al trono (figura 1), así como el consejo que le da su abuelo, el Rey Sol, sobre respetar los usos españoles, primeramente, y luego ya lucir a su gusto, es decir, a la francesa, pues una vez que haya satisfecho a la nación con ello, sería dueño de introducir otras modas. Pero, eso sí, sin órdenes, solo con su ejemplo.


  
    FIGURA 1
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  Felipe V vestido a la española a su llegada a Madrid (Hyacinthe Rigaud, 1701).


  


  Y efectivamente así ocurrió, al menos en el ambiente de la corte, como es evidente en los retratos que nos han llegado (figura 2). Aunque sin olvidar que en el marco de las conspiraciones políticas la indumentaria jugó un papel importante, apostando distintos sectores a lo largo de la centuria por diferentes modos de vestir que privilegiaban la tradición española o los gustos foráneos. En cuanto a las clases populares, el apego por las prendas históricas nacionales fue grande, llegando incluso a condicionar la apariencia de las élites, que decidieron imitarles, sobre todo desde mitad delXVIII y en particular durante el reinado de CarlosIV.
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  Detalle del almanaque de 1708 donde se anuncia el nacimiento del Príncipe de Asturias Luis de Borbón en Madrid, heredero de FelipeV, con toda la corte ataviada a la francesa.


  


  En los distintos retratos que se han conservado de la familia de FelipeV podemos observar la concreción, ya a principios delXVIII, del modelo de vestimenta que va a durar prácticamente toda la centuria (figura 3), aunque con cambios al final del siglo para hombres y mujeres. Básicamente, podemos afirmar la primacía de las modas francesas, extendiéndose este gusto también a las maneras y al protocolo de la corte, que sigue el modelo promovido desde Versalles. Sin embargo, a diferencia de Francia, en España no surgió una industria del lujo como la establecida por el Rey Sol y Colbert, habiendo de importarse la mayoría de productos.


  La moda se convirtió, por otra parte, en un asunto cotidiano, e ir vestido y comportarse con elegancia y buen gusto pasó a ser un elemento fundamental para la promoción social, ocupando las tendencias galas el lugar de las antiguas costumbres y vestimentas a la española difundidas por los Austrias. Como ya hemos dicho, la afición a la moda y la imitación del lujo de los poderosos venía del Renacimiento, pero en esta centuria cobró una nueva dimensión, beneficiándose del desarrollo industrial y artesano y, sobre todo, de los medios de comunicación, que favorecieron la nueva hegemonía política y cultural francesa. No obstante, durante todo el sigloXVIII se criticó, ridiculizó y satirizó a los hombres y mujeres muy aficionados y preocupados por el vestir y las tendencias, los petimetres y las petimetras, especialmente en el caso masculino, una cuestión que no fue exclusiva de España sino motivo de burla internacional.
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  La familia de Felipe V, vestida a la francesa (Jean Ranc, 1723).


  


  CASACA, CHALECO Y CALZÓN PARA LOS CABALLEROS


  En el setecientos el hombre elegante a la francesa vestía calzas, medias que podían ser lisas o ir bordadas y zapatos de tacón con hebillas y lazos. En algunas ocasiones, los hombres vistieron botas, que se hacían con finas pieles y que anteriormente se habían restringido a los militares y a las actividades relacionadas con caballos. Sobre la camisa o la camisola, en la que primaban las chorreras y los finos encajes, se colocaba una chupa, antecedente del chaleco que se usó posteriormente, aunque más largo, y luego la casaca, que era una prenda que tenía orígenes militares pero que denotaba prestigio social en ese momento para los civiles. Eran de vistosas sedas y se decoraban con bordados y apliques. El conjunto se completaba con un espadín, que ahuecaba la casaca y daba movimiento, y que paulatinamente dejó de usarse. La peluca empolvada, que cambió de estilo a lo largo del siglo, pasó de las grandes y caras de pelo largo, leoninas, con raya al medio y bucles cayendo sobre los hombros de los reinados de FelipeV y FernandoVI (que obligaban a que las casacas no tuvieran cuellos), a las más reducidas, de la época de CarlosIII. Estas llevaban bucles horizontales en los lados y el pelo recogido atrás en una coleta, en una bolsa de seda, lo que permitió que las casacas empezaran a tener un cuello de tirilla, que fue ampliándose con los años.


  Como complementos se llevaba también un sombrero de tres picos, que dio nombre a la célebre obra literaria, más conocido como tricornio, y que en nada se parece al que hoy se relaciona con la Guardia Civil; la corbata, aunque tampoco se parezca mucho a la actual; y, en algunos casos, bastón. Para salir a la calle, se llevaba encima de este conjunto la capa o el capote, típicamente hispanos, que al finalizar el siglo serían paulatinamente sustituidos por el redingote y luego por el gabán, que puso fin a la vigencia de la última prenda aristocrática y no anatómica.


  Este estilo perduró para los hombres hasta principios delXIX cuando, por influencia de la nueva moda burguesa y de los sans-culottes, la casaca y el calzón serían señalados como aristocráticos, así como la peluca empolvada, y se difundiría paulatinamente el pantalón, hasta la desaparición del traje corto. En este proceso, Inglaterra y la ropa de la gentry, más cómoda y menos delicada que la francesa, tendrían una repercusión fundamental. Por otra parte, no hay que pensar que el conjunto de casaca, chupa o chaleco y calzones con medias era exclusivo de los elegantes y los acomodados. Todos los varones, y así aparece en los inventarios de bienes, tuvieron su casaca, confeccionada en general en paño o en otras telas más baratas, y los calzones con medias formaron parte de la apariencia habitual masculina de la época. Los pantalones largos quedaron para los campesinos y los trabajos más populares, aunque no siempre, como se puede apreciar en las escenas de las estaciones de Goya donde, pese a los rigores invernales, los varones visten todos de corto, aunque se trata de prendas bien sencillas y de labor. En las calles de las diferentes ciudades y pueblos de España la apariencia de los hombres entroncaba, pues, con esta moda francesa de la casaca y la chupa sobre los calzones con medias. Las gentes más humildes irían con medias y prendas de lana y chaquetas y chalecos sobre camisas simples, vestidos con mucha sencillez. Salvo entre las clases más acomodadas, pelucas y espadines o hebillas y encajes de fantasía no fueron muy comunes y, junto a los gustos galos, convivieron prendas tradicionales.


  Por otra parte, pese a ser lo francés el principal protagonista del carácter del siglo, especialmente desde 1750, pero sobre todo en el reinado de CarlosIV, en España se reafirma el apego hacia lo que se considera español frente a las maneras extranjeras. En oposición al traje a la francesa de casaca y chupa, se extiende otro modo de vestir que sobre todo está tomado de los majos o manolos de Madrid y que, incluyendo también calzón y medias, privilegia prendas propias de la tradición española como son la jaquetilla o el jubón, que se llevan con faja. Y, frente a las pelucas y cabellos empolvados y peinados por peluqueros, que comenzaban a cobrar importancia social, estos majos llevan el pelo al natural y recogido con redecilla, a la que a veces suman una montera o un sombrerito repujado.


  En otras ocasiones, en cambio, lucen lo que se llamó chambergo, un sombrero de ala muy ancha que, junto a la capa larga, permitía el embozo, es decir, el anonimato y ocultamiento, y que fue objeto de gran preocupación social por parte de las autoridades, que intentaron que el país dejase atrás esa costumbre (figura 4), como puede verse en los numerosos bandos y reales órdenes publicados entre 1716 y 1745, por ser perniciosa y contraria a las reformas borbónicas y al deseado progreso social. Pero, al igual que las leyes suntuarias y prohibiciones relacionadas con las modas que se hicieran en el pasado, estas medidas no tuvieron ningún éxito. En realidad, este dúo de prendas apenas tenía tradición en el país, y su origen, desde luego, no era nativo: el chambergo había sido introducido por las tropas del general Schömberg en 1650, durante la guerra de Cataluña, y popularizado más tarde por la guardia de la reina Mariana de Austria, ya en el reinado de CarlosII.


  
    FIGURA 4
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  La maja y los embozados (Francisco de Goya, 1777).


  


  Sin embargo, durante la hambruna que asediaba a Madrid en la década de 1760, la capa larga y el chambergo fueron prohibidos en la capital y los Reales Sitios por un bando de 10 de marzo de 1766, que pedía que se sustituyeran por la capa corta y el sombrero de tres picos o, en todo caso, por uno que dejase ver el rostro como la montera del pueblo ínfimo. Las gentes de Madrid se rebelaron, considerando que las imposiciones extranjerizantes y reformistas de los Borbones eran causantes de la subida de los precios de los alimentos básicos, y tuvo lugar el motín de Esquilache (1766). La revuelta acabó con el exilio de este ministro tan querido por el rey y su sustitución como hombre fuerte por el conde de Aranda, que se hizo omnipresente hasta 1773, cuando Campomanes y Floridablanca cobraron mayor importancia, desplazando a los italianos de la corte y provocando que al año siguiente los jesuitas fueran expulsados del país.


  Aunque el movimiento tuvo éxito (sin que derivase en una revolución contra la monarquía, en parte debido a la ausencia de una fuerte burguesía que impedía un proceso como el de Francia en 1789), la capa larga y el chambergo pasaron de moda y en el tercer tercio delXVIII la sociedad miró a las clases populares de Madrid como símbolo de lo nacional, frente a lo extranjero, encontrando en los majos el prototipo de lo español. Este giro popular no puede explicarse, como ya anticipábamos, sin la cultura rococó importada desde Francia: quizá el símbolo más claro de lo que el setecientos significó estéticamente. Este estilo promovió una nueva cultura en la que lo suave y femenino, lo pastel, lo gracioso y lo seductor tuvieron sus grandes hitos. El ocio y la diversión se difundieron por Europa, extendiéndose el gusto por lo popular y la sublimación de la vida sencilla de un mundo con unas costumbres menos sometidas a la rigidez de la corte y donde se celebraba la naturaleza y su generosidad (es decir, el amor, la juventud, la sensualidad y la sexualidad).


  EL MAJISMO Y EL VESTIDO NACIONAL: 
LA LUCHA CONTRA LA DECADENCIA


  En España fueron los majos y majas madrileños quienes inspiraron a la corte y representaron, al mismo tiempo, un estilo opuesto al afrancesado, en un momento en el que gracias al movimiento ilustrado hubo preocupación por el desarrollo nacional y se intentó favorecer la industria, frenando las importaciones y también parando el gusto por el lujo, que se consideró nocivo para la sociedad. Los tapices basados en cartones de Goya, que estaban hechos para la corte, dan cuenta del ambiente y gustos de la capital y del país. En un bando de 1767 se prohibía el acceso al Retiro a los hombres que no fueran a cuerpo descubierto, debiendo presentarse: «Peinados, sin gorro, red, montera, ni cosa alguna que desdiga del traje decente que se usa; por consiguiente, en casaca y chupa, sin jaquetilla, capa ni gabán». Es la clara constatación de la dualidad de la sociedad española del momento que, si bien sancionaba como preceptivo el traje a la francesa, prefería cada vez más el majismo y la indumentaria que creía castiza (aunque, como hemos dicho, las deudas de este traje con el aristocrático son evidentes, no solo con el del setecientos sino con el de los Austrias).


  Sobre esta influencia de la moda popular madrileña, que en el reinado de CarlosIV será omnipresente, tiene mucha importancia en este siglo la nueva sensibilidad hacia el ocio, que hace que en la corte sean habituales no ya las visitas a palacios, sino la vida en las nuevas calles del Madrid de CarlosIII, como el paseo del Prado, donde se dejarán ver los elegantes, o en los diferentes jardines y también en los espectáculos y cafés que se popularizan. La más importante de estas diversiones es el toreo, que si bien venía de antiguo en el país, en este momento genera una auténtica pasión, variando su significado. Si anteriormente los toros eran lidiados por la nobleza a caballo, o corridos por las calles, ahora se abre el toreo a pie en las plazas, y los matadores, los antiguos peones de sus señores, se convierten en ídolos de masas.


  El traje de torero que hoy conocemos es, ni más ni menos, la ropa de calle de los majos del sigloXVIII. Hasta 1830 no se fija este modo de vestir como el propio del toreo, y que se mantiene hasta hoy. Los majos o guapos, que tenían «aire de taco», como se decía en la época, eran una subcultura urbana madrileña que tenía paralelos en otros puntos del país, aunque su principal foco fueron los barrios bajos de la capital. Vestían, lejos del modelo de hombre soldado austracista y cercanos a la «feminización» francesa del setecientos, con afectación y chulería, pero también con desaliño, pues alternaban la bravura con la desafección de quien se juega la vida vestido sin protección. El torero es galante, con sus calzones ajustados y sus medias de seda, pero también presumido: lleva adornos de terciopelo, pasamanerías, rasos, encajes, lazos, etc., y en su indumentaria se refleja el deseo de jugarse la vida (entendido como diversión, no como riesgo), pues el capote representa las dos suertes (la buena, la rosa, y la mala, la amarilla) y la montera se arroja al ruedo (que era el tricornio reconvertido en bicornio) para ver qué signo va a marcar la faena. El desdén aristocrático llega al pueblo y, a su vez, el majismo encandila a las clases altas.


  Los hombres de todas las clases sociales imitan a estos bravos, que llevan redecilla para recoger el pelo, sin empolvar, frondosas patillas, casaca corta o jaquetilla y jubón, de vivos colores y muy adornados, a los que añaden una faja vistosa y un pañuelo de colores en el cuello en lugar de corbata. Tampoco llevan espadín, sino una navaja, y lucen calzón y medias de colores, con zapato bajo ornamentado con hebillas o lazos. Sus ademanes son seductores, chulescos y de guapo y, aunque la influencia inglesa va a oscurecer el traje de tres piezas a principios delXIX, junto al empuje de los sans-culottes en la Revolución Francesa, los calzones cortos, la majeza y la chulería no van a desaparecer del país, a pesar de que este modo de vestir se va a reservar para la plaza de toros. En la segunda mitad del ochocientos volverán a la moda los chulos y las chulas, también de las clases bajas madrileñas, convirtiéndose en iconos de las tendencias y prototipos de lo castizo y español.


  No hay que perder de vista el gran protagonismo que las mujeres tuvieron dentro del majismo. Pero se convirtieron en figuras de relieve sobre todo por su gusto por las mantillas y peinetas, prendas plenamente españolas, y por lucir una ropa más cómoda y flexible que, si bien tenía importantes deudas con la moda francesa, también se vinculaba fuertemente a las tradiciones austracistas de los siglos pasados. Las manolas llevaban jubón o corpiño ajustado y escotado, con mangas de farol de colores muy vivos sobre una falda de vuelo, la basquiña que venía delXV, y mandil. Sus ropas estaban en relación con la indumentaria que las clases sencillas venían llevando desde tiempo atrás, pero ahora se refinaba al sumarla a un nuevo comportamiento y a unas maneras que correspondían a una cultura festiva, de disfrute corporal y sensual.


  La ropa de las manolas era adecuada para los bailes de seguidillas o el fandango, que se puso de moda en aquel entonces, pero también para ir a la pradera de San Isidro y para asistir a espectáculos públicos como el toreo o el teatro. Pero, sobre todo, era una indumentaria que permitía el movimiento a estas mujeres trabajadoras. En este sentido, durante este siglo aumentó la preocupación por la vestimenta femenina y la falta de razón que había en ella, así como por el derroche y poco progreso que generaba al país. El traje de las majas, con la falda que dejaba enseñar los pies y sin armazones que ahuecaran las faldas o corsés ceñidísimos (el jubón era el que les daba forma al cuerpo), estaba en relación con las corrientes que desde la segunda mitad delXVIII, sobre todo en el último tercio de la centuria, promovían una reforma del traje.


  La burguesía y los ilustrados estaban en contra de las modas cortesanas y del dispendio exagerado de Versalles, que ejemplificaba en el traje a la francesa de calzón y casaca para los hombres y panier o falda voluminosa y corsé para las mujeres, además de las pelucas o el empolvado, que se presentaron como una rémora social. Contra el corsé se escribieron tratados científicos, como el de Martínez Galinsoga, médico de María Luisa de Parma, titulado Demostración mecánica de las enfermedades que produce el uso de las cotillas (1784), y hubo interés por desarrollar un traje más racional, más práctico, inspirado por la sencillez de la Eloísa de Rousseau, y que implicase una reducción de las diferencias sociales y del furor por el lujo y la moda entre quienes no eran privilegiados, aunque sin eliminarlas.


  Al final del reinado de Carlos III vio la luz el Discurso sobre el luxô de las señoras, y proyecto de un trage nacional (1788), seguido de la Respuesta a las objeciones que se han hecho contra el proyecto de un trage nacional para las damas (1788), y Juan de la Cruz Cano y Olmedilla terminó su Colección de trajes de España (1777-1790), proyecto que, promovido por Floridablanca, quería acabar con la influencia de modas extranjeras que perjudicaban a la industria del país y promovían la pérdida de las costumbres y el decoro tradicionales. Pero estas pretensiones ilustradas, que buscaban el progreso de la nación y la felicidad de los súbditos desde arriba, contrastaban con la sensibilidad popular y no tuvieron éxito. No obstante, eso no significó que en el último tercio del setecientos la moda femenina no cambiara, ni tampoco que hubiera que esperar a la Revolución Francesa para que se produjeran grandes transformaciones en el vestir de la sociedad. Tanto para hombres como para mujeres, el sigloXVIII supuso (pese a lo que puede parecer por ciertas modas cortesanas muy exageradas, en particular la «estética de la vejez» y las grandes pelucas de la época de María Antonieta) una mayor comodidad y sencillez en la indumentaria. Vista en perspectiva, es una centuria en la que el traje se relaja, en sintonía con las ideas rococó y las ilustradas y burguesas.


  Para las españolas, el setecientos comienza con una apariencia que entronca con la de los Austrias finales (jubón que estrecha la cintura, con hombros y escote al aire por influencia francesa, y falda con volumen gracias a armazones que devienen del primitivo verdugo renacentista), pero termina con vestidos, llamados a la polonesa o a la circasiana, que dejan ver los pies y se usan para el paseo. Y también con las batas, vaqueros o incluso las camisas a la criolla, que buscan hacer la indumentaria femenina más sencilla y que prescinden de corsé y del panier, que ya solo se utiliza en un ámbito cortesano.


  En Francia, el reinado de Luis XIV había transformado la apariencia femenina, a tono con los cambios producidos para la masculina. Sin embargo, el sigloXVIII se inicia con los llamados vestidos volantes que ocultaban la figura de la mujer sumergiéndola en un mar de tela, de la que solo sobresalía un corsé muy ceñido. Estaban inspirados en las batas o saltos de cama que las mujeres de clase alta se ponían por la mañana para realizar su toilette y daba apariencia de comodidad, pese al corsé. Eran unos vestidos amplios, con una gran falda armada circular y con la espalda convertida en una cascada de pliegues de tela. Su origen se atribuyó a Madame de Montespan y a su nieta, lo que parece más probable, como medio de esconder los embarazos de sus bastardos, pues permitía destacar las partes femeninas más admiradas: el rostro y el escote, sin mostrar ninguna forma del cuerpo. Aunque este vestido pasó de moda pronto y no consiguió superar el primer tercio del siglo, estas batas con tanta tela se rediseñarían y serían clave hasta finales delXVIII.


  El estilo rococó, creado durante el reinado de LuisXV y difundido por el soberano y, sobre todo, por su favorita, Madame de Pompadour, fue el que configuró la apariencia femenina que hoy atribuimos al setecientos. El vestido a la francesa se fijó a principios delXVIII y se incorporó a nuestro país con la simpatía de las clases altas y de la corte, ahora ya francesa gracias a la llegada de los Borbones. La corte de Madrid se parecía a Versalles, las damas seguían las tendencias galas y a menudo compraban sus prendas en París.


  La silueta femenina se vinculaba con la del siglo anterior, pues el tronco quedaba configurado bajo la estructura del reloj de arena gracias al corsé y a un petillo triangular que reforzaba visualmente la finura de la cintura y se adhería a los diferentes vestidos. La falda era ampliada en las caderas, aunque quedaba plana en el frente, gracias a un armazón que se llamó panier en Francia y tontillo en España. El cabello se empolvaba o se lucía una peluca. Con el tiempo, el peinado femenino fue creciendo en altura y complicación. El maquillaje y algunas modas, como los lunares, también causaron sensación, y las damas tuvieron a su disposición una gran variedad de accesorios y aderezos: joyas —especialmente diamantes, que se pusieron de moda en Versalles por su brillo—, cintas, plumas, abanicos y otros adornos que enriquecían el vestido.


  La moda de la robe à la française, la bata española, fue solo para mujeres de clase alta: por un lado, requería un elevado gasto en telas, ampliado por la cascada de pliegues que caía por la espalda; por otro, eran vestidos que precisaban de una cuidada confección, cara y compleja, y ayuda de criados para vestirse y desvestirse, reduciendo además la movilidad de sus portadoras. Estas damas no solo cargaban con mucho peso, sino que la zona superior del cuerpo la llevaban constreñida por el corsé de ballenas, muy ceñido con los cordones, mientras que el tren inferior comenzaba con un ahuecador en la cadera que podía continuar hasta el suelo en un armazón de aros unidos por cintas que daban vuelo a la falda. Restringida a los aristócratas y burgueses de mayor riqueza, esta moda se vio con inquietud en un clima de reforma social y de preocupación ilustrada por el progreso.


  Por ello se propusieron otros modelos de vestidos, como el vaquero a la inglesa, que apareció en el último tercio del siglo y permitía vestirse con más sencillez y autonomía, además de contar con el beneficio de ir armado con ballenas, lo que hacía posible prescindir del corsé. El vaquero fue además muy usado para vestir a las niñas, probablemente por su comodidad, aunque a nosotros hoy esta nos parezca muy relativa. No obstante, estas batas no fueron las únicas opciones indumentarias del setecientos.


  Igual que los hombres adoptaron la casaca, sustituyendo al jubón, las mujeres también la incorporaron a sus vestidos, haciéndose especialmente populares en la primera mitad de siglo. En el manual de Juan de Albayceta de 1720 aparecen diversos patrones de casacas, que luego se complementaban con un petillo que se sujetaba con alfileres o cintas al frente y que dejaban ver bocamangas de fino encaje. Debajo de estas casacas iba el corsé o la cotilla, sobre la camisa, y en la parte inferior se llevaba una falda que podía abrirse en la parte delantera para dejar ver una bajofalda. También se llevaron, más cotidianamente, con basquiñas (que aún no eran las faldas negras del reinado de CarlosIII). Sin embargo, en vista del tipo de calzado y accesorios que lucían las mujeres del momento, puede reconocerse de igual modo como una moda aristocrática. La falda se ahuecaba con tontillos, por lo que la movilidad quedaba también muy reducida, acorde con la costumbre de ir en coche y no andando o de dar pequeños paseos recreativos y galantes.


  Estas circunstancias favorecieron que, junto a la moda a la francesa, en España conviviera este traje aristocrático con otro más sencillo, fruto del interés por el plebeyismo y el majismo, inspirado en las majas madrileñas. Estas llevaban jubones ajustados y faldas cortas, que dejaban ver los pies, y lucían una actitud chulesca y jaranera. Las clases altas imitaron su forma de vestir, que si bien era sencilla y no incluía corsés ajustados ni armazones en las faldas, era muy cuidada y graciosa, plagada de adornos y detalles como los nudos que imitaban los frutos del madroño. Aunque prácticamente todas las mujeres lucieron prendas a la francesa, bien porque los heredaban de sus amas, bien porque se los compraban de segunda mano y los rediseñaban, o incluso cosían en tela sencilla ropas del estilo del momento. Desde la segunda mitad delXVIII, esta indumentaria de majos y majas representó una alternativa castiza a las modas extranjerizantes, acrecentándose su sabor nacional con enfrentamientos como el motín de Esquilache, que dotó a estas vestimentas de prestigio.


  Esto hizo que en el reinado de Carlos III apareciera para las mujeres un traje que los extranjeros llamaron nacional. Alejado de las complicadas modas francesas de la corte, tampoco era realmente español. Se trataba de una indumentaria externa que ocultaba otra interna, que podía ser afrancesada o al estilo populachero de las majas u otros trajes regionales de la época. Por otra parte, tampoco fue «popular»: todas las mujeres, tanto de clase alta y baja, lo vistieron.


  Este traje representó un fenómeno único en Europa y, como hemos dicho, se llevaba en la calle y nunca en casa o en la corte. En la última década de siglo pasó a estar bien visto y las damas se retrataron con él como si fuera una indumentaria exterior, de la que no despojarse. Su estudio resulta muy complejo debido a la amplitud del fenómeno: a nivel nacional debió ser un uso tan habitual que apenas se ha atestiguado, siendo los extranjeros que viajaron por España quienes han dado cuenta de esta moda. La descripción más clara es la del francés Alexandre de Laborde, miembro de la embajada de Luciano Bonaparte en 1800, que la recogió en un libro con sus impresiones. Decía que la mayoría de mujeres de clase alta habían adoptado los trajes franceses para eventos pero que para ir por la calle o a la iglesia lucían el traje español, que consistía en un cuerpo, una falda corta que llegaba al empeine y la mantilla. También aclaraba que, en realidad, se utilizaba como una cobertura, pues, cuando llegaban a su destino, se quitaban la basquiña y dejaban ver la falda más corta y adornada que de verdad lucían, aunque también podían ir completamente vestidas a la francesa.


  
    FIGURA 5
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  Estampas de una maja elegante y de una petimetra con manto en Semana Santa en la Colección de trajes de España (Madrid, 1777-1788).


  


  Este traje nacional estaba compuesto por una falda negra, la basquiña, un jubón y una mantilla. El cuerpo iba armado, como si se llevara corsé, y a menudo se tapaba el escote con un pañuelo que se llamó modesto o mentiroso. Estuvo vigente entre 1770 y 1820, pasando de moda después, y formó parte de las maneras de las españolas de la época, independientemente de su clase social y del estilo de indumentaria que llevaran bajo él.


  Sin embargo, parece difícil no considerar que el interés por el majismo entre las clases altas no contribuyera a su popularidad: alrededor de la década de los ochenta, las damas dejan de lado los vestidos franceses y comienzan a posar en los retratos con cierta gallardía y majeza. Además, la mantilla se consideró símbolo de lo español y su declive en elXIX como prenda cotidiana causó gran dolor en los casticistas, aunque se mantuvo para las grandes celebraciones, ir a misa o a los toros. Es por esto que el traje nacional y su extensión deben entenderse en el contexto de la división de la sociedad del setecientos entre los tradicionalistas y los progresistas, y entre afrancesados y patriotas, antecediendo al conflicto que va a tener lugar durante la guerra de la Independencia.


  
    FIGURA 6
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  En La gallina ciega (Francisco de Goya, 1788) se puede ver la mezcolanza de vestimenta y estilos.


  


  Pero también debe comprenderse esta influencia del majismo y de la basquiña y mantilla como un ejemplo de los aires renovadores de la indumentaria y la sociedad delXVIII, a tono con las propuestas de vestidos de paseo y más prácticos, como la ropa a la polaca, el vaquero a la inglesa o las camisas a la criolla que se difundieron en los últimos años de la centuria. La España de finales del setecientos fue un crisol de modas y tendencias, así como de opiniones y concepciones de la sociedad, que se reflejaban a su vez en la apariencia (figura 6). En numerosas imágenes de la época pueden verse damas vestidas a la francesa con batas armadas con panier, señoras con vestidos más modernos y cortos de inspiración inglesa o de tipo paseo y mujeres con basquiña y mantilla, pero también hombres con casaca, chupa y peluca empolvada, otros vestidos a la inglesa con frac y majos con capa larga, redecilla y actitud torera.


  Sin embargo, cabe mencionar que desde 1770 se vivió en el país, y en toda Europa, una progresiva simplificación de la indumentaria para hombres y mujeres que tomó como referencia a la sociedad inglesa (figura 7). Los acontecimientos de 1789 aceleraron, por otro lado, el cambio social y político, reflejándose estas transformaciones en la vestimenta. Es destacable que los varones encontrarán en estos momentos una apariencia que se va a mantener estable hasta hoy (sustituyendo la casaca y el calzón por el traje con pantalón largo y luego revisando esa apariencia con prendas similares pero más informales), mientras que las mujeres van a precisar aún del sigloXIX y delXX, así como de enormes cambios en su estilo, para conseguir una indumentaria práctica y universal para todas las clases sociales, así como representativa del orden liberal y democrático.


  
    FIGURA 7
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  Estampa I de la Muestra de trages y muebles decentes y de buen gusto (Madrid, 1791) con hombre vestido con casaca de paño negro y mujer con caracó.


  


  Aunque a primera vista puede parecer que la moda femenina en el setecientos fue muy rígida, lo cierto es que la centuria arrojó una simplificación del traje para mujer, tal como debe verse el característico vestido columna de la Revolución Francesa, sin corsé y con zapatos planos, así como con el cabello sin empolvar y poco maquillaje. Por otra parte, es cierto que este interludio fue breve y que hacia 1820 la apariencia femenina volvió a transformarse y a aumentar paulatinamente su complejidad, como resultado de un orden liberal que reducía a las mujeres a la domesticidad y que, además, las erigía en escaparates de la riqueza, reflejo del nivel social de su familia.


  En todo Occidente, la adopción de un estilo más racional, higiénico y práctico fue paralelo y supuso un proceso de reivindicación feminista y de desarrollo industrial y capitalista que se separó de la estética monolítica y apenas transformada de los varones, que alcanzaron en las revoluciones atlánticas, y por influencia del dandismo (gracias al traje de tres piezas y la incorporación del pantalón a todas las clases sociales), una forma de vestir y un ideal de belleza que continúa vigente hasta la actualidad. Pero, además, en este panorama en que la moda expresaba directamente una ideología y trascendía la estética, hay que inscribir la cultura del nacionalismo y los conflictos bélicos que arrastrarían a Europa en los siguientes siglos, teniendo España un importante papel en este proceso. El devenir de los gustos en el país al final delXVIII es el terreno sobre el que se desarrollan los conflictos de la centuria siguiente. La pugna más importante tiene que ver con el afrancesamiento y la defensa, pervivencia o desplazamiento de las tradiciones propias, así como la cuestión nacional de España, un tema que se convirtió en un importante foco de debate público.


  CAPÍTULO 7 
LAS REVOLUCIONES LIBERALES 
Y LOS NUEVOS IDEALES DEMOCRÁTICOS


  Al observar las modas de este periodo final del Antiguo Régimen podemos concluir que existió una importante simplificación del traje para hombre y para mujer, relacionada con una creciente anglofilia pero siempre bajo el paraguas francés, especialmente en lo relativo a la apariencia femenina, que desde este momento quedaría en todo Occidente vestida a la francesa. Es cierto que el fenómeno del majismo tuvo una gran repercusión entre las clases altas y bajas españolas, difundiéndose prendas tradicionales del país y convirtiéndose en elementos de buen tono que, posteriormente, en el contexto de la guerra de la Independencia, refrescarían su prestigio. Sin embargo, la influencia extranjera fue incontestable en España a partir del reinado de FernandoVII y los fenómenos relacionados con la moda fruto de la Revolución Francesa se impusieron como en el resto del continente. Cabe señalar que no fue un proceso libre de oposiciones, aunque estas no lograron frenarlo, y también que coincidió con la democratización y simplificación del modo de vestir aunque, para las mujeres de las élites, esta relajación de los rigores de la indumentaria precisó de un proceso mucho más complejo que en el caso masculino.


  LAS «RENUNCIAS» DE LA REVOLUCIÓN FRANCESA: 
DE LOS SANS-CULOTTES AL TRAJE MODERNO


  Por ello, antes de iniciar el recorrido por las modas de la España delXIX, queremos hacer hincapié en las tendencias masculinas. En el sigloXVIII en el país se había difundido para las clases altas el traje francés, formado por casaca, chaleco y calzones de seda profusamente adornados, medias y peluca, quedando en el olvido el prestigio del vestir a la española. Sin embargo, entre las clases populares pervivió un interés por la indumentaria tradicional nacional, y prendas como el jubón o la mantilla se siguieron usando. Bien es cierto que el aspecto de los majos era una adaptación de las modas del momento y, por tanto, de los gustos franceses, pues solo hace falta pensar en el traje de luces para encontrar importantes conexiones con las modas galas (los calzones, las medias, el zapato bajo, el colorido, el espadín, etc.), pero en la España de finales delXVIII las maneras, especialmente de los madrileñísimos manolos y manolas, gustaron también entre la clase alta y su estilo de vida y vestir influyeron en el armario de las élites del país. Esta situación fue producto de una coincidencia, por un lado relacionada con el interés rococó, completamente francés, por la alegría y la ingenuidad y, por otro, con las motivaciones políticas de aquellos que veían estas modas como una manera de alejarse de la influencia francesa en una época en que la revolución de las Trece Colonias y el sistema político inglés contaban con muchos adeptos entre las clases más cultivadas frente al absolutismo borbónico.


  Además, entre los ilustrados el traje se convirtió en una cuestión de gran interés, pues consideraban que debía reformarse para la mejora de la sociedad (ya hemos mencionado el motín de Esquilache en 1766, cuyo detonante fue la prohibición en Madrid, para prevenir delitos y mejorar la seguridad pública, de la capa larga y el sombrero de ala ancha, que debían sustituirse por abrigo o capa corta y tricornio o montera, al modo francés o popular) y también para que fuese una fuente de riqueza y desarrollo nacional, frenando por tanto la influencia francesa y las importaciones del país vecino. Así se explican iniciativas como el Discurso sobre el luxô de las señoras, y proyecto de un trage nacional (1788), que se atribuyó a Floridablanca, y los debates que surgieron en relación a ese proyecto, fallido como los otros intentos que hubo en el extranjero o el interés por recoger los modos de vestir del país, patente en trabajos como la Colección general de los trages que en la actualidad se usan en España (Madrid, 1801-1804) de Antonio Rodríguez y los sucesivos volúmenes sobre la Historia de los trages que todas las naciones del mundo usan actualmente (1804-1805), que entroncan con el enciclopedismo.


  En el último tercio del siglo XVIII, unido a la convulsa situación política internacional fruto de la independencia de Estados Unidos, pero sobre todo de la Revolución Francesa, hubo grandes transformaciones en la vestimenta que, en el caso de las mujeres, fueron espectaculares, pero que no tuvieron menor importancia en el de los hombres. Desde 1770, el traje de los varones, a la moda francesa, se hizo más sencillo y sobrio, apagándose los colores y disminuyendo los adornos. Aunque la peluca o el pelo empolvado aún se siguieron utilizando, poco a poco irían desapareciendo y solo los criados siguieron usándola como un símbolo de prestigio, al igual que la casaca y los calzones con medias. La influencia inglesa y el modo de vestir de la gentry contribuyó a simplificar el traje y los acontecimientos de la Francia de 1789 aceleraron su cambio, pues el calzón se convirtió en un elemento asociado al Antiguo Régimen y a la aristocracia (de ahí los sans-culottes, que llevaban pantalones porque era la vestimenta de las clases más sencillas), igual que las casacas, las pelucas y las espadas.


  Los excesos en la moda se censuraron y, acorde al nuevo ideal varonil burgués y no aristocrático, el traje de hombre pasó a estar formado por levita, chaleco, camisa, corbata (que sería un elemento importantísimo, aunque no con la apariencia que hoy conocemos, sino más bien un pañuelo primorosamente atado al cuello), pantalones largos, cabello corto natural, bastón y sombrero alto. Y, como los escenarios más importantes de la vida pública del hombre pasaron a ser la política y el comercio, los varones simplificaron su apariencia y la sustrajeron paulatinamente de las modas, creando para sí mismos un traje que ha sobrevivido hasta hoy, con sus cambios y adaptaciones, y que básicamente está formado por chaqueta, camisa, corbata y pantalón.


  John Carl Flügel, estudioso de la vestimenta, publicó en 1935 un trabajo en el que consideraba que tras la Revolución Francesa los hombres habían renunciado a la moda, pasando esa a ser una cuestión exclusivamente femenina, motivo por el que las mujeres a lo largo delXIX viven profundas transformaciones en su apariencia y convierten su aspecto en un termómetro de la prosperidad de su familia. Sin embargo, desde nuestro punto de vista esta cuestión no es así y no existe una «gran renuncia», como interpreta Flügel, para los hombres. Las modas masculinas son importantes y presentan una evolución a lo largo del siglo y del siguiente que, si bien parte del traje establecido en las últimas décadas delXVIII, es trascendental en la historia de la moda, pues consiguen crear un nuevo ideal estético basado en el traje burgués, bastante democrático, que adoptarán todos los hombres.


  Así, el paso del absolutismo al liberalismo supone la sustitución del traje cortesano, o a la francesa, por el burgués, que parte de aquel pero simplificándolo y oscureciéndolo, estableciéndose una filiación clara entre el final delXVIII y el comienzo delXIX y la actualidad (figura 1). En España, antes de la guerra de la Independencia, los hombres ya seguían la moda inglesa, que imperaba igualmente en todo el continente. El retrato del duque de Alba, firmado por Goya, es un buen ejemplo de las tendencias del momento y de la sustitución de la casaca por la levita o el frac, corto de talle y con faldones muy largos, o la generalización de las botas de montar, que convertían, en buena medida, los calzones en pantalones, aunque aún faltaba tiempo para que estos se generalizaran (figura 2). El colorido francés dieciochesco dio paso a los tonos oscuros y las sedas galas a tejidos más sobrios como la lana o el algodón. Como abrigo se siguieron llevando capa y capote, sobre todo en España, aunque a lo largo del siglo se difundirían abrigos como el redingote o el gabán, para desolación de los partidarios de la indumentaria tradicional, que vieron en este proceso un hecho a lamentar (como la decadencia de la mantilla), pues la imagen del caballero español no estaba completa sin la capa negra, cuyo origen se remonta a la prehistoria, como hemos comentado, y que, además, representa el último vestigio de la indumentaria no anatómica, a diferencia de los abrigos.
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  Retrato de Pedro Benítez y su hija María de la Cruz (Rafael Tegeo, h.1820).


  


  
    FIGURA 2
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  Los retratos del duque de Alba, el conde de Fernán Núñez y Bartolomé Sureda y Miserol (Francisco de Goya: 1796, 1803 y 1804) evidencian los cambios en la moda masculina, influida a su vez por el majismo e Inglaterra.


  


  Por otra parte, como accesorios del hombre moderno se difundieron los grandes corbatones, que seguían los dictados marcados por el primero de los dandis, el inglés Beau Brummell. Las gorras planas, que venían de la Edad Media y que estuvieron de moda en el reinado de CarlosV, se volverían a ver en elXIX pero para la clase trabajadora o para su empleo en el campo, frente al sombrero alto propio del caballero urbano que sustituyó a las redecillas goyescas, la montera y el tricornio.


  En el reinado de Fernando VII se usó el pantalón llamado collant, caracterizado por ir abrochado encima del tobillo, con unos botoncitos, dejando ver los calcetines y los zapatos de charol, o remetido por las botas. Pero esta prenda convivió aún con los calzones llevados con medias y zapatos de hebilla; si bien en los años treinta el rey aparece ya retratado con pantalones largos oscuros, parecidos a los actuales, que no tienen que ver con los de sus primeros años de reinado, de punto y muy ceñidos. Se trata de una época en la que se dejan notar, además, reminiscencias del majismo y aún se siguen llevando prendas típicamente españolas o que se lucían antes de la guerra de la Independencia y que irán desapareciendo, relegándose su uso a grandes ocasiones y, paradójicamente, a las élites (el caso de la capa masculina) o a las clases más populares (por ejemplo, las alpargatas o la gorra).


  En la década de 1830, la moda masculina ha incorporado definitivamente el pantalón y dejado atrás los calzones y las medias, así como los zapatos de hebilla y otros adornos que antes se estilaban como los volantes, las sedas y los colores vivos. En la España del Romanticismo todos los hombres lucen trajes sencillos, sin decoración, en tonos oscuros y, como se ve en los inventarios de bienes, hasta los muy humildes poseen al menos un frac o una levita y un pantalón. Lo que supone que, por primera vez en la historia, los varones se dotan a sí mismos de una indumentaria democrática, obviando que hasta entonces se vestía según el rango. No es que desaparezcan las diferencias de clase, ni entre la ropa de diario o de faena y la de fiesta o la de los elegantes, pero deja de haber una construcción aristocrática de la apariencia.


  Además, a partir de estos años, en España van a tener influencia los dandis ingleses y, por consiguiente, se va a intentar mejorar el corte y confección de las prendas (para que desaparezcan, por ejemplo, trucos como el llevar una tira de cuero rematando el pantalón para colocarla bajo el zapato y que el pantalón quedara estirado), apareciendo diferentes manuales de costura y patronaje que resaltan el buen hacer de algunos sastres. Como explica Mesonero Romanos (1851) al decir que los contemporáneos a la moda llevaban «un estrecho pantalón que designaba la musculatura pronunciada de aquellas piernas [y] una levitilla de menguado faldamento», la adaptación de las diferentes prendas va a hacer que incluso algunos hombres incorporen el corsé, una moda muy criticada, que venía de principios de siglo y derivaba de la influencia de Beau Brummell. Regularmente, se importarán al país las novedades extranjeras, difundidas por la prensa y copiadas por los profesionales del sector (figura 3).
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  Figurines masculinos en El periódico de las Damas (1822) y El Correo de las Damas (1833).


  


  Todas estas circunstancias contribuyen a que la apariencia de los hombres en la época sea muy homogénea y, con el avanzar del tiempo, aún lo será más, incluyendo una creciente comodidad (como se ve en la sustitución de la tradicional capa española por el abrigo o en la transformación de la levita en chaqueta en la década de 1850 e incluso en la decadencia del sombrero en el sigloXX) a tono con la democratización de la política y con la generalización del deporte y el veraneo, para terminar en la actualidad relegando el frac y el traje a celebraciones de alto copete y entornos profesionales o formales y adoptando prendas de sport, vinculadas a la clase trabajadora o a los sectores más humildes, como el pantalón vaquero o la camiseta. No obstante, en los años cuarenta del sigloXIX, el frac (o la levita) con camisa, chaleco y corbata, el pantalón, la capa o el abrigo, el sombrero de copa, los guantes y el bastón fueron las prendas que conformaron el traje habitual de la burguesía urbana y, por tanto, la indumentaria más común para los hombres del momento. Aunque, por supuesto, esto no era óbice para que obreros y campesinos llevaran prendas de trabajo más sencillas (pantalones y camisas tipo blusones holgados), uniforme o delantales y otros accesorios que les protegieran en su labor.


  Un buen ejemplo de las modas masculinas del momento en España lo ofrece el cuadro Los poetas contemporáneos. Una lectura de Zorrilla en el estudio del pintor, realizado por Esquivel en 1846 a modo de catálogo del ambiente cultural del reinado de IsabelII (figura 4). La obra permite apreciar un completo panorama del traje masculino de mediados del sigloXIX, pero también de la apariencia de los hombres del momento, como se observa en el vello facial (bigote, perilla, patillas, etc.) que lucen algunos y que es un elemento que permite situar cronológicamente las modas y el peinado. En el Romanticismo fue habitual llevar el cabello un poco largo, con guedejas a los lados, que hacían juego con el peinado femenino de bandós que puede observarse en los retratos de damas colgados. Cabe mencionar que la barba completa no era habitual, prefiriéndose cuidadas y grandes patillas y bigote o el afeitado, y que el cabello corto y peinado, menos largo y libre que en las décadas anteriores, se consideraba el mejor ejemplo de la condición burguesa, que exigía una apariencia respetable y cuidada. Por otra parte, en la obra podemos ver la homogeneidad del traje masculino del momento y la dificultad para averiguar el nivel socioeconómico de los representados, pues bajo un patrón común las prendas que llevan o la apariencia tienen que ver más bien con su personalidad que con su estatus social. Así se explica por ejemplo el cabello corto y el rostro afeitado de algunos de los caballeros de más edad, frente al peinado largo y vello facial de los más jóvenes y, por supuesto, el hecho de que el pintor sea el único que lleva un chaleco de fantasía en color rojo, a juego con el pañuelo que le asoma por el gabán. El resto de hombres visten todos de negro, azul marino o marrón, los menos, siendo destacable también que ninguno lleva capa (salvo el sacerdote Juan Nicasio Gallego, que es el primer señor sentado por la izquierda, todo de negro) y que los que llevan abrigo lucen gabán, como Esquivel, prenda que acabaría con el tradicional manto español.


  
    FIGURA 4
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  Diferentes modas masculinas en Los poetas contemporáneos (Antonio María Esquivel, 1846).


  


  En los años cincuenta, el traje de hombre se simplificó aún más y el frac y la levita fueron sustituidos por la chaqueta. No obstante, la apariencia de los varones siguió siendo fundamentalmente la misma y con la camisa, el chaleco, la corbata, el sombrero de copa, los guantes y el bastón arrojaron una imagen similar a la de las dos décadas anteriores. Las prendas típicamente españolas quedaron atrás, incluso la capa, aunque pervivió en ambientes aristocráticos y grandes eventos, como la ópera. En las décadas siguientes, esta apariencia del hombre estuvo bien establecida, aunque en el último tercio del sigloXIX se ganó en comodidad y el frac se llevaría ya solo por las tardes, usándose chaquetas más cómodas y cortas durante el día, así como prendas asociadas con el deporte y el ocio (trajes claros de algodón, sombreros de paja, tejidos de tweed, gorras, etc.). Incluso accesorios paradigmáticos, como la chistera y el sombrero de copa alta, se sustituyeron por sombreros más bajos y prácticos y guantes y bastones perdieron empuje, aunque aún serían usados a principios de siglo, un momento en el que el traje masculino se parecía al de las décadas anteriores y seguía teniendo importantes conexiones con el de comienzos delXIX que venía de Inglaterra.


  La creciente influencia de la prensa y de medios de comunicación de masas como el cine o de fenómenos como el turismo, el deporte y el ocio contribuyeron a la homogeneización del aspecto de los hombres en todo el ochocientos, aumentando aún más en la siguiente centuria cuando los mass media y la mejora del nivel de vida y de la producción industrial difundieran aún más el traje masculino y las modas varoniles, entendidas como en el contexto de la Revolución Francesa. Sobre esta, cabe destacar que si bien generalizó un modo de vestir y una estética burguesas, en las que la respetabilidad y la sobriedad eran los ideales, también fue más democrática, acabando con el ideal aristocrático (como explican tendencias como el pantalón, que en ese momento solo era llevado por las clases más bajas, los famosos sans-culottes o sin calzones) y estableciendo una vestimenta para todos los varones, independientemente de su rango o posibilidades económicas.


  Es evidente que había importantes diferencias sociales, notorias en la indumentaria (amplitud del armario, número y calidad de los accesorios, tipo de tejido, estilo de la confección e incluso origen de las prendas, así como apariencia cotidiana en el trabajo y la calle o ropas necesarias según estilo de vida), pero también que desde finales delXVIII los hombres encontraron un nuevo ideal estético que solo se ha ido modificando levemente hasta la actualidad. Se han ido perdiendo elementos como el sombrero o el bastón, pero también el chaleco, por no hablar de la capa, y otros más estructurados como el frac o el esmoquin, que en origen era una prenda más relajada para después de las cenas, cuando los hombres fumaban y bebían sin las damas, son hoy de uso muy residual. Incluso el traje formado por americana y corbata ha quedado reducido a ciertos ambientes profesionales o formales, y lo normal para los hombres ha sido incluir poco a poco en su vestuario prendas relegadas a los trabajadores o a las clases humildes, como los vaqueros o los pantalones de pana o loneta y las camisetas. Se trata de un proceso que solamente ha ahondado en la nueva concepción democrática del vestir fruto de las transformaciones de la Revolución Francesa.


  No obstante, cabe destacar que si bien los hombres encontraron un ideal estético democrático a finales delXVIII que se ha mantenido, evolucionado, hasta hoy, las féminas pasaron elXIX con una gran cantidad de modas que cambiaron drásticamente su aspecto y reflejaron diferentes ideales de feminidad basados en la domesticidad y al margen de los ideales democráticos. Así, el vestido camisa de la Revolución Francesa, una especie de túnica cortada bajo el pecho que caía libre hasta el suelo y que se llevaba sin corsé ni armazones, dio paso a distintas modas que reducían a la mujer a escaparate de la riqueza de su familia y a un ángel del hogar recluido en su vestido que la convertía en una campana o en una ese, gracias a la crinolina o el polisón y el corsé. Aunque con el paso del tiempo estas modas se fueron suavizando, no fue hasta después de la Gran Guerra cuando la mujer encontró una moda democrática, si bien precisó aún de buena parte del sigloXX para que esta se desarrollara en sintonía con el proceso ocurrido en 1789 para la indumentaria masculina.


  EL REINADO DE FERNANDO VII: 
LAS POLÉMICAS EN TORNO 
AL AFRANCESAMIENTO Y EL CASTICISMO


  Pese al triunfo contra Napoleón en la guerra de la Independencia, una peculiaridad que se dio en España fue la popularidad de las tendencias galas y el olvido de prendas tradicionales como la basquiña y la mantilla para las clases altas. Aunque apenas una decena de años antes habían estado en boga, en sintonía con el fenómeno del majismo, y pese a la convivencia hasta la década de 1830 de tendencias tradicionales con las francesas (e inglesas, sobre todo para la indumentaria masculina) que se llevaban en el resto del continente, en el reinado de FernandoVII se asistió al triunfo de las modas extranjeras en España. Esto resulta especialmente curioso debido a que en el resto de Europa ciertas prendas típicas españolas, y otras diseñadas para la ocasión que recordaban el espíritu nacional, tuvieron predicamento como un símbolo patriótico que unía a los vencedores del emperador de Francia. También el movimiento romántico, que tuvo una importante influencia en la moda entre 1820 y 1870, se interesó por países como España que destacaran por sus tradiciones, su originalidad y se separasen de lo occidental o de lo moderno.


  Como hemos explicado, los hombres adoptaron el traje de pantalón largo, con levita y camisa, de origen francés y con correcciones de la sastrería inglesa, e incluso la capa española, seña de identidad nacional, fue sustituida por abrigos de corte anatómico. Las mujeres, que a lo largo delXIX adoptarían diversos estilos, siguieron de forma unánime las modas francesas. Es probable que a esto ayudara la sencillez del traje femenino de la Revolución Francesa y el Imperio, compuesto por una columna de tela, que hasta la década de 1830 no se complicó demasiado. En esas fechas los españoles vestían, sin vuelta atrás, a la francesa, y aunque la adopción de estas modas aún generó polémicas, fueron puntuales.


  La más importante tuvo lugar en torno a la caída en desuso de la mantilla, propiciada por el auge de los sombreros, de inspiración francesa y vinculados a la renovación de costumbres en el país. También, aunque con menor trascendencia, hubo debate por el fin de las capas o por la adopción de otros elementos foráneos en detrimento de los tradicionales. El tema que subyacía, con claridad, era la identidad, pues, como señalaba Mesonero Romanos en el Semanario Pintoresco Español (1841), el brasero se iba, como «se fueron las lechuguillas y los gregüescos, y las capas y las mantillas, del mismo modo que se fue la hidalguía de los abuelos, la fe de los padres y la creencia en la nación» de sus coetáneos. Pero los debates en la prensa entroncaban con el conflicto entre renovadores y afines a la tradición y con los problemas de FernandoVII para mantener la corona, así como para tener un heredero que no fuera su ultraabsolutista hermano Carlos María Isidro, lo que le lleva a practicar un reformismo moderado a partir de 1827. En esos años también surge una corriente cultural que se plasma sobre todo en la literatura y la prensa, de carácter nacionalista y en torno al romanticismo histórico de Agustín Durán y al costumbrismo, que preconiza una ideología nacionalista antiliberal que reivindica el pasado nacional contra las modas extranjeras, especialmente francesas.


  Pero el matrimonio de María Cristina de Borbón-Dos Sicilias con FernandoVII supuso un punto sin retorno en lo referido al prestigio de la moda francesa en España durante el sigloXIX, favorecida en buena medida por el paulatino desarrollo y creciente influencia de las revistas femeninas de moda que, desde su regencia, van a ir apareciendo hasta convertirse en una fuerza social de primer nivel.


  Además, desde la década de 1830 se va a observar en todo el país una pérdida de prestigio de las prendas tradicionales españolas, prefiriéndose en general todo lo foráneo. La mantilla es el ejemplo por excelencia, pues pese a que publicaciones como El Correo de las Damas (1833-1835) dan testimonio de que estas aún forman parte de la indumentaria de las señoras de clase alta del país, lo cierto es que su uso va decayendo frente a los sombreros. Mientras tanto, en la prensa los diferentes intelectuales se hacen eco de esta circunstancia y se posicionan a favor o en contra de la sustitución del espíritu nacional, representado en la mantilla, por lo foráneo. Para unos, como Larra, ese cambio es una señal de la modernidad imperante de los tiempos, pero otros consideran que es una prueba de la decadencia española. En ese debate, El Correo de las Damas acabó abogando por la vuelta de la mantilla en 1835 tras la aparición de un artículo de Antonio María de Segovia, «el Estudiante», que decía:


  
    En Madrid se ha generalizado tanto la moda de los sombreros en las señoras que todas las clases de la sociedad, aun aquellas mas naturalmente adictas á las costumbres del país y menos sospechosas de estrangerismos, abandonan si no enteramente, á lo menos en días de gala la airosa mantilla, para sustituirla por el sombrero francés. […] Esta, pues, ridícula sombreromanía […] patentiza mas claramente por medio de la comparación esceden [las mantillas] en gracia al uso francés de los sombreros. Conocemos, sin embargo, que esta opinión ha de ser generalmente mal recibida todavía, porque una lastimosa superstición hace que todo lo que viene del otro lado de los Pirineos sea mirado con veneración, y obedecidos ciegamente los caprichos de la moda parisiense.


  


  En su defensa salió el periódico El Artista, que celebró que El Correo de las Damas elevara la voz contra el antipatriótico uso de los sombreros mujeriles, pues:


  
    Dificil es en verdad no ver con un sentimiento de amarga humillación, casi enteramente desterrado de los paseos aristocráticos el solo vestigio que en tantas naciones extrañas existe todavía de la antigua dominación de los españoles. La mantilla […] en Madrid, capital de la España, es de mal tono ¡cosa increíble!… ¡el uso de la mantilla nacional! Necesario es verlo para creerlo: pero por desgracia este es un hecho evidente: ¡la mantilla está proscripta entre las nobles españolas! El sombrero transpirenaico, el sombrero exótico, ¡la ha vencido en la palestra de la moda! ¡El sombrero!! […] Somos tan amigos de los progresos como el que mas: siempre aconsejaremos á todos que, previa una ventaja evidente, abandonemos los usos nacionales por los estranjeros; pero cuando en vez de ganar perdemos en el cambio […] el sombrero de señora en España tiene el mayor defecto posible: el sombrero es ridículo. ¿Por qué? Por la razón misma por que serian ridículas las mantillas en Francia, si las damas de aquella nacion tuvieran la sensatez de usarlas […] el sombrero en Francia es una necesidad hija de aquel clima húmedo e inconstante […]


  


  Y, siguiendo el debate, Mesonero Romanos escribe en 1835 un artículo titulado «El sombrerito y la mantilla», sintetizando los puntos fundamentales de la discusión y constatando los cambios sociales vividos en los años inmediatamente siguientes a la muerte de FernandoVII en 1833, donde no solo se ha generalizado la moda francesa sino que ha llegado a todas las clases sociales (lo que no ve bien) gracias a las novedades industriales. Así, señala:


  
    Los autores extranjeros, que han hablado tanto y tan desatinadamente acerca de nuestras costumbres, al describir el aspecto de nuestros paseos y concurrencias han repetido que la capa oscura en los hombres, y el vestido negro y la mantilla en las mujeres, presta en España a las reuniones públicas un aspecto sombrío y monótono, insoportable a su vista, acostumbrada a mayor variedad y colorido.


  Hasta cierto punto, preciso será darles la razón […] El Prado de hoy no es ya ni por asomo el Prado de 1808, ni aun el de 1832 […] ¡Qué diferencia ahora! […] Recórranse, si no, esos surtidos almacenes, obsérvese ese Prado, y díctense después reglas fijas e invariables: telas de todos los colores y dibujos, trajes de todos los tiempos y naciones, han sustituido a la inveterada capa masculina, a la antigua basquiña femenil, y en variedad hemos ganado cuanto perdido en nacionalidad o españolismo.


  Una de las innovaciones más graves de estos últimos tiempos es sin duda la sustitución del sombrerillo extranjero en vez de la mantilla […] Hoy es otra cosa; la mantilla ha cedido el terreno, y el sombrerillo, progresando de día en día, ha llevado las cosas al extremo que es ya miserable la modista que no logra envanecerse con él.


  


  En los años cuarenta, aunque como dice Gautier en su Viaje por España el tipo de la manola o la maja está desaparecido, aún se ven muchas mujeres con mantillas en el paseo del Prado, los toros, la iglesia y las procesiones. Aunque señala que es lo único español que llevan, pues siguen la moda francesa. Y también asegura que en París todo es mejor y más «a la moda», motivo por el que cree que la moda masculina es mejor que la femenina. Esa falta de sofisticación respecto a París también fue percibida por los españoles, si bien no debe obviarse que se trata de un rasgo orientalista, pues España se veía interna y externamente como una originalidad europea. El Correo de las Damas, cuando estaba dirigido por Larra (1833), describía así las limitaciones de la moda en España, su industria y sus deudas con el país vecino:


  
    No habiendo llegado correo alguno de Francia en toda esta semana pasada, nos vemos en la imposibilidad de dar á nuestras lectoras artículo de modas de París. Esperamos con impaciencia el primer correo que haya de venir para indemnizarlas del vacío que en este número bien á nuestro pesar dejamos.


  Con respecto á Madrid, no es tanta la versatilidad de la moda en esta capital que pueda dar lugar á largas observaciones de una semana á otra. […]


  —La mantilla tul blonda sigue siendo la más elegante; no es decir esto que no se vean algunas de tul sencillo […]


  —Parece que se ha estacionado la moda en el corte de los vestidos. […]


  —En cuanto á capas de señoras, rijen las últimas que se estilaron el invierno pasado, porque á ningun almacen ha llegado nada nuevo. Parece que los alaveses se han encargado no solo de leer todas nuestras cartas, sino tambien de hacer todo nuestro comercio. Otro tanto sucede con todos los ramos de moda, con las joyas, con las estampas, etc.


  


  Pero, al margen de esos debates nacionalistas, que van a mantenerse con mayor o menor intensidad a lo largo de todo el siglo, desde la década de 1830 las modas francesas triunfan en España y los estamentos más elegantes no se diferencian de los de París. Las revistas de moda y el desarrollo de una industria textil internacional, que promueven el afrancesamiento, tendrán una influencia fundamental. Si bien es cierto que entre las clases populares siguieron usándose algunas prendas de origen antiguo, en particular las capas y mantos, siendo habitual para las mujeres llevar el cabello cubierto con pañuelos, a medida que avance elXIX las particularidades irán reduciéndose y la sociedad de la época asistirá sorprendida al hecho de que cada vez resulte más difícil situar a una persona por su clase social según la vestimenta. Por otra parte, la moda a la española y las ropas y accesorios tradicionales pasaron a comprenderse desde esquemas relacionados con la estereotipificación de la clase baja, entroncando con los chulos madrileños de 1808. Lo español quedó reducido, en buena medida, a lo rancio o a lo populachero y esto empobreció y dificultó el debate y la construcción de la identidad nacional, así como el desarrollo del país, sobre todo en el plano económico (sin olvidar el papel del textil en la Revolución Industrial).


  CAPÍTULO 8 
ÁNGELES DEL HOGAR: ELEGANTES Y ENJAULADAS


  EL BELLO SEXO: CORSÉ, CRINOLINA 
Y LAS MANERAS FRANCESAS


  La Revolución Francesa supuso el comienzo de la moda democrática, aunque este fue un proceso diferente para hombres y mujeres, ya que ellas no accedieron a la ciudadanía. Tras los cambios radicales que surgieron en Francia tras 1789 y la pérdida de prestigio de la moda aristocrática de Versalles, se hicieron célebres unos extravagantes aficionados a la moda que fueron denominados Incroyables et Merveilleuses. Fueron famosos por lo ajustado de los pantalones y chaquetas, la transparencia de los vestidos y la actitud exagerada y teatral que exhibían. El resto del mundo, pese a satirizar sus figuras, suavizó los rasgos que llevaban y los adoptaron como propios, de manera que pronto se difundieron por toda Europa vestidos que dejaban ver el cuerpo de las mujeres y lo liberaban de armazones y corsés de forma inaudita. No obstante, pese a que las clases populares habían capitaneado el cambio en Francia y a que los sans-culottes se erigieron como los personajes más carismáticos de la revolución, lo cierto es que la indumentaria de los franceses mantenía conexiones importantes con la que habían llevado anteriormente.


  Así pues, estos delicados vestidos inspirados por la estatuaria clásica conectaban con las tendencias que se habían iniciado en la década de 1770 y que renovaban la apariencia femenina buscando la sencillez y el retorno a la naturaleza. Un buen ejemplo es la controvertida chemise a la criolla de María Antonieta y la popularidad de los vestidos blancos, siguiendo los preceptos de Rousseau en su Eloísa, que las mujeres de clase alta empezaron a llevar a finales delXVIII y que recordaban a los de los niños, ceñidos por un lazo. Salvo en Francia, se limitó la transparencia de estos vestidos y, paulatinamente, la riqueza y el lujo de los mismos fue creciendo. Alcanzó su punto álgido en el Imperio napoleónico, a partir del cual se redujo la inspiración clasicista, para recuperar la industria de la moda francesa. Tejidos como el terciopelo o el brocado se complementaron con adornos de encajes, bordados y apliques. A los chales (que se habían importado para proteger a las damas del frío que estos vestidos les deparaba) se añadieron abrigos y complementos en piel, que terminarían siendo un punto fundamental del vestuario femenino. A partir de ese momento se prefirieron abrigos a los mantos y capas (si bien estos siguieron de moda, debido a los grandes volúmenes en mangas y faldas del corazón delXIX). Este proceso, que también se vivió en el armario masculino, fue clave para contribuir a la desaparición del uso de la capa, la última prenda no anatómica, que quedó en este siglo en franca retirada.


  Al margen de esto, además, la estructura de los vestidos y prendas fue aumentando paulatinamente y los corsés volvieron a su lugar, al destacarse de nuevo esta parte de la figura femenina, al tiempo que los sombreros crecieron de tamaño, así como las mangas (figura 1). Y, frente a la sencillez del armario masculino, que permitía a los hombres ir vestidos prácticamente para todas las situaciones con su pantalón, levita, camisa y chaleco, las féminas se convirtieron en escaparates de la prosperidad de su familia; inmersas en un ideario que hacía de ellas «ángeles del hogar», encontraron en la moda una forma de expresión, tanto individual como colectiva. La moda cambió radicalmente a lo largo de las diferentes décadas delXIX, llegando a desarrollar en torno a sí un debate social sobre lo apropiado de que las mujeres la siguieran o no, ya que se consideraba que fomentaba desmedidamente su coquetería.


  
    FIGURA 1
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  Figurines de El buen tono (1839).


  


  En la década de 1820, el corte bajo el pecho de los vestidos del último tercio del sigloXVIII fue volviendo a su lugar natural en la cintura y la estructura de los vestidos se fue haciendo paulatinamente más compleja, con grandes mangas abullonadas y el talle ceñido por corsés que afinaban la figura y constreñían el vientre. A partir de 1828, además, se fueron añadiendo diversos elementos para dar más anchura a las faldas que, a partir de diferentes enaguas, fueron dando paso a armazones diversos, y las mujeres aumentaron su estatura con enormes sombreros cargados de plumas y otros aditamentos, así como gracias a un peinado que estuvo muy en boga, llamado a la jirafa, que consistía en un moño alto. Desde 1830, como hemos señalado, y pese a los debates nacionalistas en favor de las tradiciones del país, las modas francesas triunfaron en España y las mujeres prósperas de las ciudades, y especialmente de Madrid, seguían las novedades parisinas.


  Tras la llegada del Romanticismo a España, a partir de 1828 y hasta 1836, la apariencia femenina retomó modelos estilísticos historicistas, que recordaban a los de la Italia delXVI y al vestido francés de mediados del seiscientos, siendo neorrenacentista o neobarroco. El cabello iba recogido en lo alto, con moños y rizos; la falda era corta, para dejar ver los zapatos; y se puso de moda marcar el talle con un cinturón. El cuerpo de los vestidos tenía los hombros poco marcados, mientras que en los brazos se añadía volumen, conviviendo las formas esféricas y las piramidales. El escote iba tapado por un pañuelo, el fichú o mentiroso, que solía ser de encaje, de manera que del torso se veía poco, si bien en los vestidos de fiesta este iba más descubierto. Al ir corriendo los años, el volumen de las faldas fue creciendo y en la segunda mitad de los años treinta se puso de moda un estilo más lánguido, que suele identificarse como plenamente romántico.


  Las mujeres lucieron un peinado llamado de bandós, que recogía el pelo a ambos lados de la cara y que se complementaba con tirabuzones en las orejas, poniéndose de moda unas capotas que enmarcaban el rostro femenino y que desplazaron a los sombreros que tan de moda estuvieron desde el último tercio delXVIII, gracias a la influencia inglesa. Los vestidos llevaban un cuerpo en el que los hombros quedaban muy bajos, hipertrofiados, y las mangas acumularon volumen en el antebrazo. La cintura estaba remarcada y la forma del corpiño era apuntada, si bien podía ir con un cinturón que ocultara esa forma. Las faldas aumentaron sus dimensiones, gracias a las enaguas, y para los bailes y las fiestas se dejaban los hombros a la vista. A veces los vestidos llevaban volantes en el ruedo de la falda, al final, y también en el escote, pero aún no serán como en los años cincuenta y sesenta.


  
    FIGURA 2
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  Figurines de El Liceo de Córdoba


  


  Además, en los años cuarenta se produce una simplificación del traje (figura 2). Las mangas pierden volumen y se ajustan, como el corpiño, y el peinado también baja, aunque la falda mantiene volumen. Los vestidos de fiesta tienen tres volantes, que en el escote tienen la misión de enmarcar los hombros. Las capotas siguen de moda y el peinado es sencillo, con raya en medio. Los estampados que gustan son recatados, pequeños, de cuadros y de rayas, o bien se llevan telas lisas. No obstante, esta sencillez no tardará en ser contestada desde 1848 con vestidos inspirados en el rococó, que crecen en sus dimensiones e incorporan elementos de gran sensualidad como la falda de volantes muy ampliada por enaguas y luego directamente armada con una crinolina: una especie de jaula, que la hace bambolearse con el movimiento (figura 3).


  
    FIGURA 3
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  Figurines de La Caprichosa (1857) con las crinolinas del Segundo Impreio francés


  


  A mediados de siglo las mujeres son campanas, con una estrechísima cintura gracias al corsé, muy ceñido, que además moldea el pecho. La granadina Eugenia de Montijo, convertida en emperatriz de los franceses, representa el culmen de la moda de mediados delXIX, pues será la clienta número uno de Charles Frederick Worth, el inglés asentado en París que revoluciona la moda y se convierte en el primer diseñador de la historia. Con sus ojos violetas, pone de moda los vestidos de ese color gracias a los tintes sintéticos (que aparecen en 1856 y dan gran fantasía a los tejidos) y, al considerar que sus hombros y clavículas son especialmente bonitos, los destaca en sus atuendos de baile, difundiendo esta tendencia aún más. Como española, populariza la mantilla y otras prendas tradicionales, poniendo al país de moda entre los románticos, que cantan a los gitanos, los toreros y los majos de finales delXVIII. El relato más famoso, de hecho inspirado por su propia madre, que le contó una historia parecida en un viaje, es de Próspero Mérimée, quien con su Carmen fijará la imagen de nuestro país en el extranjero. Sin embargo, en España se siguen las modas francesas, encontrando solamente algunos ecos casticistas en el uso de mantillas, chaquetillas de caireles, abanicos y encajes que cuadran muy bien con el tono imperante en la moda romántica del momento, que gusta de añadir un sabor histórico.


  En el último tercio del XIX la crinolina es sustituida, de la mano de Worth, por el polisón, que desplaza el armazón de la falda a la parte de atrás (figura 4). En España este artilugio también se difunde pronto, como puede verse en revistas y retratos, perviviendo al principio el volumen de la falda redonda con una cola con tren destacado y sustituido luego directamente por el armazón trasero sin contorno ampliado. El estilo francés y el prestigio de las modas galas crece aún más e incluso se promueve a nivel mundial gracias a la creación, ideada por Worth, de la Chambre Syndicale de la Couture Parisienne (1868), que regulaba la actividad de los diseñadores franceses, luchaba contra la piratería y difundía la moda del país al exterior.


  
    FIGURA 4
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  Transformaciones de la crinolina en polisón (La moda elegante, 1869).


  


  No obstante, pese a la rápida adopción en España de los estilos franceses vinculados al polisón, el final de los sesenta y la primera mitad de los setenta son unas fechas convulsas para el país, con el exilio de IsabelII y los efectos de la Gloriosa, así como los problemas asociados a la llegada del rey Amadeo de Saboya y de la Primera República. Por ello, recuperando la antigua polémica sobre la moda a la española y la reivindicación política de las prendas nacionales, la aristocracia madrileña desempolva la tradición de la mantilla para protestar contra la monarquía extranjerizante de AmadeoI y devolver la corona a un pretendiente español.


  El suceso más destacado fue la rebelión de las Mantillas (1871), organizada por la princesa Sofía Troubetzkoy, esposa del duque de Sesto y destacada partidaria de los Borbones junto a su marido (que hizo abdicar a IsabelII en favor del futuro AlfonsoXII), quien decidió demostrar así el rechazo de la alta sociedad madrileña a AmadeoI y su esposa. El19 de marzo de 1871, cuando la reina María Victoria entraba en Madrid, se trazó el plan de la ladies revolution en casa de los duques de Sesto. Al día siguiente y por dos jornadas más, la reina se encontró en su paseo por el Prado a las damas luciendo la clásica mantilla española y la peineta, adornada con ostentosas flores de lis de joyería o de tela, e incluso margaritas en el caso de las partidarias carlistas. Creyendo inicialmente que era una costumbre nacional, María Victoria se dispuso a imitarla, pero tras comprenderse en la corte las intenciones del suceso, se optó por planear una farsa para ridiculizar a las damas participantes y al duque de Sesto, disfrazando a unas prostitutas de majas.


  Los cronistas de la época nos han dejado testimonios de lo ocurrido, que relatamos a continuación, insistiendo en la recuperación política, y solo por política, de esta prenda, en desuso como parte de la indumentaria cotidiana. El padre Coloma, en su novela Pequeñeces (1890), describió el suceso diciendo que estas damas,


  
    con sus alardes de españolismo y sus algaradas aristocráticas, habían conseguido hacer el vacío en torno de don Amadeo de Saboya y la reina María Victoria […] Las damas acudían a la Fuente Castellana, tendidas en sus carretelas, con clásicas mantillas de blonda y peinetas de teja, y la flor de lis, emblema de la Restauración, brillaba en todos los tocados que se lucían en teatros y saraos.


  


  Galdós también deja claro que esta recuperación estaba al margen de las modas, diciendo en La desheredada (1881): «¡Qué hermosas son las mantillas blancas! Es moda nueva, quiero decir, moda vieja que han desenterrado ahora… Creo que es cosa de política». Una opinión que comparte Juan Valera, censurando el suceso, al afirmar en sus cartas que


  
    haciendo alarde de españolismo rancio, para probar su odio a los príncipes extranjeros, La Morny y la Acapulco han sido de las más conspicuas entre las españolísimas, yendo de máscara a la calle, vestidas de maja del año 1808, con peineta de teja, mantilla y otros excesos. Los periódicos de la situación se han burlado mucho de esto y han estado algo insistentes con La Morny […]. Del bueno de Miraflores también han dicho que ha querido vestirse de españolismo del tiempo de la guerra de la Independencia.


  


  No obstante, otra cuestión fundamental, relacionada también con la política, en la vestimenta y apariencia de las españolas, y de las mujeres delXIX en general, fue el avance del feminismo. Entre 1820 y 1870 se produjo una escalada en la complejidad de la indumentaria y de los usos sociales relativos a la moda que se tradujo en la multiplicidad de prensa de moda, pero también en la ubicuidad de manuales de comportamiento para guiar a las mujeres en las virtudes del ángel del hogar. El corsé, la crinolina y el polisón remitían a unos rituales estéticos y morales muy exigentes que les impedían, en nombre del pudor y la virtud, gozar de autonomía o improvisar en sus vidas, saliéndose del canon social del ángel del hogar familiar. El momento de mayor rigor de este ideario fue la época victoriana, cuya moral severa y artificial (industrial) queda reflejada en las creaciones de Charles Frederick Worth para las emperatrices Eugenia de Montijo o Sissi. Pero ese modelo femenino fue contestado por el movimiento feminista, con especial fuerza desde el sigloXVIII, con textos como la Declaración de los Derechos de la Mujer y de la Ciudadana, firmada por Olympe de Gouges en 1791. Y la moda fue un mecanismo más para luchar por la emancipación e igualdad femenina.


  Así fue como destacó la propuesta de Amelia Bloomer, quien propuso la adopción de un vestido con pantalón, que fue severamente criticado por desafiar los roles de género del momento. El movimiento se había iniciado en Estados Unidos e intentaba eliminar la crinolina del armario femenino y sustituirla por una especie de pantalones que llevaban los muslos cubiertos por una faldilla y que se parecían a los que a finales delXIX se pusieron de moda para montar en bicicleta. No obstante, si en su país natal y en Inglaterra logró algo de repercusión gracias a las llamadas «Uniones de Bloomer», despertando gran oposición, cuando en 1851 llega al continente también se va a desarrollar una fuerte campaña contra ellas. Y los medios de comunicación van a tener mucho protagonismo, pues incidirán en lo peligroso y ridículo que era vestir a las mujeres como los hombres, ya que les permitía «usurpar» el rol de estos en la sociedad.


  Estas reflexiones, por otra parte, vuelven a adentrarnos en un espacio social en el que la moda tenía importante repercusión política y era parte del debate público, en este caso, el relacionado con el papel que las féminas debían tener en la sociedad. La idea básica era que el vestuario reflejaba bien el estatus de cada sexo y cada persona (no olvidemos la preocupación por el arribismo y la destrucción de las clases sociales al irse paulatinamente democratizando la moda de las élites hacia abajo). De modo que la falda armada, junto con el corsé, eran la metáfora de la mujer como objeto codiciado pero inaccesible. Si esas prendas cambiaban y las féminas adoptaban un estilo más «varonil», la conquista del espacio público parecería aún más sencilla y, dado que aquello deseaba evitarse, a mediados de siglo surge toda una corriente de opinión que condena a las bloomers.


  En España las bloomers no tuvieron mucha trascendencia, pero la polémica se dejó sentir en la prensa de la época. El caso más interesante es el tratamiento que este traje femenino despertó en la revista Ellas (1851-1852), una cabecera madrileña que cuando apareció lo hizo con ideología emancipadora pero que por la presión popular se reinscribió en la de la domesticidad, aunque siempre defendiendo la educación de las mujeres. Su directora y editora, Alicia Pérez Gascuña, se opuso férreamente al movimiento de las bloomers y contestó a las burlas de otros periódicos, así como a los rumores sobre el posible bloomerismo de algunas de sus redactoras, diciendo, para «sellar la boca de quienes se atrevieran a ofendernos», que ellas aborrecían lo que fuese exageración (Ellas, 15/12/1851). Y otra de sus redactoras, Salomé Abellá, que era corresponsal en París, aseguró que


  
    una carcajada general resonó en el salón. ¡Dos mujeres con pantalón, botas a la turca, levita y chaleco, dos mujeres emancipadas de la falda y su esclavitud! Cada cual emitió su opinión. Solamente una señora, ya jamona, se pronunció por el bloomerismo […]. Se declaró guerra a muerte a las bloomeristas (Ellas, 8/11/1852).


  


  Sin embargo, es necesario incidir en que la preocupación por una vestimenta más racional, como ocurrió en la época de la Ilustración, fue haciéndose más habitual a medida que elXIX iba avanzando y el feminismo y la conquista del espacio público por parte de las mujeres fueron desarrollándose. La relación entre mujer y trabajo, cada vez más intensa, contribuyó enormemente a simplificar el vestuario femenino, así como también los avances en la confección y la paulatina difusión de las máquinas de coser o la generalización de patrones en la prensa y de una oferta barata, o relativamente accesible, de prendas y artículos de moda en los grandes almacenes. Es cierto que las mujeres que no pertenecían a clases medias o altas llevaron prendas más sencillas, pero también adaptaron la moda de París, si bien la crinolina y el corsé no estuvieron al alcance de todas las féminas. La gran mayoría de obreras y campesinas llevaron simplemente blusas o cuerpos sobre faldas, ampliadas únicamente con enaguas, pero no vestían, pese a que suele caracterizarse a la clase baja al modo de tipos populares, con la indumentaria tradicional o popular.


  Tras la creación definitiva del sistema de marcas, de la mano de Worth y, en consecuencia, tras la reafirmación del afrancesamiento en la moda a nivel internacional, en España las polémicas sobre el papel de lo propio en la indumentaria desaparecen y, en todo caso, orbitan precisamente en torno a la pérdida del legado cultural del traje popular regional. Este encontrará un público interesado en él en la zarzuela, una de las diversiones más importantes desde el reinado de IsabelII y especialmente querida, por barata, desde 1868 gracias a la promoción de zarzuelas chicas en el teatro Variedades de Madrid. Y también en torno a los problemas de la identidad nacional, fruto de los numerosos problemas políticos de los años finales delXIX, que harán que desde la intelectualidad se busque la esencia de lo español y se intente recuperar la verdadera hispanidad.


  Pero no hay que olvidar que la zarzuela y el ideal del chulo y la chula madrileños, cuyo modelo de vestimenta nacional tan bien descrito está en el chotis «Con una falda de percal» (1896):


  
    —Con una falda de percal planchá / y unos zapatos bajos de charol / y en el mantón de fleco arrebujá / por los madriles va la gracia e Dios.


  —Con el sombrero colocao así, / y muy ceñido y justo el pantalón, / el chulapón pasea por Madrid / luciendo todo lo que Dios le dio.


  


  Y que se opone, supuestamente, al de los cursis que seguían las modas extranjeras:


  
    —Con un vestido moda de París, / de los de mangas anchas de farol, / y una cinturita estrecha y sutil / la cursilona de la desazón.


  —Con la corbata colocada así, largo y anchito el inglés pantalón, / el cursilón pasea por ahí / con esa sombra propia de un simplón.


  


  Pese a esta distinción, la vestimenta de chulos y chulapas era antiafrancesada, castiza, más bien por una cuestión de actitud, pues el traje era simplemente una versión de las modas internacionales. El mismo chotis, símbolo madrileño por excelencia, no podía ser menos español: era una danza de origen centroeuropeo que en Viena se llamó «schottisch» por creer que venía de Escocia. Y una de las prendas estrella con que se bailaba, el famoso mantón de Manila, como su nombre indica, tampoco era originario español sino que venía de China, traído a través de Filipinas, una ruta comercial importante para España, de la que tomó el nombre. Anteriormente había estado de moda entre las clases altas pero, a partir del sigloXIX, fue haciéndose habitual en el vestuario femenino popular. Galdós, en Fortunata y Jacinta (1887), dice que es una prenda en desuso y que «solo el pueblo la conserva con admirable instinto. Lo saca de las arcas en las grandes épocas de la vida, en los bautizos y en las bodas, como se da al viento un himno de alegría en el cual hay una estrofa para la patria» y cifra su decadencia en la fuerza comercial de ingleses, belgas y franceses, en oposición a la española, por la Revolución Industrial.


  Por otro lado, la chulapa, con su mantón de Manila, no se diferenciaba de las trabajadoras de otros países, aunque lo creyera, pues en las clases más bajas se estilaban los mantones más que los abrigos (figura 5). También era una marca de clase el no lucir sombrero o tocados, que eran para las señoras, sino pañuelos en la cabeza. Galdós describe así cómo viste Fortunata: «[…] pañuelo azul claro por la cabeza y un mantón sobre los hombros, y en el momento de ver al Delfín, se infló con él, quiero decir, que hizo ese característico arqueo de brazos y alzamiento de hombros con que las madrileñas del pueblo se agasajan dentro del mantón […]». E incluso recuerda que aún, en este uso, puede rastrearse a las tapadas barrocas (aunque de nuevo equivocadamente se remite al tópico del legado musulmán), pues en algunas zonas todavía se encontraban «mujeres con pañuelo a la cabeza y mantón pardo, tapándose la boca con la mano envuelta en un pliegue del mismo mantón; parecían moras; no se les veía más que un ojo y parte de la nariz».


  
    FIGURA 5
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  Mujeres con mantones y, en primer plano, una chula, de clase humilde (Centro de vacunación, Manuel González Santos, principios delXX).


  


  E igual pasaba con los hombres: la gorrilla plana, popular internacionalmente, era también lo que llevaban obreros y trabajadores, dejando el sombrero a los señores. Si bien todos lucían el traje de tres piezas anglofrancés, que se estableció a principios delXIX (aunque a diario pudieran vestir ropa de trabajo de diferente tipo), lo que se lucía en España se consideró «castizo» por el estilo con que se llevaba, aunque en realidad no se separase de las tendencias internacionales. Por otra parte, el vestido de chulapa, o el conjunto de falda y cuerpo, con la manga abombada y el talle estrecho, respondía a los modelos de vestido de sirena que se estilaron en la década de los setenta, que remitían a las modas creadas por Worth. Lo mismo pasaba con el traje de flamenca, o de faralaes, parecido al de chulapa, aunque con volantes, que igualmente era entallado, de lunares y llevaba mantón o mantilla y flores en el pelo. La versión masculina de este era el traje de faena para el campo, el traje corto andaluz, o un traje normal. Sin embargo, al igual que la indumentaria de chulo, que pronto se identificó como la típica de Madrid, estas ropas eran creaciones decimonónicas, ajenas a lo que se entiende por «traje regional» o por prendas de la indumentaria tradicional.


  LA CREACIÓN DE UNA INDUSTRIA DE LA MODA


  Desde el siglo XVIII, aunque con un origen muy anterior, en España se da una creciente preocupación por el consumo y el desarrollo económico vinculado a él. Al entroncar el lujo con la mujer, hubo numerosos debates y polémicas que enfocaban el tema desde puntos variados. Para unos, la moda era una poderosa industria que podía impulsar el desarrollo del país, siempre que los artículos se produjeran en España y no se importaran de Francia. Los oficios de la moda, además, se veían como una honrosa y correcta ocupación para las féminas. Pero para otros, la extensión de una cultura sensual era contraria a la moral y al correcto desempeño femenino en la familia, perjudicado en las clases populares por la incorporación de la mujer al trabajo asalariado. Y, además, iba en contra del oficio del sastre, ejercido tradicionalmente por hombres, y controlado por la estructura gremial, que solo permitía a las mujeres colaborar por vía familiar pero no como responsables.


  Con Carlos III hubo, también, una preocupación por mejorar las condiciones de vida de las mujeres (es decir, permitirles por medios decentes y legítimos obtener ganancias para su dote o para ayudar a mantener sus casas), si bien no tanto por ofrecerles una educación. Ello explica la apertura a estas, a través de una sucesión de reales cédulas, del trabajo artesanal e industrial, en especial las manufacturas textiles, por ser «las propias de su sexo y fuerzas mujeriles». Sin embargo, aún faltaría para que las féminas encontraran en el textil un espacio laboral propio. Este proceso tuvo lugar durante elXIX, cuando el trabajo de modista se convirtió en una de las principales formas de ocupación para las mujeres, aumentando mucho en número desde el último tercio del siglo y aún más durante elXX. Durante el reinado de IsabelII se dieron varios fenómenos que propiciaron el desarrollo de esta labor. En primer lugar, desde los años cuarenta se generalizaron las máquinas de coser, abaratando la oferta gracias a la producción casi seriada (una experiencia que se inauguró en Estados Unidos en el contexto de la guerra de Secesión para la confección de uniformes). Además, como la costura era un conocimiento recurrente para las niñas y una actividad que se practicaba en todas las casas, a medida que la industrialización permitió el despegue de la industria textil en España, especialmente en Cataluña, fueron muchas las mujeres que se convirtieron en trabajadoras de ese sector. También se generalizaron las revistas de moda, que permitían seguir las tendencias con mucha facilidad, ya que muchas difundían incluso patrones, además de los figurines con las imágenes de las últimas novedades. Y esta paulatina democratización del vestir y de confección de réplicas de las prendas de moda alcanzó su máximo desarrollo desde mediados delXIX. Se creó entonces un nuevo sistema de la moda, basado en la marca, que fue ideado por Worth. Partía de la creación de una oferta prediseñada, que era expuesta, con secreto, a las clientas a través de los desfiles de modelos que se hacían en una tienda. Y, poco a poco, esta nueva forma comercial se fue asimilando entre las clases menos elitistas gracias a la copia del sistema por los grandes almacenes, que hicieron más asequible la compra de productos a la moda.


  Esto no quiere decir que desaparecieran oficios como el de ropavejero o trapero, también ejercidos por mujeres, que arreglaban y vendían ropa usada y que fueron fundamentales para que las tendencias circularan socialmente. Era costumbre habitual dar la ropa usada al servicio, así como vender la descartada, de la que se aprovechaban las telas para reconfeccionar o hacer prendas nuevas, si bien este uso fue desapareciendo gracias a la difusión de patrones y a la reducción de precio de los tejidos y la ropa ya cosida.


  A partir de la mitad del XIX, aunque acrecentado desde el último tercio del siglo, el tópico de la «modistilla» se convertiría en recurrente en el imaginario social en lo relativo a las mujeres que trabajaban. El motivo fue que, pese a estar el oficio estructurado en los talleres (figura 6), también se podía ejercer en el hogar e incluso resultaba sencillo de aprender de forma autodidacta. Así fue como se editaron diversos manuales de corte y confección, que se fueron generalizando desde mediados delXIX (como el de Filomena Arregui de 1851; el célebre de Carmen Ruiz, de 1877, que tuvo tanto éxito que hizo que desde 1883 ella estuviera al frente de la Escuela Provincial de Corte; o El corte parisien de la famosa Carmen Martí de Missé, publicado en 1890, quien fue responsable del afamado Instituto Martí), aunque los patrones e información sobre costura también eran habituales en la prensa femenina, proporcionando un acceso sencillo y barato a las novedades. Coser el ajuar propio para entretenerse y ser hacendosa y ayudar a las mujeres de la familia a remendar la ropa o confeccionar pantalones, vestidos, camisas y ropa blanca eran actividades que llevaban a cabo todas las mujeres, lo que les permitía, por otra parte, poder profesionalizarse en los numerosos talleres que fueron surgiendo. En Madrid en 1863 había 56 establecimientos de costura regentados por mujeres, pero solo una década después el número ascendió a casi 300.


  En general estos talleres femeninos se organizaban siguiendo una férrea jerarquía: a la cabeza estaba la modista titular, que era la dueña del taller y la que le ponía el nombre. Luego iban las oficialas y, finalmente, las aprendizas o modistillas, que vivían sumidas en una gran precariedad. Cabe mencionar que las labores estaban bien diferenciadas (cortar, coser, patronar, etc.) y, según su especialización, las costureras iban accediendo poco a poco a puestos mejores tras años de trabajo y aprendizaje. Los talleres solían traspasarse de madres a hijas, generándose dinámicas de profesionalización femenina. Casi todos funcionaban igual, pues se organizaban en dos partes: el espacio de trabajo, al que las clientas no tenían acceso, y el salón, donde poco a poco se fueron haciendo no solo pruebas y pequeñas exhibiciones sino también desfiles de moda, copiados de las propuestas de Worth. El salón era la zona noble y se decoraba con cuidado para contribuir a la experiencia de exclusividad y distinción que se fue incorporando a la moda (una actividad de ocio femenino), en oposición a la generalización de grandes almacenes y al paulatino acceso a ropa confeccionada en serie. Aunque no todas las modistas trabajaban en estos talleres. También, sobre todo en Cataluña, surgió una industria textil donde la confección estaba dirigida a la venta de gran volumen. Y además hubo mujeres que colaboraban, desde sus casas, en los talleres: las pantaloneras fueron muy conocidas, por ejemplo, y aún eran una realidad en la España de 1960, pudiendo así las amas de casa aportar ingresos extra al hogar.


  
    FIGURA 6
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  Taller de modistas donde se puede ver cómo miran los figurines de la pared mientras cosen (Obrador de modistas, Manuel García «Hispaleto», h.1878).


  


  Por otra parte, la situación en la que las modistas trabajaban era pésima y representaban, casi, la más baja de las profesiones. Es por ello que, en España, en el cambio delXIX alXX, empezaron a surgir iniciativas, vinculadas a diferentes asociaciones católicas, para mejorar las condiciones de trabajo de las costureras y también para que no se dejaran llevar por la mala vida. En 1909, Agustí Robert i Surís fundó el Sindicato Barcelonés de la Aguja, primera organización que velaba por los intereses de las trabajadoras de la modistería. Y un año después, en 1910, la escritora y activista Dolors Monserdà creó el Patronato de las Obreras de la Aguja, una institución católica que ofrecía a sus asociadas asesoramiento, asistencia médica gratuita, bolsa de trabajo y facilidades para desarrollar su trabajo. También impulsó la Liga de Compradoras, una lista de empresas y establecimientos en los que la explotación laboral era menor, y creó una mutua para las modistas. En 1912, Maria Domènech de Cañellas fundó la Federación Sindical de Obreras, que ofrecía empleos, contaba con una escuela propia y daba asesoramiento a las mujeres.


  No obstante, esto no debe confundirse con la existencia de un auténtico tejido industrial textil en España. Pese a los intentos por crear una moda de producción nacional ya durante el reinado de CarlosIII, inscrito en el liberalismo económico promovido después por los Gobiernos liberales de la regencia de María Cristina, volvió a insistirse en la necesidad de cultivar una industria textil española. En El buen tono: Periódico de modas, artes y oficios (Madrid, 1839), desde su primer número, se combatía la visión tradicional que se daba en la prensa generalista, y también en la femenina, de la moda como una ninfa versátil o una diosa caprichosa que ocupaba a las mujeres. Se incidía en que las tendencias debían propagarse, pues daban «un impulso al desarrollo de la industria y de las artes», proporcionando una «ocupación honrosa á centenares de familias». También ahondaban en «la influencia que LA MODA ha egercido en la civilización de los pueblos», insistiendo en la defensa del lujo como parte de la «economía pública», de manera que sin las tendencias muchos estarían en la indigencia, y animan a los ricos a practicar esa «conducta patriótica», para que la industria del país avanzase y se mejorase el estado de la nación, incluso en medio de la devastación de la guerra carlista.


  El problema era, como ya se había señalado en elXVIII, que la moda dependía demasiado de los modelos franceses y la propia prensa, además, lo fomentaba, incluso aunque se hicieran eco de reivindicaciones nacionalistas. En España lo que resultaba prestigioso era lo que venía de Francia e incluso entre aquellos que se mostraban proclives a las novedades extranjeras, como Larra en su etapa al frente del Correo de las Damas (1833-1835), se lamentaba la situación y que a las damas les gustara más «El Correo de las Damas francés que el nuestro […] porque es francés» (15/2/1834). Esto se dejaba notar también en la publicidad que se incluía en la prensa y en los propios nombres de las tiendas, almacenes y casas de modas, así como en los títulos que se daban las modistas, que se hacían llamar madame, mademoiselle o madama (las más famosas al comienzo del reinado de IsabelII fueron mademoiselle Victorina y Desiré y, en los años sesenta, madame Honorine, Petibon y Carolina) y anunciaban sus negocios a menudo como de robes et manteaux o de nouvetés de París. Si bien es cierto que, al margen de las casas de modistas, a las que iban las señoras de la alta sociedad, para el trabajo femenino, así como para hacer el consumo de tendencias más asequible a la población, fueron más importantes los grandes almacenes y bazares, que se generalizaron desde que en Madrid abrió el primero en 1839 (y que pronto tomarían el modelo de Le Bon Marché y luego el de Selfridges).


  Además, estas grandes tiendas permitieron que las mujeres, tanto las empleadas (aunque las condiciones de estas eran muy precarias) como las señoras, salieran del hogar para acceder a espacios seguros femeninos en los que relacionarse al margen de las visitas domésticas, paseando también, por la calle, como los hombres, provocando no pocas críticas. También el interés por la moda y el desarrollo de un tejido comercial vinculado al textil contribuyó a la paulatina generalización, y abaratamiento, de la prensa de moda, que fue además un espacio donde las mujeres pudieron expresarse libremente, aunque amparadas en el modelo de virtuosismo doméstico que les permitía, por otra parte, salirse de los estrechos límites de la domesticidad liberal. La publicación más famosa delXIX fue La moda (1842-1927), también conocida como La moda elegante e ilustrada, célebre por la gran cantidad de imágenes que incluía, aunque hubo centenares de cabeceras distintas. Otras fueron El correo de la moda (1851-1893), El ángel del hogar (1864-1869), La ilustración de la mujer (1883-1887) o La última moda (1888-1927).


  Pero, pese al desarrollo industrial de la moda en España, que ahondaba en el proceso de democratización iniciado en las revoluciones liberales delXVIII, lo cierto es que, como en el resto de países, la dependencia de los modelos franceses fue obvia y aún sería mayor durante elXX. A partir del nuevo siglo, en estrecha vinculación con el desarrollo de las marcas de moda y de los medios de comunicación de masas, lo español se desvanecerá definitivamente frente a lo extranjero. Habrá algunos intentos de preservar la llamada «indumentaria tradicional» y también una importante influencia artística y romántica de lo español en la moda internacional; pero en el novecientos se confirma la homogeneidad, frente a lo particular y lo propio, de la vestimenta occidental.


  CAPÍTULO 9 
MUJERES MODERNAS EN ESPAÑA: EL NOVECIENTOS


  DE LAS DAMAS DE 1870 A LA MUJER MODERNA 
DEL XX: CONSUMO, DEPORTE Y POLÍTICA


  A partir de 1870 se desarrolla una nueva figura para la mujer, gracias al polisón, que durará hasta los primeros años del reinado de AlfonsoXIII, cuando finalmente desaparece ese volumen añadido sobre el trasero (figura 1). Este nuevo ahuecador fue una creación de Charles Frederick Worth, consagrado como primer diseñador y responsable de una marca de moda del mundo, en sentido contemporáneo, bajo el imperio de NapoleónIII y Eugenia de Montijo. La imagen característica de las mujeres delXIX estará definida por sus vestidos vaporosos y delicados, armados sobre un enorme miriñaque, retratados por pintores como Winterhalter, por ejemplo, en los cuadros que pintó de las emperatrices Eugenia y Sissi, y en los que se reflejó la mentalidad romántica e historicista del momento.


  Sin embargo, a finales de la década de los sesenta, que coincide con el declive del Segundo Imperio francés, la crisis en España y el posterior exilio de IsabelII, se produce paulatinamente una transformación de la crinolina que pierde volumen y hace que la tela de los vestidos vaya cayendo de forma más natural hacia el suelo y eliminando el volumen del frente. El siguiente paso en la evolución de esta tendencia fue eliminar completamente el armazón redondo y recoger toda la tela sobrante a la espalda del vestido. Y, pese al entusiasmo con el que las clases altas y medias recibieron la crinolina, este cambio de silueta fue rápido, tanto en Francia como en España, favorecido por la desaparición de las modas nacionales que desde el reinado de IsabelII estaban en franca desventaja respecto a la primacía internacional de los gustos franceses. La crinolina, que tantas burlas había despertado, desaparece del armario femenino (aunque tendrá un pequeño e intrascendente regreso al comienzo de la Primera Guerra Mundial) y se impone ahora un modelo vertical de belleza para la mujer, que prefiere la esbeltez.


  
    FIGURA 1


  [image: ]


  El cambio de silueta, con los polisones, en El salón de la moda (1884).


  


  Sin embargo, las voces que se habían levantado contra la insensatez de la moda no se acallan. Pese a que la nueva imagen es más sencilla, o al menos lo parece, el cuerpo femenino se comprime y se moldea artificialmente con más fuerza que nunca. La figura sigue ceñida por el corsé, quizá alcanzando su punto culminante en lo que se refiere a la disminución del tórax, ya que se estilan unos ceñidores muy rígidos, que echan las caderas para atrás y el busto para adelante, generando una silueta en ese que será característica de principios del sigloXX. Cabe señalar que el corsé, como ya hemos visto, de origen aristocrático al igual que casi todas las modas que venían del Antiguo Régimen, se adopta unánimemente en este momento por primera vez en la historia, ya que desde finales delXIX y hasta la Gran Guerra las prendas serán muy accesibles para la población, gracias a su fabricación seriada y a su venta en tiendas al por mayor. Es cierto que las campesinas, como las obreras, no los llevarán, al menos diariamente, pero sí un gran número de mujeres, como puede deducirse de los anuncios en prensa que los ofertan y también de los patrones para fabricarlos.


  Por otra parte, en relación con el desarrollo de una potente industria de la moda, que crea productos de forma seriada y los hace accesibles a un creciente número de personas con la aparición de los grandes almacenes, que democratizan su uso reduciendo la exclusividad de las tendencias, también aumenta la complicación del traje y las formas se abultan. En los años noventa vuelven a estilarse las mangas voluminosas, como las de la década de 1830, pero aún más grandes: son las llamadas de pierna de cordero, por su similitud. También se lucen enormes sombreros, muy decorados, que son objeto de mofa en el teatro, por ejemplo; aunque lo habitual era llevarlos solo de día, prefiriéndose los tocados por la noche. Todo esto supuso que la falda se estrechara más y que paulatinamente el volumen del polisón se redujera hasta desaparecer. Así, en la primera década delXX, el aspecto femenino recordará al de la moda en la Revolución Francesa, cuando se lucían vestidos túnica de inspiración clásica.


  Sin embargo, hasta que esa simplificación, en virtud de la comodidad y el confort, llegue, las elegantes en el último tercio delXIX lucirán como joyas en un estuche, apretadas por un corsé muy exigente y por una falda muy ceñida, que envuelve sus piernas. Clarín (1885) en La Regenta hace una buena descripción del aspecto de las elegantes de Vetusta, una ciudad de provincias donde la hipocresía y la cursilería marcan el tono y donde todo se exagera para parecer gente de mundo, como si se viviera en Madrid o en París, pues hay una epidemia de extranjerismo, de afrancesamiento, que es utilizado de forma irónica para criticar el atraso de España. La viuda Obdulia Fandiño se nos presenta así:


  
    Ostentaba una capota de terciopelo carmesí, debajo de la cual salían abundantes, como cascada de oro, rizos y más rizos de un rubio sucio, metálico, artificial… La falda del vestido no tenía nada de particular mientras la dama no se movía; era negra, de raso. Pero lo peor de todo era una coraza de seda escarlata que ponía el grito en el cielo. Aquella coraza estaba apretada contra algún armazón (no podía ser menos) que figuraba formas de una mujer exageradamente dotada por la naturaleza de los atributos de su sexo. ¡Qué brazos!, ¡qué pecho!, ¡y todo parecía que iba a estallar!


  


  Y continúa explicando que la falda era «lo más subversivo del traje en cuanto la viuda echaba a andar. Ajustábase de tal modo al cuerpo, que lo que era falda parecía apretado calzón ciñendo esculturales formas, que así mostradas, no convenían a la santidad del lugar», dejando además que se vieran las botas «debajo de la falda corta y ajustada» y que se sintiera «el estrépito de la seda frotando las enaguas; el crujir del almidón de aquellos bajos de nieve y espuma», de una forma que resultaba de gran erotismo para los hombres.


  Este fragmento permite ahondar en los problemas que la indumentaria femenina tenía en una sociedad que caminaba hacia la modernidad y la democracia, y evidencia el largo proceso que esperaba aún a la mujer moderna para convertirse en una persona activa y salir del ideario doméstico asociado al ángel del hogar. El desarrollo de la industria textil supondrá, paradójicamente, una contribución importante a la independencia y profesionalización femenina, pero también intentará convertir a las damas en escaparates de la prosperidad de su familia. La aparición de los grandes almacenes, la generalización de la confección y de una industria de la moda, concebida en sentido amplio como cosmética, textil, mediática, etc., serán elementos clave para democratizar el vestir, inicialmente en un estilo complejo para luego simplificarse, de un modo parecido a como los hombres ya habían experimentado en las revoluciones liberales de fines delXVIII. Se propiciará así una adaptación a la vida activa, pública, urbana y profesional que reducirá el espacio entre clases y unificará la apariencia femenina entre mujeres, e incluso con los hombres.


  No obstante, no hay que olvidar que esta democratización del vestir reposa inicialmente en la popularización de una nueva actividad para las burguesas: el consumo recreativo de moda. De modo que lo que va a gustar es comprar, un fenómeno que explica y responde a una nueva concepción del ocio, a la presencia pública creciente de las mujeres en la calle e incluso creará trastornos en los hogares por el consumismo desenfrenado y los excesos de gasto. Y de esa manera se inventa una nueva enfermedad, la cleptomanía, asociada a la pasión femenina por las compras.


  Hasta ese momento, el negocio textil respondía a un complejo y exclusivo modo de vida para las clases altas que hacía de la mujer un maniquí que se cambia de ropa varias veces al día, según la situación, y que lleva siempre un gran número de prendas encima. La principal diferencia de la moda femenina del sigloXX con respecto a la delXIX es la eliminación paulatina de prendas que llevaban siglos en el armario de las mujeres, sobre todo interiores y semiinteriores, adoptando un vestido que sirva para casi todo el día, con excepción de las fiestas, igual que el traje para los hombres. Una mujer de la burguesía llevaba a finales delXIX un complejo conjunto de prendas: camisa, corsé, cubrecorsé, pantalones, diferentes capas de enaguas, etc., sobre las que debía lucir la ropa «de vestir».


  Esta ropa exterior debía adaptarse a diferentes situaciones y, así, había ropa de toilette para estar en la habitación, el traje de estar en casa o el de día, el traje de visita o el de recibir, la versión cómoda de este que era el tea gown, el traje sastre o el de modista para ir a la calle, el traje de baile, el de teatro, etc.; aparte de versiones de gala para la corte, el vestido de novia, el amplio repertorio de vestidos y accesorios de luto y medio luto (muy importantes) y los diferentes abrigos, pieles y mantos. Todo ello combinado con los correspondientes accesorios: joyería o bisutería, sombreros, guantes, sombrillas, abanicos, medias, bolsos, zapatos, etc. Además, hay que añadir los trajes para actividades concretas, sobre todo deportivas, que se generalizan como una cuestión higiénica y que beneficia a la salud, contribuyendo a hacer más simple la indumentaria de hombres y mujeres. Para las damas el más elegante fue el traje de amazona, que tomaba elementos de la moda varonil y que llegó a extender la falda-pantalón, que se llevaba con corbata y sombrerito. Hubo igualmente pantalones para montar en bicicleta (figura 2) y, por supuesto, para el baño, con diferentes trajes de punto (un tejido que luego se incorporó al armario femenino). Y también para practicar otros deportes, como el tenis, el golf, el tiro, el esquí e incluso el automovilismo.


  Esta complejidad de vestuario, que solo podía ser sostenida por unas élites muy restringidas, dio paso hacia 1900 a la generalización del traje sastre, llamado trotteur por estar pensado para andar, o tailleur, que tenía un origen británico y permitía moverse por la ciudad con sencillez. Era una adaptación, en definitiva, del traje de tres piezas para hombres pero con falda, que al ser un poco más corta permitía moverse bien. Y también la extensión, elegante pero democrática, de un modo de vestir (sin ahuecadores y, paulatinamente, con la reducción del uso del corsé) que llevaba largo tiempo implantado entre las mujeres de clase media y trabajadora: una combinación, muy práctica, de falda, blusa y abrigo largo que se complementaba con un bolso, botines, el cabello recogido en lo alto y enmarcado el rostro por un pequeño sombrero. Este uso fue el precedente de la simplificación y democratización del armario femenino, como ya había ocurrido entre los varones, pues permitió normalizar una apariencia que homogeneizaba bastante la indumentaria de las mujeres en su conjunto, al menos en las calles, y que se basaba en tejidos sencillos: lana, tweed, punto, etc., muchos de ellos tomados también de usos masculinos.


  
    FIGURA 2
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  Ropa deportiva y bombachos para las ciclistas en La moda elegante (1895).


  


  No obstante, los cambios fundamentales llegarán tras la Primera Guerra Mundial, con la desaparición de la cultura de la belle époque y del fin de siglo. Este fenómeno de simplificación del traje femenino fue internacional, y España no puede desligarse de él, pero es reseñable que en las dos últimas décadas delXIX hubo un gran interés por las zarzuelas y por lo popular, tanto en los usos como en las modas. Ya hemos visto que la apariencia del chulo y de la chula madrileños no se diferenciaba de las líneas que marcaba el gusto internacional, pero se cultivó un casticismo basado en las maneras, en la «sal» de Madrid, que recordaba al majismo del sigloXVIII. Las zarzuelas, que venían del reinado de IsabelII, recreaban el modo de vida humilde y las situaciones cotidianas: bailes, amores, enredos, etc., con gracia y casticismo. No eran, de ninguna manera, un retrato fiel de la realidad, pero se trató de un fenómeno que fue aplaudido por la mayoría de españoles y, aunque las clases altas y la burguesía siguieron las modas extranjeras, preferentemente francesas, también se reactivaron prendas que hacían fortuna en el teatro. Resurgieron los mantones de Manila o de la China, los pañuelos de crespón, la mantilla y las faldas con muchos volantes en tejidos como el percal, sencillo y ligero (figura 3).


  
    FIGURA 3
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  Tipos populares en La romería de San Eugenio (Inocencio Medina Vera, h.1910).


  


  El marqués de Lozoya, en su introducción a la historia de la moda de Max von Boehn (1928), dice que en España solamente se usaban ya dos prendas de la tradición hispana. Una era la capa, aunque reservada para el señorito chulo, adaptada, corta, con esclavina y bordados, separada de aquella amplia y noble de principios delXIX, y que sirvió como una especie de abrigo para lucir casta. El marqués señala además que las mantillas que se ven son de blonda, con muchos encajes, o la mantilla de madroños, con viso de raso, vinculadas a la moda casticista de la zarzuela. Y aclara también que la indumentaria de las damas estaba completamente adaptada y hecha a la francesa, o a la inglesa para el caso de los hombres, hasta el punto de que solo tenía de español cierto «provincianismo» en la adopción e interpretación de esas tendencias extranjeras. Respecto a los varones dice que la indumentaria castiza consistía en la adopción de un aire plebeyo para llevar prendas señoriles de manera que lucían «el sombrero hongo sobre la frente encuadrada por los tufos; cuello bajo o pañuelo de seda en torno de la garganta; americana corta y muy ceñida, y pantalón claro, muy ancho por la parte inferior, cubriendo casi con sus pliegues las finas botas». Al margen de esto, los varones mantuvieron en general la misma indumentaria, algo menos rígida, que durante el resto del sigloXIX. A lo largo del día se llevaba americana, incluso en tiempos de AlfonsoXII, y la levita se utilizó en las visitas, reservándose el frac y el esmoquin para recepciones y teatros. Las nuevas actividades, como el ir a veranear a la costa y hacer deporte, supusieron, para ambos sexos, la incorporación de prendas deportivas y vinculadas a las clases populares (por ejemplo, las prendas de punto, como ya indicamos), ahondándose en el proceso de democratización de la indumentaria que venía dándose desde la Revolución Francesa.


  Pero va a ser en el novecientos cuando la moda femenina se transforme, volviendo al momento de las tendencias de 1789, cuando la moda masculina se había separado de la aristocracia para responder a las necesidades del hombre. El sigloXX va a comenzar echando la vista atrás, con un estilo refinado y sofisticado, que entronca con el desarrollo de una cultura del diseño, el modernismo o art nouveau, en la que gustan las líneas sinuosas y también el orientalismo. La mujer moderna tendrá que esperar a la Gran Guerra para encontrar una indumentaria más racional e higiénica (figura 4), pero de estas nuevas corrientes estéticas y de las sensibilidades políticas y los cambios culturales va a generalizarse una moda que da más libertad a la mujer, si bien aún enmarcada en una cultura de exhibición aristocrática que poco a poco va a ir haciéndose más erótica, individualista y masiva. Las transformaciones de la moda femenina responden también a que en el final delXIX los diseñadores adquieren una fama sin igual y son considerados como artistas. Esto, en paralelo con los grandes cambios sociales, supone una efervescencia de la moda para mujer desde 1900, en la que pervive lo antiguo y aparece lo moderno.


  
    FIGURA 4
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  El modelo femenino anterior a la Primera Guerra Mundial, con corsés, grandes sombreros y vestidos largos, desaparecerá tras la contienda (El salón de la moda, 1908).


  


  En definitiva, se constata en la moda delXIX la liberación del cuerpo, en la que la piel irá progresivamente quedando al descubierto, junto con la pérdida de popularidad y transformaciones del corsé, la democratización de las tendencias fruto del surgimiento de una vida más activa y de la generalización de una cultura consumista y sensual, que ofrece sus productos bellos, industriales y baratos en las numerosas tiendas que se abren. También por la extensión de una cultura de la comodidad, del deporte y de la juventud que explica, por ejemplo, que desde finales delXIX las mujeres empiecen a llevar pantalones. Se recuperan las prendas de las bloomers, y se pone de moda una falda-pantalón, en consonancia con el feminismo y los diferentes movimientos higienistas y de reforma, que reclaman una ropa más práctica para las mujeres. La Gran Guerra desterrará una serie de elementos que venían de antiguo: el corsé, los grandes sombreros, las faldas largas y voluminosas, y las melenas.


  MUCHACHAS… MUCHACHOS: 
CABELLO, FALDA CORTA Y PANTALONES


  Desde 1900, e incluso algo antes, en la moda femenina se observan importantes cambios que conducirán al surgimiento de la llamada muchacha moderna, cuyo tópico a nivel internacional va a ser su comparación con un muchacho. Tras la generalización del trotteur o el sastre y la transformación del corsé para recuperar, pero de forma menos exigente, la línea vertical de las túnicas de 1789, entre 1905 y 1914 Paul Poiret pone de moda el corte imperio. No obstante, la línea del talle no subirá tanto como en la época de Napoleón, dejándose la cintura más cerca de su línea natural.


  Este fenómeno coincide con la popularidad de los motivos orientales y la desaparición de la figura femenina en ese, así como de la estrechez de las últimas décadas delXIX, si bien los cambios fundamentales en la apariencia femenina surgirán en torno a 1909 y 1910, cuando también se acortan las faldas. La renovación del momento es la paulatina pérdida de protagonismo del corsé que, no obstante, cuando comenzó a desaparecer como tal prenda, debió ser una moda con pocas adeptas, pues era acorde a los usos del momento ir fajada. Incluso la falda-pantalón, que se estiló ya en 1890, en 1900 y hacia 1905, debió tener más seguidoras, debido a que la novedad de la falda trabada de Poiret, que en principio podría parecer más fácil de incorporar al armario, era muy incómoda y dificultaba andar. El motivo de esta falta de practicidad estaba vinculada al interés de Poiret por los efectos visuales, tanto en lo relativo a la forma como al color, pues quiso convertir a las damas, de nuevo, en jarrones chinos. Sus creaciones, muy vinculadas al mundo del teatro (y, en particular, a los ballets rusos), fueron popularizadas por las ilustraciones de estilo art déco que se difundieron en revistas y que, de hecho, modernizaron la prensa femenina del momento, marcando las tendencias más atrevidas con un estilo muy oriental. El teatro era todavía un espacio en el que la moda tenía una importante fuerza y al que las mujeres acudían para ver qué lucían las actrices y bailarinas a fin de imitar su estilo (figura 5). Con el cine esta influencia decaería, pero hasta la Gran Guerra fue fundamental y las diversas actrices y cantantes fueron clave para promover una nueva feminidad y un aspecto más moderno.


  La eliminación del corsé y la generalización de una ropa cómoda (aunque bajo ella se llevaran sujetadores y fajas) vendría de la mano de los diseños de mujeres como Lucile, nombre que adopta la británica lady Duff Gordon, con sus vestidos de té, o la italiana Rosa Genoni, que había promovido trajes que liberaran el cuerpo. Y, sobre todo, de Coco Chanel que, desde 1909 y en especial tras la Gran Guerra, será la figura fundamental del cambio en la moda femenina que contribuirá a la independencia de las mujeres. Lo hará tomando como referencias el guardarropa masculino y la comodidad imperante en la ropa inglesa. Primero reducirá el tamaño de los sombreros, luego generalizará el traje sastre y la elegancia del vestido negro, que ya no tiene connotaciones de luto, sino que representa la sofisticación de lo sencillo y que se adapta a cualquier situación. De hecho, ella misma se convirtió en el símbolo de la joven moderna con su pelo corto, la petite robe noire, las perlas y el cigarrillo, así como el pantalón y la camiseta marinera.


  
    FIGURA 5
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  Una tiple posa, a la última moda, en Mundo gráfico (1913).


  


  No obstante, antes de pasar a hablar de estas transformaciones tan drásticas, es necesario mencionar la labor del granadino, afincado en Venecia, Mariano Fortuny y Madrazo. Es el creador, en la primera década del siglo, del vestido Delphos (figura 6), así como de otras prendas inspiradas en los drapeados y plegados clásicos, que apuestan por la forma natural del cuerpo y exploran una figura en la que el corsé no tiene protagonismo. Su trabajo, aunque vinculado al orientalismo de principios de siglo, fue clave durante todo el sigloXX y es una referencia de la nueva relación entre tejido y el cuerpo femenino del novecientos (figura 7). Tras la guerra, su visión fue continuada por Madeleine Vionnet o Madame Grés, quienes a su vez serían determinantes para el diseñador más destacado de la historia de la moda en España: el vasco Cristóbal Balenciaga. Este comenzó a trabajar en torno a las transformaciones de la mujer moderna de la segunda mitad de la década de los diez y acabó siendo uno de los diseñadores más importantes del mundo, tras asentarse en Francia con el estallido de la Guerra Civil.


  
    FIGURA 6
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  El vestido Delphos, de Fortuny.


  


  
    FIGURA 7
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  Desfile de modas y mujeres orientalizadas en Elegancias (1924-1925).


  


  Los años veinte en España van a ser una época de modernidad, igual que para el resto del mundo, y a las modas francesas se va a unir la influencia estadounidense, especialmente fuerte gracias a la popularidad del cine. El séptimo arte va a suponer, además, la generalización de una nueva estética para las mujeres, acorde al cambio de costumbres tras la Gran Guerra: la de las vampiresas, las garçonnières, las femmes fatales y las flappers. En España, ya desde el último lustro delXIX, tuvo lugar un fenómeno propio: el de la cupletista, que también respondía a este ideal de mujer erótica y que alcanzó reconocimiento internacional con intérpretes como Raquel Meller, reconvertida en diva cinematográfica internacional. Pero las tendencias y usos francoestadounidenses acabaron imponiéndose en todo el país, sobre todo en las capitales.


  España era un país moderno en el que, por ejemplo, se estableció Sonia Delaunay, junto con su marido Robert, hasta 1921, y cuyos vestidos abstractos hicieron furor entre la élite madrileña y vasca, aunque internacionalmente no fuera reconocida hasta décadas después. Como señaló Carmen de Burgos, «Colombine», en su libro La mujer moderna y sus derechos (1927), la evolución en España «ha sido tan rápida que parece que hay muchos siglos de distancia entre las mujeres de 1899 y las actuales».


  Así lo reflejaron, además, los medios de comunicación. La prensa femenina va a encontrar en este contexto un nuevo horizonte de influencia, fraguándose en los medios impresos no solo un ideal moderno de mujer, sino también una generación de mujeres modernas que son profesionales, escriben artículos proyectando su voz hacia la esfera pública y reclaman derechos. En ese escenario, la crisis de la Restauración y el turnismo entre partidos, agravados por la triple crisis de 1917 y los acontecimientos posteriores, hacen que en 1923 el rey respalde el golpe del general Primo de Rivera. Este establecerá una dictadura que, paradójicamente, va a suponer la ampliación de derechos para las mujeres, continuados en la Segunda República tras la costosa aprobación del sufragio universal, por fin incluyendo el voto femenino, en la Constitución de 1931, al que se sumaron otros reconocimientos como el del divorcio.


  La imagen de la española a la moda, de la mujer moderna, la van a definir los ilustradores de la prensa. En concreto, los más importantes van a ser el vallisoletano Eduardo García Benito, quien trabajará para Condé Nast, especialmente en las revistas Vogue y Vanity Fair, en Estados Unidos, y cuyas figuras tienen que ver con el estilo art decó; Narciso Méndez Bringa, que creó el tipo femenino de las damas de los felices años veinte (las sofisticadas «mujeres Méndez Bringa»); y también Rafael de Penagos, con sus mujeres con el pelo a lo garçonne, el sombrero cloché, las cejas depiladas, los ojos pintados de kohl, los labios maquillados, la figura delgada y andrógina, el vestido corto y sofisticado, atrevido, y las maneras masculinas, a las que ilustra fumando, tomando un combinado y haciendo otras actividades mundanas e importadas, como bailar el charlestón o el tango. Otros ilustradores destacados, habituales en la prensa, fueron Sáenz de Tejada, Tono, José Zamora, Martínez de León, Viladomat y Sancha.


  Lo cierto es que ese tipo femenino idealizado de los medios coincidía con la realidad, pues las mujeres acabaron pareciéndose a esas representaciones. Así describía Carmen de Burgos en La mujer moderna y sus derechos (1927) a estas chicas:


  
    […] puede ir vestida como quiera, asistir a fiestas, entrar en el café y en el teatro, jugar con sus amigas una partida de polo y bailar en un té danzante […] toma parte en todos los deportes por violentos que sean. Nadan como sirenas al lado de sus compañeros y alcanzan premios de natación en difíciles travesías, reman, conducen barcos, son ciclistas, amazonas y aviadoras; se ejercitan en todos los juegos: tennis, pelota y hasta boxeo […] Es otro tipo de mujer flaca, con la cabellera cortada, la falda corta y el escote amplio, con las cejas depiladas, fumando su cigarrillo y pintándose labios.


  


  Todo ello atestigua, por un lado, que la mujer moderna era una realidad del momento y una categoría social presente, analizada críticamente por sus contemporáneos, y, por otro, que la estética era una cuestión fundamental en la modernidad de las mujeres. Esta conexión con la belleza podría ser vista como una cuestión orientalizante, modernista, estéticamente heterodoxa y socialmente conservadora, pero también puede estudiarse de un modo distinto: a la modernidad se accedía por el aspecto y esa apariencia permitía sostener un tipo de vida fuera de los límites de la feminidad tradicional. De esa forma lo entiende el historiador Jordi Luengo (2008), para quien la imagen cultural de la mujer moderna de los veinte es una sinécdoque de la modernidad misma, en tanto que además fue una cuestión internacional que afectó a diferentes países que tuvieron sus respectivas modern girls, conocidas por diversos nombres: las modan gru (o mogas), flappers, garçonnes, modeng xiaojie, machietta, kallege ladki, neue Frauen, etc. Hubo en los años veinte, además, una preocupación por separar a estas jóvenes, que respondía a la cultura de consumo y velocidad promovida en los medios de comunicación y en la publicidad, de los nuevos aspectos o conquistas que las mujeres habían conseguido tras la Gran Guerra. Se pretendía apartar a las frívolas, en definitiva, de las trabajadoras de orden, por decirlo de alguna manera, que eran también mujeres a la moda pero de otro modo, menos radical, y se identificó a las vanas con un estereotipo muy limitado: pelo a lo chico, pijama (esto es, camisa oriental y pantalón) y fumando un cigarrillo turco.


  La mayoría de las mujeres no vistieron de forma tan atrevida ni adoptaron unos comportamientos tan sofisticados como los que se atribuían a la «mujer moderna», esta flapper-garçonne. Pero la década de los veinte para las mujeres en España sí que supuso unas importantes transformaciones en la apariencia, así como la introducción de algunos comportamientos y actitudes, vinculados a la masculinidad, anteriormente vedados (figura 8). Tres de los aspectos más claros de la nueva moda femenina fueron: la desaparición del corsé, que pasó a sustituirse por sujetadores y fajas, y de otros aparatos armados que modificaban la figura; el acortamiento paulatino del largo de vestidos y faldas hasta alcanzar la rodilla, que seguía cubierta, eso sí; y el cabello corto, que fue además una de las cuestiones que más oposición despertó entre los conservadores. Los veinte supusieron la definición de una estética más moderna, que privilegiaba la línea recta frente a lo curvo y borraba las formas del cuerpo femenino. Se puso de moda la delgadez, fomentándose una figura de muchacho en la que el pecho también aparecía oculto, ya que la línea del talle se bajó a la cadera. E incluso la cabeza se redujo a su mínima expresión, con el pelo corto y bien liso o con pequeñas ondas y enmarcado el rostro, en el que se destacaban ojos y labios como en el cine, muy maquillados y apartados del aspecto natural que anteriormente gustaba, por un sombrero cloché, que era un casco de fieltro muy pegado.


  La prensa femenina es un buen termómetro de los cambios que se estaban produciendo: hasta los años treinta se mantuvieron títulos que venían delXIX, como La moda (1842-1927) o La última moda (1888-1927), que, aunque reflejaron las transformaciones, eran más bien tradicionales y estaban vinculadas a las maneras de la centuria anterior. Fueron las cabeceras de las nuevas publicaciones donde la modernidad se plasmó con mayor precisión, lo cual no significa que promovieran una mujer emancipada (hubo, además, lanzamientos conservadores como El hogar y la moda, 1909-1937), si bien a nivel popular la imagen de lo moderno quedó codificada en Blanco y negro, la famosa revista donde publicaron los mejores ilustradores del momento.


  
    FIGURA 8
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  La mujer moderna va en coche, sale a bailar y fuma (Elegancias, 1923).


  


  De la dictadura de Primo de Rivera cabe destacar, entre la prensa femenina, la sofisticada y elitista Elegancias (1923-1926), que reflejaba a una mujer progresista, a la cabeza de la modernidad y las tendencias europeas, aunque monárquica, de alta sociedad, relacionada con la nobleza y la rica burguesía, madre, esposa y católica, que incluso vestía con esos pijamas y fumaba, bebía y conducía, además de esquiar, jugar al tenis, bailar jazz y tango, etc., sin que esos comportamientos estuviesen reñidos con el buen tono ni estuviesen vistos como excentricidades o radicalismos, que no existieron en España. Tampoco oculta la revista que la mujer moderna planteaba problemas para los que preferían ver la feminidad vinculada a la domesticidad y a los ideales del ángel del hogar. Basta mencionar, por ejemplo, las reflexiones del artículo «La moda insexuada», escrito por Antonio de Hoyos y Vinent, quien criticaba el uso de pantalones Oxford por los hombres, por femeninos, y a continuación reflexionaba sobre la moda femenina, condenando los usos que no seguían la «naturaleza» (el pantalón, el cabello corto, hábitos nuevos, etc.). Afirmaba ser partidario de adaptar la indumentaria a lo moderno, pero creía que no se debían contradecir los «límites de los sexos»: las mujeres eran bonitas y los hombres activos (Elegancias, 49, 1926).


  Otro de los debates giraba en torno a si era conveniente lucir el cabello corto, aunque acabaron concluyendo que la moda moderna no tenía nada que condenar:


  Su Santidad el Papa se ha declarado ahora á favor de la melenita femenina. En una audiencia, contemplando los cabellos cortos de ciertas jóvenes peregrinantes, ha dicho que estimaba honesto y simple el peinado actual, con no poco alborozo de sus oyentes […] En general, todas las liturgias se muestran tolerantes hacia los nuevos usos […] La libertad de la mujer invade el orbe, y lo invade con la aprobación de su aliado el Clero, que juzga esta libertad inofensiva cuando no provechosa (Elegancias, 40, 1926).



  Se explicita aquí la cuestión de si la mujer a la moda moderna era moral o inmoral. También el vínculo de la nueva estética (pues la sofisticación se asociaba a un enorme consumo: ir vestido con moda extranjera, de marcas, cuidar el cuerpo con cosméticos y productos higiénicos, consumir ocio fuera del hogar y llevar una vida activa y mundana, por ejemplo fumando) con el feminismo. Este asunto, sobre el que se habían articulado también los discursos por un traje femenino más racional y práctico, se centraba en la preocupación por la pérdida de la feminidad y la masculinización del aspecto de la mujer, pues se veía como un posible paso a la igualdad sociopolítica. Algunos señalaron que las nuevas modas no eran nada más que un síntoma de los cambios de la época y que no había que escandalizarse. No obstante, la cuestión de la estética y la moralidad de la mujer, así como su rol social y afectivo-sexual, se convirtió en un tema recurrente. Y a esos debates se sumaría otro, que también venía de atrás, fruto de la simplificación de la indumentaria y de la paulatina reducción de prendas y aumento de la exposición de la piel: el de la omnipresente democratización de la moda y las tendencias, aumentada por el creciente peso de los medios de comunicación y del cine.


  CAPÍTULO 10 
DE LA MANTILLA AL BIKINI: 
LA MODA EN LA ESPAÑA RECIENTE


  LA MUJER ESPAÑOLA Y LA MODA EN LA DICTADURA FRANQUISTA: LA COOPERATIVA DE ALTA COSTURA


  La moda en la época contemporánea responde, desde el sigloXIX, a un modelo que se va homogeneizando y democratizando en todo el ámbito occidental. El surgimiento de la mujer moderna choca con los ideales de domesticidad del ochocientos, aunque entronca con la consideración de la moda y la belleza como dos esferas propias femeninas, casi un monopolio, ya que estas serán claves en el surgir de la nueva feminidad. La estética va a ser un elemento fundamental para el desarrollo de la igualdad de las mujeres y un medio, como también fue para los hombres en la Revolución Francesa, para acceder a la modernidad del Estado liberal. Tras la Gran Guerra, en la que la neutralidad española no impidió que se sintieran sus efectos en el país, tanto positivos como negativos, surgió, como hemos visto, la «mujer moderna» (figura 1), que simplificó su vestuario y comenzó a formar parte de una nueva agenda pública, también política.


  Puede parecer que este proceso estaba separado del iniciado por los hombres en el último tercio delXVIII, cuando se establece el traje de tres piezas. Sin embargo, la indumentaria y los gustos para hombres y mujeres siguieron el mismo camino, al observar el devenir del siglo, orbitando en torno a la democratización. Esta debe entenderse de dos formas: como una importante simplificación del armario y, en paralelo, como la emergencia de una nueva concepción de la ropa, que reflejaba los nuevos ideales liberales de fraternidad e igualdad. La adopción del pantalón por parte de los varones, propio de las clases más bajas de Francia, fue el primer paso dentro de este proceso, que continuará cuando las mujeres lo incorporen a su armario.


  
    FIGURA 1
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  Figurines y patrones del primer número de Modelos, con el corte Martí (1929).


  


  La democratización de la moda llegó a su cénit en los años veinte, amplificado no solo por el desarrollo de una industria de la moda muy potente, con sede en París, sino con el enorme poder y alcance de los medios de comunicación. La prensa femenina adquirió su aspecto actual y también su gran fuerza prescriptora, aunque fue el cine el medio más importante para fijar nuevos gustos y comportamientos y, en especial, en lo referido a las mujeres. En las pantallas se generó todo un fenómeno de modernidad, ahondando en el propio desarrollo de la mujer moderna posbélica, y vinculado a las femmes fatales y las vampiresas. La influencia del cine como promotor universal de gustos se convirtió en una realidad e incluso modificó la silueta que se había gestado tras la contienda. Aunque el código Hays (1933) moderó, gracias a la autocensura de los principales estudios, los argumentos y las puestas en escena de las producciones de Hollywood, la presencia e influencia de los actores cinematográficos hacía de ellos ídolos de masas y, fueran héroes o villanos que resultaban castigados, el público los emulaba. En España, aunque había habido películas desde casi el inicio del cinematógrafo, fue en los años veinte (y sobre todo en la Segunda República) cuando la industria nacional cobró relevancia. Desde pronto se puede observar en la prensa la creciente popularidad del cine, pues enseguida aparecieron muchas revistas desde las que se podía seguir la cartelera e imitar a los ídolos de la pantalla.


  En el primer número de la afamada Popular Film (1926) ya se afirmaba que


  
    no siempre lanzan las modas los grandes modistas y sastres de París, Londres y Nueva York. A veces es un individuo […] la moda femenina del pelo corto, está lanzada por una célebre «estrella» del séptimo arte: Constanza Talmadge. […] la melena a la garçon, si bien resta feminidad a la mujer, no disminuye la belleza de un rostro, ni le quita gracia a la totalidad de la persona. […] Otras modas, además de esta del pelo corto, se han lanzado e impuesto desde la pantalla. ¿Y qué mejor elemento de propaganda e información que el cine?


  El minúsculo bigotito que lucen —es un decir— muchos hombres, lo impuso el gran Charlot […] desterrando para siempre del rostro varonil los mostachos en punta a lo káiser. […] El pantalón de corte a rayas es otra de las modas lanzadas desde la pantalla por el inolvidable Max Linder […] Ha sido necesario que Max Linder se suicidara para que se haya impuesto la moda del pantalón Oxford. Y es que, amiga lectora, amable lector, la influencia del cine en la moda, en las costumbres y hasta en la moral, es decisiva.


  


  La cuestión de la influencia del cine en las costumbres fue fundamental pero el debate público orbitó, de nuevo, en torno a los efectos de la cinematografía en las mujeres. Fueron muchas las voces que se alzaron debido a que el cine disminuía la moralidad y aumentaba la frivolidad, animándolas a convertirse en seductoras, al margen del ideal doméstico, católico y tradicional. En la revista Cinegramas, además, se planteaba una cuestión que venía de antiguo: los medios de comunicación y la generalización de la industria de la moda borraban las barreras entre clases, pues hacían difícil distinguir al rico del trabajador. Y es reseñable que el ejemplo femenino que se pone sea el de la modistilla. La mujer moderna, atractiva y a la moda, como se veía en Hollywood, desafiaba de forma clara los esquemas tradicionales y, por ello, era censurada.


  De ese modo puede leerse el artículo «Los estragos del cine en los talleres de modistas» (Cinegramas, 30/9/1934), en el que se lamenta la falta de resignación de las mujeres, incluso de las modistas más humildes, que aspiran a ser como las «estrellas». Y criticaban la imitación de las grandes divas de la pantalla pues, según ellos, el hombre en la vida real prefiere la mujer virtuosa a la vampiresa. Así, dicen:


  
    Los expertos cronistas cinematográficos no han hablado de los estragos que hace el cine en los talleres de modistas. Desde la aprendiza alegre y ladina, de sexo incipiente, que portea la carga, «Margot-Modes», toca las bocinas de los autos en las paradas y oxea con una frase «cáustica» a los viejos pegajosos, hasta la oficiala distinguida de elegante atuendo, labios rojos cereza, piel de bronce nuevo, andares marchosos y ojos de «tenebrosa», todas estas alegres chicas, entre pespunte e hilván, sueñan con el fino bigotillo de John Gilbert, la cara falsamente bobalicona de Chevalier o el rostro ingenuamente alegre de Robert Montgomery. […]


  ¿Y las que aspiran a ser en la pantalla las flappers del porvenir, insinuantes, maliciosas y de una candorosa perversidad? ¡Ah, si los labios de esta obrerita de la aguja tuvieran la escandalosa publicidad de los de Greta Garbo! […] Claro es que para conquistar la fortuna y la gloria en el cine les haría falta a las modistas que aspiran a estrellas adquirir mala reputación y administrar con tino y sabiduría algunas malas cualidades, como hacen con frecuencia las stars de Hollywood. […]


  


  Pues se constató pronto que


  
    […] la estética es un patrimonio evidente de los Estudios de cine […] por muy lejos que esos rincones se hallen de París, centro y cetro de la Moda (con mayúscula), los films forman un puente de celuloide que salva la distancia; y ellas, las deliciosas Tanagras provincianas, soñadoras con príncipes de opereta a lo Mójica, hacen lo imposible por vestir como Constance Bennett o como Carole Lombard, y cortan con sus manos habilidosas y solícitas —las manos-abejas que diría Rubén redivivo— sus propios vestidos, las deshabillés sutiles que transforman sus cuerpos ante los espejos solteriles de sus noches en protagonistas de alta comedia cinematográfica.


  El culto ferviente a «Madame Estética» ha dado un triunfo merecido al cine sobre el teatro. […] Nosotros decimos ahora que para dedicarse al arte nuevo del cinema hacen falta también tres cosas: estética, estética y estética…


  


  De hecho, la influencia del cine fue tan grande que las particularidades de algunas de sus estrellas modificaron las modas e incluso se popularizó el maquillaje marcado, por ejemplo, que inicialmente respondía a la necesidad de destacar los rostros en los planos de las primeras producciones (figura 2). El caso de Joan Crawford, cuyo estructura ósea no encajaba bien, por los hombros anchos, con la línea recta de los veinte, fomentó (en unión con el diseñador de vestuario Adrian) una nueva silueta: el ejemplo claro fue la película Letty Lynton de 1932, en la que el vestido de la protagonista se replicó en grandes almacenes, llegando a vender cientos de ellos. Los estudios de cine, en torno a los años treinta, aumentaron la complejidad de la figura femenina: fajas y artilugios para realzar el busto se vuelven a generalizar, se devuelve la línea del talle a la cintura y se pone de moda un estilo neorromántico que recupera el de las décadas centrales delXIX, cuando la línea de las mujeres era la del reloj de arena. El glamour se hizo un elemento indispensable y, en medio de la Gran Depresión, desde Hollywood se fomentó un mundo de sueños, del que la moda participó como un elemento fundamental.
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  [image: ]


  Jane Crawford en la portada de Films Selectos y anuncio de belleza, de un depilatorio, protagonizado por ella: una prueba de la profunda influencia del cine en la moda.


  


  En los años veinte en España surgen también las semillas de una industria de la moda que, si bien beberá de las tendencias internacionales, desterrando lo propiamente español para adoptar lo extranjero, será fundamental en los años centrales del siglo para el desarrollo de la época dorada de la alta costura española. Esta, gracias a la iniciativa de Pedro Rodríguez (1895-1990), el fundador de la Cooperativa de Alta Costura en 1940, conocerá una gran internacionalización, aunque siga las tendencias de París, apoyada por la dictadura franquista, que la utiliza como propaganda en el extranjero. Rodríguez creó su casa de modas en Barcelona en 1919, consagrándose en la Exposición Universal del año 29. No obstante, la Guerra Civil truncó el desarrollo de una auténtica industria de la moda en España, al modo de la francesa, aunque con sus particularidades. Sin embargo, acabó reducida a un pequeño satélite de la gala, pese a su buena acogida en Estados Unidos.


  El nombre que más sobresale de la costura española es el de Cristóbal Balenciaga (1895-1972). Abrió su primera casa de modas en San Sebastián, en 1919, trasladándose luego a Madrid y, durante la guerra, a París, donde permaneció hasta 1968. La contienda interrumpió también la labor de Asun Bastida (1902-1995), que fundó su marca en Barcelona en 1926 y que en 1934 abrió una tienda en Madrid. Otro diseñador destacado fue Manuel Pertegaz (1918-2014) que, junto a El Dique Flotante y Santa Eulalia, más Rodríguez y Bastida, fue uno de los «cinco grandes» de la Cooperativa, si bien la nómina de autores fue variando, destacando la incorporación de Elio Berhanyer (1929-2019). La firma Santa Eulalia, de Barcelona, se remontaba a los años cuarenta del sigloXIX y fue, junto con Pedro Rodríguez y la casa Serra, de las primeras en realizar desfiles en la década de los veinte. El Dique Flotante, una tienda nacida en 1899 que tras la Expo de 1929 se convirtió en sastrería y marca de moda femenina, sobrevivió hasta 1988.


  A ese grupo hay que añadir a Carmen Mir (1903-1986), que trabajó junto a Elisa Lacambra, quien se hizo cargo de la firma en solitario desde 1977, y a Pedro Rovira (1921-1978). Otros diseñadores destacados fueron la famosa Rosser (1919-2007), Rosina (1923-2012), el dúo Vargas Ochagavía (en activo entre 1947 y 1987), el dúo Herrera y Ollero (desde 1952), Marbel Junior, que continuó la labor de su tío Marbel (1901-1969) (figura 3), o Emanuel. También Isaura (1889-1972) que, tras fundar su firma en 1915, hacia 1935 se asoció con Rosario Aranduy para crear Isaura y Rosario (vigente hasta 1961), prosiguiendo luego en solitario hasta su muerte, Lino (1900-1987) y Natalio (1908-1973). La popular Flora Villarreal (1893-1977), Elia Vera, Caruncho o la sombrerera Pilar Gabasa son igualmente reseñables.
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  Moda española en América: Marbel en Nueva York (Mundo hispánico, 1955).


  


  En París, fuera de España y siguiendo a Balenciaga (aunque en algún caso volvieron al país), cabe destacar a Ana de Pombo (1900-1985) que, además de diseñar en Chanel y Paquin, tuvo su propia firma, siendo también una destacada sombrerera, luego, en Marbella. También Julio Laffite (1897-1987), que trabajó para diversas marcas francesas; Antonio Cánovas del Castillo (1908-1984), que se hizo cargo de Paquin en 1936 y después fue un oscarizado diseñador de vestuario para el cine; o Raphäel (1900-1954). Cabe mencionar a Ramón Esparza (1925-1997), quien fue compañero de Balenciaga y el director creativo de la firma entre 1964 y 1968, sucediendo como diseñador a Chanel, tras su muerte, entre 1972 y 1973. Y a Paco Rabanne (1934), famoso desde 1966 por sus creaciones en materiales no convencionales y, en especial, por sus prendas metálicas.


  Algunos nombres anteriores, precedentes de estos grandes diseñadores, que alcanzaron gran fama fueron la catalana Joana Valls o el ilustrador José Zamora. Ella, que se retiró en 1919, fue la única modista que exhibió sus creaciones en la Exposición Universal de Barcelona de 1888 y él, tras trabajar para Poiret, al estallar la Gran Guerra se trasladó a España, abriendo su casa en 1918. Otras personalidades más antiguas, aunque olvidadas, fueron Mr. Max, diseñador de la Casa Real para quien trabajó Natalio; la francesa María Antoinette Berbegier, que antes de asentarse en el país fue parte de la casa de trajes sastre Redfern; y las hermanas Carolina y María Montagne, pioneras de la costura catalana.


  Como hemos señalado, en la década de los treinta se modificó la figura y la línea femenina perdió verticalidad. Se volvieron a potenciar las formas del cuerpo, moldeadas por la ropa, ya que ser sexy y glamuroso fueron los atributos que se buscaba cultivar (figura 4). A nivel internacional, con la Gran Depresión y la crisis económica, la moda de las mujeres se masculinizó: se promovieron los diseños de hombros anchos que imitaban a los de los hombres, en consonancia con la militarización de la sociedad en la Segunda Guerra Mundial. También se fijó el largo de la falda en algo más abajo de la rodilla y se puso de moda el traje sastre, que permitía a la mujer, en corto, llevar una ropa formal pero práctica. Los accesorios (medias, bolso y sombrero) cobraron gran relevancia, junto con el maquillaje que, gracias a la influencia del cine, se convertiría en un elemento indispensable.
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  La modificación de la línea en los años treinta busca una figura más glamurosa y con las formas femeninas realzadas (Estampa, 1932).


  


  En Occidente, los años treinta serán un periodo de crispación y la contienda mundial va a suponer la destrucción de la industria de la moda y también el fin de la mujer moderna de los años veinte. En España, el esplendor cultural de la Edad de Plata se cierra con una dolorosa herida que va a durar, al menos, cuarenta años: los de la dictadura franquista. Para que la renta supere los niveles de 1935 habrá que esperar hasta 1954 y solo dos años antes, en 1952, había desaparecido el racionamiento. No obstante, si bien los españoles se van a ver reducidos a un contexto marcado por el rigor nacionalcatólico y por una fortísima represión, la pobreza va a ser una característica común de Europa en los años cuarenta (figura 5).


  La gran perjudicada de entreguerras, así como de la Segunda Guerra Mundial, aunque a partir de los sesenta y los setenta esta situación disminuya, va a ser la mujer moderna de los veinte, que va a ser reemplazada por un nuevo ideal conservador del que tendrá que salirse de nuevo. En España la muchacha moderna desaparece tras alcanzar su culmen en los derechos de la Constitución de 1931 y en la figura mitificada de la miliciana, enterrada por el ideario de la Sección Femenina de Falange. Y las mujeres van a ser víctimas especialmente castigadas de la represión, pues, incluso en la modernización de la dictadura, siempre van a ser «españoles de segunda», por el mero hecho de ser féminas. El arquetipo que se establece va a ser el de la mujer nueva, antifeminista y tradicional: ejemplificada en la madre y esposa camino de la iglesia con mantilla a la cabeza. Es por ello que, a partir de los planes de desarrollo del 59, la cuestión de la vestimenta femenina moderna, los bikinis, la minifalda, el pantalón vaquero, etc., va a ser de una importancia fundamental para el régimen, en tanto que atentaba contra uno de sus principios sociales básicos: el de la familia tradicional. Pero, como apuntábamos, España no se aparta de la historia del resto de participantes en la Segunda Guerra Mundial, ni del contexto de la Guerra Fría y que va a ser la razón de continuidad, y modernización (más bien estética), de la dictadura de Franco, quien desde los cincuenta se acerca a Estados Unidos y se siguen los mismos procesos que en el ámbito internacional.


  Si en la Primera Guerra Mundial las mujeres consiguen independencia, modernizan su aspecto y posteriormente logran el voto, en esta lucha van a salir perjudicadas y, al término del conflicto, se va a intentar imponer un modelo femenino conservador, de esposa perfecta, que debe dejar su trabajo para los hombres que vuelven del frente. Pese a ello, en los medios de comunicación se ofrecen alternativas a los modelos de domesticidad imperantes. Las más destacadas fueron las femmes fatales del cine negro: seductoras, independientes y, algunas, incluso muy malas, terribles diosas del amor que llevaban a los hombres a la perdición, como Rita Hayworth. Estas nuevas féminas desplazaron a las famosas «chicas topolino» que en España, pese a la labor depuradora de la maquinaria represora del franquismo y a los esfuerzos de la censura, van a surgir en los cuarenta; en sintonía con la Segunda Guerra Mundial y los racionamientos de la moda.
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  Página de modas para la mujer trabajadora, exiliada, en la que se ve la pobreza de la mayoría de las españolas (Mujeres antifascistas españolas, 1946).


  


  Eran un desafío a los ideales nacionalcatólicos y fascistoides de la Sección Femenina. Se trataba de jóvenes que fumaban, conducían, llevaban faldas cortas (para la época), vestían con exceso, hablaban rápido y sincopado con todo un vocabulario extranjero y moderno, burlando el decoro y la seriedad que la posguerra exigía. El nombre de estas chicas, que transgredían elegantemente las normas en un momento en que las mujeres ni siquiera tenían derecho a la tarjeta de fumador, procedía de un coche italiano. Aunque el término «topolino» acabó designando a los escandalosos zapatos que llevaban y que estaban relacionados con la ausencia de cuero y su sustitución por materiales como el corcho y accesorios llamativos y estridentes que aliviaran la tristeza del guardarropa femenino. Algunas famosas fueron Ana Mariscal o María Asquerino. A partir de la mitad de los años cuarenta, desaparecieron y dieron paso a una versión más glamurosa de la femme fatale cinematográfica, al reactivarse paulatinamente la industria de la moda a nivel internacional. Fueron el precedente de las chicas yeyé y de los rockers, mods, hippies y progres de los sesenta y setenta.


  Cabe incidir en que en los años cuarenta también van a surgir subculturas masculinas, tanto en Estados Unidos como en Europa, en fuerte contacto con la música rock y negra y el deporte, en las que la indumentaria va a ser un elemento fundamental. La primera fue la de los drapes (zoot suits), a la que siguieron los greasers: jóvenes de clase baja en América que llevaban tupé encerado, vaqueros remangados, camisetas, petos, botas de trabajo, boinas y prendas de cuero, aficionados a los coches y las motos. También los teddy boys y los rockers británicos, los blousons noirs franceses, los nadsack irlandeses, los halbstarken centroeuropeos, los nozem belgas y holandeses, los raggare nórdicos, los bodgies australianos o los ducktails en Sudáfrica y Madagascar.


  La indumentaria de los greasers, con sus camisetas y vaqueros, va a ser fundamental en el sigloXX y, aunque eran prendas que llevaban por ser de clase baja, ocurrirá como en la Revolución Francesa, pues van a convertirse en la apariencia clave para hombres y mujeres desde ese momento. En los años sesenta los hombres, con Kennedy a la cabeza, abandonarán el sombrero y paulatinamente el traje de tres piezas va a quedar reducido a entornos formales y profesionales, ahondándose en una mayor simplicidad de la indumentaria, fruto de los contactos con la contracultura y el deporte.


  Tras el fin de la Segunda Guerra Mundial, en el año 1945, en todo el mundo y especialmente en Francia se reactiva la industria de la moda que, durante la contienda, se había paralizado y desplazado, con poca intensidad pero de forma importante por lo que iba a suponer en democratización, a Estados Unidos. Allí cobró relevancia el ready to wear, es decir, la ropa más cómoda y «lista para llevar» que sería el precedente del prêt-à-porter francés, que reduciría la alta costura a niveles anecdóticos al final de los sesenta.


  En España es la visita de Eva Perón, en el año 1947, la que marca el inicio de la recuperación de la industria de la moda (figura 6), aunque desde el final de la guerra Pedro Rodríguez venía impulsando desde Barcelona, unido a empresas textiles, la promoción de la costura nacional. Con un equipaje firmado por una española en el exilio, Ana de Pombo, Evita deslumbró con el glamour de su vestuario. El mismo estaba en sintonía con las propuestas, fuertemente relacionadas, de una nueva silueta que estaban promoviendo Christian Dior, quien luego sería su diseñador de cabecera, y Balenciaga, cuyos diseños antecedieron en estructura a los del francés.
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  Durante su viaje a España, Eva Perón reintrodujo el glamour en el país, con su armario diseñado por Ana de Pombo que preludiaba las formas de Balenciaga y Dior.


  


  El New Look de Dior, lanzado en febrero de 1947 gracias a una alianza con un comerciante de tejidos, supuso una regresión romántica a la moda del sigloXIX, destacando el busto, los hombros marcados, la cintura estrecha y bajando el largo de las faldas. Se buscaba una nueva feminidad, acorde a la necesidad de que los hombres del frente recuperaran sus puestos de trabajo, ocupados por mujeres, y que estas volvieran al hogar, pero la silueta recibió numerosas críticas. En España este aspecto, que estaba vinculado a lucir una figura con muchos metros de tela, tardó en cuajar, pues el país vivía una durísima posguerra y en los cuarenta el porte era cercano al de antes de la Segunda Guerra Mundial. El New Look y la silueta de reloj de arena, que Coco Chanel llamó maliciosamente «de jaula de pájaros» y que le motivó a reabrir su casa de costura para proponer un nuevo traje sastre (el famoso de americana y falda de tweed) a las mujeres modernas y trabajadoras, triunfó en los años cincuenta.


  Esta década supuso un periodo de esplendor del nacionalcatolicismo, aunque también de profunda crisis para el régimen, que vería necesario dar un lavado de cara, cosmético, a la dictadura para conseguir perpetuarla en el tiempo. Esto resultó beneficioso para los diseñadores de alta costura en España, la Cooperativa presidida por Pedro Rodríguez, que estuvo al frente hasta los ochenta, pues desde el año 52 la internacionalización de la moda cobró relevancia, sobre todo en Estados Unidos. Aunque Rodríguez desfiló por toda Europa (y también en Egipto) desde el final de la Segunda Guerra Mundial, para buscar compradores, fue a partir de la presentación de su colección de primavera-verano de 1952 en el Desfile Internacional de la Costura Mundial, a finales de febrero en Filadelfia, cuando España comenzó a aparecer en el mercado mundial. Allí, acompañado por la sombrerera Gabasa, se convierte en el estandarte de la moda española, exhibiendo sus propuestas en el festival benéfico World Fashion Trends Parade, en Atlantic City.


  Tras ello, Robert Dunev, como comprador representante de más de una veintena de almacenes de Estados Unidos, y la Cooperativa organizan en agosto el IFestival de la Moda Española en Madrid. El evento contó con una importante asistencia de medios estadounidenses y destacadas revistas ilustradas, como Life, y se saldó con el inicio de la universalización de las marcas españolas. Estas seguían, en realidad, las propuestas de la costura francesa pero, en ocasiones, incluían algunos elementos de la tradición hispana, al modo de Balenciaga, que fue muy admirado en Norteamérica. Es reseñable insistir también en que, a partir de septiembre de 1953, con los Acuerdos de Madrid entre Franco y Estados Unidos, la moda nacional encontró un nuevo marco de influencia a nivel internacional. Y que además se beneficiarían del despegue de la industria cinematográfica en España, convirtiéndose en plató de grandes superproducciones hollywoodienses y en lugar de encuentro de las estrellas que, en muchas ocasiones, se vistieron de diseñadores de la Cooperativa.


  La dictadura, preocupada por promocionar España en el extranjero y por ganar aceptación internacionalmente, como puede deducirse de sus intentos de entrar en la ONU (1955), encontró en la moda española una forma de propaganda. Y, aunque en el país los impuestos al lujo dificultaban su desarrollo, en el extranjero las creaciones nacionales resultaban competitivas. De hecho, ese primer certamen ya recibió el apoyo y la colaboración de la Dirección General de Turismo, interesada tanto en la mejora de la imagen de España como en el papel de la industria textil como productora de divisas, en especial en América. El éxito del mismo hizo que se organizasen hasta seis ediciones más del Festival de la Moda Española, celebrándose la segunda con gran rapidez, al comenzar el 53, para dar continuidad y fidelizar el mercado internacional.


  Una cuestión importante porque suponía un cambio de fechas de los desfiles del calendario oficial o semioficial, pues hacía que la moda española fuera la primera en desfilar, antes que París, Londres e Italia, y que los compradores llegaran con mucho presupuesto para gastar. También era una declaración de autonomía respecto a la moda francesa, que tenía una campaña abierta contra las copias e imitaciones, pues las casas de costura funcionaban de forma diferente a como lo hacen en la actualidad, no permitiendo fotografiar o dibujar en los desfiles y vendiendo modelos para copiar y producir por los grandes compradores que acudían a las exhibiciones.


  En 1958 tuvo lugar otro momento clave para la difusión de la moda española: la Exposición Universal de Bruselas, en la que desfilaron cinco casas de Madrid (EISA, Marbel, Rango, Vargas Ochagavía y Caruncho) y otras tantas de Barcelona (Pedro Rodríguez, Santa Eulalia, Asunción Bastida, Pertegaz y El Dique Flotante). En 1965, la alta costura española se congregó en la Feria Mundial de Nueva York y en los setenta aún los pedidos seguirían siendo abundantes. La crisis del 73 supuso un duro golpe para el negocio de la moda en el extranjero, pese a que revistas como Vogue o Bazaar aún mantuvieron hasta algo después de la muerte de Franco el «Madrid editor». Era una figura que remitía las propuestas españolas a las ediciones norteamericanas y que fue clave para la popularidad en Estados Unidos de las creaciones de alta moda española.


  No obstante, al margen del colapso económico, la edad de oro de la costura llegó a su fin al acabar los sesenta por el auge de nuevos modos de vida y gustos que hacían que la ropa lista para llevar, más joven e informal y más barata, estuviera en boga. En España, los cambios de esa década, en la que el desarrollismo y la influencia del turismo, así como la fuerza de la televisión, el cine y otros medios, gracias al aflojar de la censura, fomentaron nuevos hábitos que hicieron a los españoles conocer el consumismo y ciertos aspectos de la modernidad estadounidense y europea. Muchos de los diseñadores que crearon una nueva imagen, acorde a la del escenario internacional, fueron nombres de larga trayectoria en la Cooperativa de Alta Costura, como Carmen Mir o Pedro Rovira, que habían abierto sus casas en los cuarenta. Sin embargo, el principal protagonismo lo tuvo Elio Berhanyer, que creó su marca de costura y de prêt-à-porter en Madrid en 1960 y fue el autor de algunos de los más reconocidos uniformes de las azafatas de Iberia, símbolo de la mujer moderna del franquismo.


  Y también José María Fillol, director artístico y diseñador de la plataforma Moda del Sol (1960-2008), que permitió la promoción de la moda española de los sesenta y en especial del prêt-à-porter. Fue una iniciativa basada en la potenciación del textil nacional, siendo además relevante la figura de Jorge Juan Farreró. Fillol hizo colecciones a medida para cada tejido de los fabricantes, con un estilo muy moderno, para que tuviera encaje en el mercado internacional, presentando las creaciones a la prensa especializada en un desfile. Al final, Moda del Sol agrupó a más de treinta casas de moda femenina, incluyendo tanto la industria textil como la de confección (once firmas de Madrid, Barcelona y otras ciudades) y la de accesorios, así como empresas auxiliares, pues era un modelo de negocio vertical y transversal que controlaba el proceso de la moda desde la fabricación del tejido, la confección, la comunicación y la distribución. Su éxito fue tal que la apuesta fue replicada por otros.


  En 1964, los fabricantes y los confeccionistas textiles catalanes fichan a Fillol para que marque unas líneas conjuntas con las que organizar su primer desfile en el Liceo de Barcelona, surgiendo así, con gran fortuna, el Salón de la Confección. De hecho, en 1967 el Salón debutó en la Semana de la Moda de París, donde se hicieron numerosas ventas gracias al precio económico de los productos. Y ese año también desfila en Madrid, en el hotel Castellana Hilton, pasando luego a llamarse Imagen Moda y siendo el precedente del Salón Gaudí de Barcelona. También cabe mencionar la figura de Josep Ferrer, que desde el 59 fue famoso por sus trajes-pantalón femeninos, quien presidió Compramoda (1973): una entidad que agrupaba a más de treinta firmas de confección, tanto de prêt-à-porter como de costura, y en las que el volumen de negocio de las colecciones de alta confección debían financiar las de alta costura. Y los nombres de Antonio Meneses o María Rosa Salvador, con su boutique Dafnis, abierta en 1965. Pero todas estas iniciativas solamente constatan la decadencia del modelo de la alta costura de los cincuenta y la emergencia de nuevas tendencias y estilos de vida, en el extranjero y en España, como muestra el cierre de la casa de Balenciaga en 1968 (tras hacerse cargo del diseño en serie de los uniformes de las azafatas de Air France).


  LA MODA EN LA ESPAÑA DEMOCRÁTICA: 
CONSUMO, JUVENTUD Y DESENCANTO


  Tras la Segunda Guerra Mundial, como mencionamos, la sociedad de consumo se desarrolló en Estados Unidos, país favorecido por su participación en la contienda, y desde allí se extendió por toda la Europa capitalista, llegando también a España. Pese a la apuesta del franquismo por la autarquía, Franco tuvo que ceder a la modernización para garantizar la supervivencia de la dictadura, y en 1959 el Plan de Estabilización marcó el inicio del desarrollismo y de la transformación social. En 1961 también se reformaría la legislación referente al trabajo femenino, deshaciéndose otro pilar del nacionalcatolicismo: la familia tradicional. Se permitía que las mujeres se incorporaran al trabajo, incluso siendo casadas, en igualdad de condiciones con los hombres, terminando con la tradicional consideración de amas de casa (aunque no acabara su inferioridad legal respecto al varón). En 1966, la reforma de la ley de prensa aligeró la rigidez de la censura y la ley de libertad religiosa del año siguiente terminó por dinamitar los principios que supuestamente habían animado el alzamiento. Símbolos de estos cambios fueron la paulatina llegada de turistas a España, el auge de bikinis y minifaldas o la extensión de los pantalones vaqueros, por ejemplo. Y, pese al antiamericanismo inicial, las tendencias de Estados Unidos, especialmente difundidas por el cine, calaron en la sociedad y las antiguas maneras de la generación que había vivido la guerra fueron quedando en el pasado, barridas por los modos y usos de los jóvenes nacidos en la Guerra Fría y vinculados a la contracultura. Estos gustos estuvieron vinculados con la efervescencia juvenil y el deseo de dar carpetazo al pasado, también a sus modas.


  Un ejemplo de la nueva sociabilidad y de las relaciones entre hombres y mujeres fueron los yeyés, pero en realidad todo lo relacionado con las nuevas tendencias musicales se reflejó en la moda y en las maneras de los jóvenes. En España, la chica yeyé por excelencia fue Concha Velasco, quien, en la película Historias de la televisión (1965), cantaba que quería ser una de estas modernas para llevarse de calle a los hombres, que ya no se interesaban por las mujeres tradicionales. Estas nuevas jóvenes llevaban pantalones, también minifaldas, y vestían con fantasía y a todo color (figura 7). Tenían relación también con las modas de los beats y beatniks y con los mods británicos (que tuvieron un revival en España en los ochenta) y devinieron tanto en los hippies como en los hard-mods, que tenían que ver con los skinheads, famosos por su estética obrera de botas y tirantes. Volvió también la línea de los años veinte, geométrica, prefiriendo una silueta recta en la que se liberaba gran cantidad de piel, pues las faldas quedaban por encima del muslo, las medias de fantasía erotizaban el aspecto y se utilizaron materiales sintéticos y no textiles que permitían mostrar el cuerpo de forma divertida. Yves Saint Laurent, que había sustituido a Dior a su muerte en 1957, Paco Rabanne, Courrèges y Mary Quant fueron los nombres fundamentales de la nueva estética, entre futurista y pop. La moda hippie, vinculada a un estilo de vida relajado, anticapitalista y sin roles ni géneros, que privilegió las tendencias unisex, también llegó a España, encontrando en Ibiza un lugar de desarrollo, donde además se creó la moda ad lib tomando prendas y materiales típicos de la isla. Los sesenta fueron años de fantasía, a medio camino entre la pasión por la tecnología y la recuperación del romanticismo.


  En los años setenta estas tendencias continuaron y también fluyeron hacia un mayor glamour, así como a una masculinización de la indumentaria de las mujeres, siendo el pantalón un elemento omnipresente. El punk se convirtió en una corriente cultural importante, pasando de los espacios underground al mainstream, favorecido por la insatisfacción y la ira juvenil producida por crisis económica del 73. Entre el punk británico y el glamour estadounidense de Calvin Klein, Ralph Lauren o Perry Ellis también hubo reactivaciones de estilos antiguos, tanto del sigloXX como delXIX, y una mayor fantasía llegó al armario masculino poniéndose de moda el estilo disco, muy exagerado, que permitía excesos para los hombres. El rechazo a la guerra de Vietnam, vinculada a la generalización de la televisión, y la emergencia de los movimientos sociales, por los derechos civiles y la igualdad, también contribuyeron a que la moda fuera una forma de expresar opiniones políticas e individualidad.


  Se generalizó una moda barata, rápida, ajena a las grandes marcas y, por supuesto, a las dinámicas de la alta costura. Los grandes almacenes encontraron su auge en los sesenta y los setenta, cuando se profundizó en la cultura del consumo. En España los más importantes fueron Galerías Preciados y El Corte Inglés, aunque desde los años cincuenta ya se venía produciendo en serie en el país. Por ejemplo, Cortefiel, desde 1953, vendía miles de unidades a Estados Unidos y marcas como Escorpión (1954) ofrecían prendas más asequibles, a la moda, al margen de los nombres de los grandes diseñadores.


  
    FIGURA 7
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  Minivestido op art (Alta costura, 1969).


  


  La llegada de la democracia a España inauguró una libertad desconocida en la que este proceso y la nueva estética y moral internacional encontraron cabida rápidamente. España, que venía de un tardofranquismo donde el turismo, el destape y el fin del aislamiento internacional habían abierto el país al mundo exterior y relajado la férrea moral nacionalcatólica de los inicios del régimen (aunque fuera solo para asegurar su supervivencia), se sumó rápidamente a las nuevas tendencias.


  Y en esa liberalización de la sociedad de la transición hubo un fenómeno: la movida, de gran importancia. Con focos en Vigo, Barcelona y la Costa del Sol (Málaga y Torremolinos), su punto de mayor influencia fue Madrid, aunque en realidad afectó a toda España, gracias a su promoción por Televisión Española y también a su vinculación con artes como la música y el cine, que la difundieron por todo el país. La movida supuso un fenómeno cultural de primer orden en el que, además, la moda española tuvo un gran protagonismo, no solo por la importancia de diseñadores como Ágatha Ruiz de la Prada, Manuel Piña, Antonio Alvarado, Antonio Miró, Devota y Lomba o Sybilla, sino también porque la colaboración entre artistas y la fusión de artes y disciplinas fue una característica fundamental de este movimiento. Aunque, junto a estos creadores rupturistas, hay que añadir una nómina de diseñadores modernos pero con una concepción más clásica de la moda como Jesús del Pozo, Francis Montesinos, Pedro del Hierro, Adolfo Domínguez, Roberto Verino o Purificación García.


  La moda, la estética, fue una cuestión clave de la movida, pues era un fenómeno producido por el desencanto y la contestación social, especialmente de los jóvenes, a la situación sociopolítica y a la crisis económica del país. De las minifaldas de las azafatas de Un, dos, tres… responda otra vez (1972) y el ombligo y monos de fantasía, con reivindicaciones feministas incluidas, de Raffaella Carrà se pasó a la Alaska punk de La bola de cristal (1984-1988), donde la malvada bruja Avería decía a los niños: «Viva el mal, viva el capital».


  Los españoles entraban en una nueva modernidad que enterraba el interés del régimen, por ejemplo, por los trajes regionales (aunque esta preocupación era anterior, fruto de los cambios del novecientos, como puede verse en la monografía de Isabel de Oyarzábal sobre su importancia como expresión primitiva de los ideales estéticos del país o en las fotografías de Ortiz Echagüe) y que también se desmarcaba del franquismo sociológico y de aquellas nostalgias de que con el Caudillo se vivía mejor, una versión equivalente al dicho italiano de que con «él» (Mussolini) los trenes salían a su hora y «esto» (el sexo libre, las drogas, la homosexualidad, etc.), todo lo decadente y contracultural, no pasaba. El convencionalismo de la familia tradicional católica de clase media, o autodefinida así, vio su fin con la llegada de estas subculturas urbanas a cuyo calor se fraguó la movida.


  Ya hemos hablado de la influencia, internacional, del punk en los años setenta y ochenta, pero esta corriente no fue la única que tuvo protagonismo ni en la movida ni en la España democrática. Si bien la movida fue el fenómeno cultural o social más mediático, sobre todo en su apogeo comercial entre 1982 y 1984 (terminando, tras un declive progresivo, con el cierre de la Sala Rock-Ola en 1985, la llegada de Pilar Miró como directora a RTVE en 1987, que supuso el fin de la denuncia política, el apoyo interesado del PSOE, la nominación al Óscar de Pedro Almodóvar en 1988, así como el mayor conocimiento de los efectos del sida y las drogas), en ella hubo también diferentes etapas. En un primer momento, tras la muerte de Franco, primó el rollo underground (1976-1978), tanto rock o punk como glam, con los referentes de Andy Warhol y David Bowie, que luego fue sustituido por la «nueva ola» o nouvelle vague pop (1979-1981).


  Cabe mencionar, dentro de los fenómenos culturales del comienzo de la democracia, la llegada del hip hop a España a principios de los ochenta. Era una subcultura originaria de Estados Unidos, en particular de los barrios afroamericanos e hispanos neoyorquinos, surgida en los setenta como una forma de protesta social, que agrupaba diferentes elementos. El rap y el grafiti son los más conocidos, junto con el DJing, el skate o el break dance, pero el hip hop es una cosmovisión total, en la que la estética y la moda también tienen un protagonismo fundamental. Uno de los puntos de entrada fue la base aérea de Torrejón de Ardoz, donde estaba la discoteca Stone’s, pero fue en la zona de Azca, antiguo lugar de patinadores (y cabe mencionar a uno de los primeros skaters, Caribbean), en Madrid, donde realmente cobró popularidad. Es posible que la figura más conocida de la cultura en España sea Muelle, grafitero cuyo tag acababa con una de las famosas flechas, aunque es quizá la música el aspecto que mayor repercusión ha tenido. Los grupos de rap, vinculados en sus orígenes al punk, pues el hardcore y la protesta son consustanciales al hip hop, comenzaron a tener alcance, aunque minoritario y al margen de la movida, en 1989, cuando Madrid Hip Hop y los grupos TDeK y Def Con Dos editaron los primeros discos del estilo en el país. La consolidación del hip hop tuvo lugar en los noventa pues, aunque hubo películas de Hollywood sobre el tema recibidas con mucho interés en España, los ochenta privilegiaron otras subculturas y esta fue residual, pese a su importancia. A partir de los noventa, con series como El príncipe de Bel-Air y, sobre todo, desde el año 94, el hip hop encontró mayor repercusión y la estética (ropa ancha, sudaderas con capucha, gorras, bandanas, cadenas, camisetas de baloncesto y deportivas Nike, Reebok o Adidas) fue ubicua entre los jóvenes. Y es probable que esta sea la influencia más fuerte en la moda hasta la actualidad y la que más ha determinado las tendencias recientes.


  No obstante, los años ochenta a nivel global están codificados bajo otros parámetros. Junto con la victoria electoral del PSOE en 1982, la reconversión económica en España coincidió con el fenómeno del neoliberalismo y de los yuppies. De las diversas tribus urbanas que surgieron, las más importantes fueron los pijos, con los náuticos y jerséis al cuello y a la cintura, así como los heavies, con melena, vaqueros ajustados y zapatillas. También los mods, que seguían las tendencias británicas y llevaban abrigos militares; los scooters, con sus vaqueros Levi’s, polos de Fred Perry y camisas de Ben Sherman; y los rockers, que llevaban pelo largo o tupé, patillas, vaqueros, chalecos y cazadoras de cuero con calaveras.


  Pero es la estética del poder, de películas como Wall Street, y los trajes con hombreras, melenas cardadas con laca y mucho maquillaje la que se asocia con mayor fuerza a los ochenta. En la moda, las supermodelos se convirtieron en estrellas de los medios, como Lady Di que inauguró la década con su vestido de novia neorromántico y la cerró con un estilo adulto y sexy, y la cultura de masas las celebraba al modo de los cantantes, especialmente a Michael Jackson y Madonna, que a través de MTV y los videoclips imponían las tendencias del momento. Marcas como Versace, Armani, Thierry Mugler, Alaia o Montana, así como el Chanel de Karl Lagerfeld, fueron las más destacadas y el decenio a veces se ha llamado «Gimme Decade» (give me: dame) por su promoción del lujo y el exceso bajo los códigos del work hard y play hard.


  La serie de televisión Corrupción en Miami (1984-1990), vinculada a la cultura new wave, o el lujo de Dinastía (1981-1989) y Falcon Crest (1981-1990), define bien las novedades de la época y supuso una revolución estética que fue imitada en todo el mundo. Cabe señalar, además, su importancia en la renovación de la apariencia masculina, aunque esta venía de importantes concesiones a la fantasía en los setenta (con los pantalones de pata ancha, los trajes de pana y terciopelo, las camisas con chorreras y grandes solapas, etc., todo ello influenciado por el disco y el funk), al fomentar el estilo italoamericano, con pantalones claros, americanas de colores sobre camisetas, mocasines sin calcetines y una informal barba de tres días, complementada con unas gafas de sol Ray-Ban.


  También se promocionó el deporte y se desarrolló un interés profundo por la ropa deportiva, el aeróbic, el footing, la licra, las mallas, los calentadores (gracias a producciones como Fama) y los chándales. La camiseta se convirtió en la prenda por excelencia, junto con los vaqueros y las deportivas, y surgió un estilo auténticamente unisex que debe emparentarse con el de las revoluciones liberales del sigloXIX, pues se vivió una auténtica democratización de la moda, acorde a los ideales capitalistas. Es cierto, no obstante, que la indumentaria tenía diferente sentido según el estilo con el que se llevara, siendo un rasgo fundamental de adherencia a las tribus urbanas, pero no debe obviarse que esa cuestión es secundaria, pues el novecientos debe verse como la centuria de la democratización y de la simplificación de la apariencia. El traje, acrecentado con hombreras, se redujo a los entornos profesionales y formales, tanto para hombres como para mujeres, y si bien fue un elemento fundamental, vinculado al tres piezas con pantalón surgido tras la Revolución Francesa, realmente la ropa deportiva e informal fue y sigue siendo el elemento más importante.


  Ya en los años setenta, aunque las grandes marcas continuarán siendo clave a la hora de proponer tendencias, así como en la industria del lujo contemporáneo, se había constatado el fin de la alta costura y la emergencia de una nueva forma de entender la moda: democrática, rápida, barata y joven. En España, como en el resto del mundo, la crisis económica y la transición contribuyeron a enterrar aquellos usos y el paulatino desembarco de la cultura internacional, ya sin censura, así como la protesta por la situación social, simplificaron la moda, bebiendo la indumentaria de lo popular y lo cómodo.


  En ese contexto surge Zara, fundada en 1974 por Amancio Ortega y Rosalía Mera, que en 1985 será el estandarte del grupo Inditex: una propuesta de moda rápida, que replica las tendencias de los grandes diseñadores a precios bajos. Diez años después apareció Mango, creada por Isak Andic, con presupuestos similares. Se trata de dos empresas que distribuirán la moda española, aunque al margen de la tradición hispana, por todo el mundo, vinculadas en buena medida a la entrada de España en 1986 en la Comunidad Económica Europea (CEE) y la liberalización de la economía. Por otra parte, el hundimiento de la Bolsa de Nueva York, en el 87, y la caída del muro de Berlín, en el 89, al que seguiría el desmantelamiento de la Unión Soviética, supusieron el fin de la década del lujo y el exceso, así como de los ideales de los yuppies.


  El Gobierno socialista de Felipe González aprobó en 1985 el Plan de Promoción de Diseño y Moda, con una inversión de 34 000 millones de pesetas, en el contexto de la entrada de España en la CEE, para contribuir a la reconversión industrial del país y mejorar la competitividad del producto textil en el extranjero. Ese año se inauguró en Madrid la Pasarela Cibeles, que tenía su émulo catalán en la denominada Gaudí en Barcelona, donde la moda española se presentó como un símbolo de modernidad. Los años noventa continuaron con esas dinámicas, si bien la influencia de la moda de autor española fue escasa, tanto en el país como en el exterior, teniendo la llamada fast fashion, la de cadenas de producción seriada y masiva a precios bajos, el protagonismo a nivel global. Algunos nombres de diseñadores a destacar fueron los de Custo Barcelona, especializado en el diseño de camisetas, o Miguel Adrover, y cabe mencionar también al zapatero Manolo Blahnik y a John Galliano, quien, si bien es gibraltareño y ha desarrollado su carrera en el extranjero, por su condición de diseñador estrella en Dior es reseñable y también por su interés por lo hispano, tema atractivo para otros creadores contemporáneos como Lacroix.


  Otra cuestión a la que prestar atención, y que influyó en el cambio de horizontes de la moda española, es que los años noventa fueron de minimalismo estético, siendo tendencia también la crítica del sistema de la moda con apuestas como el grunge o directamente la deconstrucción, vinculada a creadores como Rei Kawakubo, Helmut Lang, los Seis de Amberes, Vexed Generation, Margiela e incluso Alexander McQueen, que a su vez bebía de Jean Paul Gaultier y del punk de Vivienne Westwood. Las subculturas y las tribus urbanas también fueron responsables de la popularización de estéticas contraculturales, que venían de los años setenta y ochenta, de estilo unisex, basadas en la generalización de la camiseta y el pantalón vaquero, además de prendas, calzado y accesorios deportivos. Como hemos mencionado, el hip hop cobró un importante protagonismo y, a mediados de los noventa, la influencia del rap se hizo trascendental, generalizando una estética democrática, tomada de las clases bajas.


  
    Si bien no puede decirse que la tradición hispana desapareciera, la industria cultural de masas en cierta medida cierra el sigloXX con una moda occidental internacional homogénea. El nuevo milenio además trae importantes cuestiones emergentes a la moda, que aún siguen siendo un desafío, como el papel de internet en el desarrollo de la estética contemporánea. Las redes sociales han contribuido a crear una moda rápida, y aún más similar en todas partes, vinculada a la música y los medios de comunicación, pero también a la aparición de los influencers, prescriptores de estilo de vida y estrellas de la red. Otros temas a debate a nivel global son la identidad, o las identidades, tanto de género como religiosas y nacionales, y el problema de la contaminación y la industria de la moda. El sigloXXI, en conclusión, entronca con el final del novecientos y con las problemáticas planteadas en el contexto de las revoluciones liberales, pero también abre una ventana hacia un futuro que puede ser muy diferente, por la redefinición de los roles y de las mentalidades.
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