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Ritratti di moda lungo il corso del tempo,  
l’evoluzione del gusto e il permanere della bellezza  

nella moda e nell’arte, in 24 collage digitali.

over time

Fashion portraits over time: the evolution of 

taste and the permanence of beauty in fashion 
and art across 22 digital collages.



L'uomo che ci guarda è l'autoritratto dell'artista inglese Joseph 
Wright di Derby, del 1765. 

L'opera possiede una grande abilità tecnica. Il collo di pelliccia 
che Wright indossa è superbamente trattato, così come l'abito 
verde ricamato in oro. 

Le due figure sulla sinistra sono invece tratte dal dipinto del 
francese Jean Fouquet intitolato Il dittico di Melun, che ritrae 
Etienne Chevalier, tesoriere del re di Francia Carlo VII, 
accanto a Santo Stefano, datato 1455. 

Il santo porta in dono il Libro delle Ore, il codice 
splendidamente miniato dallo stesso Fouquet e considerato tra 
i capolavori della miniatura del XV secolo. 

 2. Attempted Corruption

The man looking at us is the self-portrait of the English 
artist Joseph Wright of Derby, painted in 1765. 
The work displays remarkable technical skill. The fur collar 
worn by Wright is superbly rendered, as is the green dress 
embroidered with gold. 

The two figures on the left, on the other hand, are taken 
from the painting by the Frenchman Jean Fouquet entitled 
The Melun Diptych,  depicting Étienne Chevalier,  treasurer 
to  King Charles  VII of  France,  alongside Saint  Stephen, 
dating to 1455. 
The saint brings as a gift the Book of Hours, the beautifully 
illuminated  manuscript  crafted  by  Fouquet  himself  and 
considered  among  the  masterpieces  of  15th-century 
illumination.



Il nostro collage ci fornisce l’occasione di confrontare due 
epoche diverse e, di conseguenza, due outfit maschili diversi. 

Tra i due personaggi a sinistra, dobbiamo però escludere Santo 
Stefano che, in quanto venerabile, indossa un saio di velluto blu 
fin troppo elegante per un martire della cristianità; la pietra, 
posata sopra il codice che ha in mano, sta lì a ricordare che 
Stefano fu il primo martire della cristianità ucciso per lapidazione.  

Vediamo perciò Etienne che indossa un strepitoso lucco rosso, 
una sopraveste che scendeva fino ai piedi, abbottonata davanti, 
con larghe e lunghe maniche. 
Nel Quattrocento lo indossavano solo i nobili, medici, giuristi,  
grandi mercanti e i banchieri. 

Joseph Wright, pittore del Settecento, è un esteta che veste alla 
moda dell’epoca che, nella seconda parte del secolo, vede 
primeggiare l’Inghilterra diventata sinonimo di eleganza. la sua 
giacca è attillata e chiusa sul davanti: il “riding coat” è il must per 
non rinunciare allo stile, beneficiando della sua comoda 
portabilità. 

Our  collage  provides  us  with  the  opportunity  to  compare  two 
different eras and, consequently, two different men's outfits. 

Among the two figures on the left, however, we must exclude Saint 
Stephen who, as a venerable saint, wears a blue velvet habit—far too 
elegant for a Christian martyr. 

The stone placed on the manuscript he holds is there to remind us 
that Stephen was the first martyr of Christianity, killed by stoning. 

We see Étienne wearing a striking, full-length red surcoat, buttoned 
at the front, with long, wide sleeves. In the 15th century, it was worn 
only by nobles, doctors, wealthy merchants, and bankers. 

Joseph Wright, an 18th-century 
painter,  is  an  aesthete  dressed 
in the fashion of the era, a time 
when England reigned supreme 
as  the  epitome of  elegance  in 
the latter half of the century. 
His  green  jacket  is  fitted  and 
fastened  at  the  front:  the 
'riding  coat'  is  a  must-have  to 
ma inta in  s ty le  w i thout 
sacr i f i c ing  comfor tab le 
wearability.



L'abbigliamento nero è da sempre sinonimo di eleganza.  

La donna a sinistra in basso, con il ventaglio, è la famosa 
"Dama col velo", uno dei dipinti più famosi del pittore svedese 
Alexander Roslin datato 1768; parzialmente nascosta da questo 
velo di seta nera, la Dama ha in mano un ventaglio.  

Un accessorio spesso al centro della toilette femminile e che 
tutte le signore illustri sapevano maneggiare, anche per 
trasmettere segnali in codice. 
Sotto il velo è vestita per un'occasione speciale in pizzo bianco e 
seta rosa. 

 3. Black Outfits

Black clothing has always been synonymous with elegance. 
The woman at the bottom left holding a fan is the famous 
Lady  with  the  Veil,  a  1768  portrait  by  Swedish  painter 
Alexander Roslin. 

Partially hidden by a black silk veil, the Lady holds a fan—an 
accessory that  all  distinguished ladies  knew how to wield, 
even to send non-verbal signals. 
Beneath the veil,  she wears a gown for a special  occasion, 
made of white lace and pink silk.
The Lady with the Veil is no stranger; she is Roslin’s wife, who 
was also an artist: the French painter Marie-Suzanne Giroust.



Giovanni Boldini è stato uno dei principali pittori italiani di fine 
Ottocento, tra i più vicini all'impressionismo.  

Boldini era noto per la sua vivace vita mondana, e per le sue 
frequentazioni borghesi che gli garantirono grande fama come 
talentuoso ritrattista; a Firenze come a Londra e a Parigi dove 
si trasferì definitivamente. 

Ritratti soprattutto femminili, che portò sulla tela con maestria, 
dinamismo, caratterizzazione psicologica, anche  soffermandosi 
sull’eleganza degli abiti indossati, rifuggendo così la ritrattistica 
più convenzionale. 

Al centro del nostro collage, in un elegante e scollato abito 
nero, c'è la divina Franca Florio, una delle leggendarie 
protagoniste della Belle Époque.

 4. Boldini never seen

Giovanni Boldini was one of the leading Italian painters of 
the late 19th century, among those closest to Impressionism. 
Boldini  was  known for  his  lively  high-society  life  and  his 
bourgeois  circle  of  acquaintances,  which earned him great 
fame as a talented portrait artist—in Florence as well as in 
London and Paris, where he settled permanently. 

He  painted  portraits,  mostly  of  women,  with  mastery, 
dynamism,  and  psychological  depth,  also  focusing  on  the 
elegance of their attire and thus shunning more conventional 
portraiture. 
At  the  center  of  our  collage,  wearing  an  elegant,  low-cut 
black gown, is the divine Franca Florio, one of the legendary 
figures of the Belle Époque.



La baronessa Franca aveva sposato Ignazio Florio, uno dei più 
ricchi imprenditori italiani dell'epoca. In luna di miele, la 
coppia si recò a Parigi. Qui Ignazio ordinò a Worth vari abiti 
per la moglie, fece realizzare per lei un profumo da Houbigant, 
il profumiere dello zar e della regina Vittoria, e le comprò una 
splendida collana Cartier in corallo “peau d’ange" a 13 fili, anche 
per ottenere da lei il perdono per le sue numerose amanti.  

"La bellezza di Franca è al suo apice. A quel periodo risale uno 
dei suoi ritratti più celebri, quello chiacchieratissimo che le fece 
Giovanni Boldini nel 1901 (ma fu ritoccato fino al 1924). Franca, 
con le labbra appena dischiuse e lo sguardo magnetico e un po' 
distratto, posò per lui nel suo boudoir indossando un abito 
scollato di velluto nero, oggi parte della collezione del Museo 
della Moda e del Costume di Palazzo Pitti a Firenze. Quando 
Ignazio vide la lasciva sensualità con cui il pittore aveva ritratto 
la moglie, andò su tutte le furie, disgustato dalla posa "troppo 
serpentina" di Franca, che a suo dire era più adatta a una demi-
mondaine che a una dama. Il ritratto fu prontamente rispedito a 
Parigi, all'atelier del pittore, che fu costretto a correggerlo, 
rendendolo meno sensuale". (Sofia Gnoli) 

Baroness  Franca  had  married  Ignazio  Florio,  one  of  the 
wealthiest  Italian  entrepreneurs  of  the  time.  For  their 
honeymoon,  the  couple  traveled  to  Paris.  There,  Ignazio 
ordered several dresses for his wife from Worth, had a bespoke 
perfume crafted for her by Houbigant—perfumer to both the 
Tsar and Queen Victoria—and bought her a stunning 13-strand 
'peau d’ange' coral necklace by Cartier, also as a way to seek 
her forgiveness for his numerous mistresses.

Franca's  beauty  was  at  its  peak.  One  of  her  most  famous 
portraits  dates  back  to  that  period:  the  very  one  Giovanni 
Boldini painted of her in 1901. With her lips slightly parted 
and her magnetic,  somewhat distant gaze,  Franca posed for 
him in her boudoir wearing a low-cut black velvet gown, which 
today is part of the collection at the Museum of Fashion in Florence.

When Ignazio  saw the  lascivious  sensuality  with  which  the 
artist had depicted his wife, he flew into a rage, disgusted by 
her 'overly sensual' pose. 

The portrait was promptly sent back to Paris to the painter’s 
studio, where he was forced to alter it making it less sensual 
resulting in the version now at the center of our collage.



Prendiamo in considerazione il giovane dall'aspetto nobile al 
centro del nostro collage. Questo è il sovrano inglese Giorgio 
III, ritratto nel 1765 da Allan Ramsay. 
Divenne famoso per due cose: fu il re che perse l'America e, 
nelle fasi successive , divenne completamente pazzo. 

Il grande pubblico ha conosciuto "il re pazzo" dopo aver 
guardato la serie Netflix che racconta la storia dell'ascesa al 
potere della regina Carlotta (in alto a sinistra) e la sua storia 
d'amore con re Giorgio che era salito al trono d'Inghilterra nel 
1760 all'età di 22 anni.  
Quando nel 1811 il re fu considerato definitivamente pazzo, 
Carlotta divenne la sua tutrice permanente fino alla morte del 
sovrano nel 1818, rimanendogli fedele fino alla fine.

 5. Decide your Future

Let us consider the noble-looking young man at the center 
of  our  collage.  This  is  the  English  monarch  George  III, 
portrayed in 1765 by Allan Ramsay. He became famous for 
two things:  he was the king who lost America,  and in his 
later years, he went completely mad. 

The  general  public  came  to  know  'the  mad  king'  after 
watching  the  Netflix  series  that  tells  the  story  of  Queen 
Charlotte's rise to the throne (top left)  and her love story 
with King George, who became King of England in 1760 at 
the age of 22. 
When  the  monarch  was  officially  declared  permanently 
insane  in  1811,  Charlotte  became  his  permanent  guardian 
until her death in 1818, remaining faithful to him until the end.



“Contrariamente alle sue associazioni contemporanee con il 
sole, l’estate e la puzzolenta mimosa, il giallo ha una storia 
oscura. Nell’antichità era quasi sacro, simbolo di luce, calore e 
prosperità. Gli imperatori cinesi usavano la pianta dello 
zafferano per tingere le loro vesti e, in seguito, il colore fu 
destinato alle figlie delle famiglie reali europee poiché la tintura 
attecchiva solo sulla seta più fine. Ma non tutto ciò che luccica è 
oro e la reputazione del giallo fu compromessa quando le vesti 
gialle, che si dice fossero indossate da Venere, divennero il 
marchio discriminatorio delle prostitute. I grandi artisti del 
periodo medievale e rinascimentale lo usavano per 
rappresentare momenti sinistri come il tradimento, il terrore, la 
malattia e l’Apocalisse”.  (Silvia Vacirca) 

Concludiamo con la preziosa statua in porcellana cinese (sulla 
destra del collage) creata per celebrare una principessa della 
dinastia Tang, che regnò a Vina per quasi 300 anni.  
L'antica cultura cinese ha tramandato saggezza, oggetti e 
proverbi come questo: "L'uomo saggio non si preoccupa del 
passato perché è concluso e non può essere cambiato, e non si 
preoccupa del futuro perché deve ancora venire". 

Often associated with the sun and summer, the color yellow 
has a dark history. In antiquity, it was almost sacred—a symbol 
of light, warmth, and prosperity. 

Chinese emperors used the saffron plant to dye their robes, 
and later, yellow was reserved for the daughters of European 
royal families, as the dye would only take on the finest silk. 

But all  that glitters is  not gold, and yellow’s reputation was 
tarnished when yellow garments, said to have been worn by 
Venus, became a discriminatory mark forced upon prostitutes. 

Great artists of the Medieval and Renaissance periods used it 
to depict  sinister  moments such as  betrayal,  terror,  disease, 
and the Apocalypse.

We conclude with the exquisite 
Chinese porcelain statue (on the 
right side of the collage) created 
to celebrate Tang, a princess of 
the  long-lasting  Tang  Dynasty, 
which ruled for nearly 300 years.

Ancient  Chinese  culture  has 
handed down wisdom, artifacts, 
and proverbs, such as this one: 
“A wise  man  does  not  worry 
about the past because it is over 
and  cannot  be  changed,  nor 
does he worry about the future 
because it has yet to come”.



L'oro è stato protagonista di molti capolavori della storia 
dell'arte, realizzati attraverso la tecnica pittorica del “fondo oro”, 
poi diffusa nei mosaici del periodo bizantino (meravigliosi 
quelli conservati a Ravenna) e  nel culto delle icone ortodosse. 

Nel 1903 Gustav Klimt visitò proprio la chiesa ravennate di San 
Vitale, dove ammirò i mosaici bizantini, della chiesa di San 
Vitale, in particolare l'immagine dell'imperatrice Teodora, 
scintillante davanti a un astratto fondo dorato: "mosaici di uno 
splendore senza precedenti", come scrisse l’artista austriaco.  

Il ritratto di Adele Bloch-Bauer (la donna al centro del collage), 
è il dipinto a olio su tela che Klimt realizzò nel 1907, idi 
ispirazione bizantina, oggi considerato il più rappresentativo 
del suo "periodo aureo".

 6. Dominant Gold

Gold has  been a  central  element  in  art  history,  from the 
"gold ground" painting technique of Orthodox icons to the 
mosaics of the Byzantine period (with magnificent examples 
preserved in Ravenna) and paintings of the Gothic period.

In 1903, Gustav Klimt visited the Church of San Vitale in 
Ravenna  and  its  Byzantine  mosaics;  he  was  particularly 
struck  by  the  image  of  Empress  Theodora,  shimmering 
against  an  abstract  golden  background.  "Mosaics  of 
unprecedented splendor," as the Austrian artist wrote.

The portrait of Adele Bloch-Bauer (the woman at the center 
of the collage) is the oil-on-canvas painting created by Klimt 
in 1907. Byzantine in inspiration, it is considered today the 
most representative work of his "Golden Phase."



Fedele alleato di ogni party look che si rispetti, la moda in 
oro mostra però tutto il suo fascino nel quotidiano.  
Basta indossare un semplice tocco gold per  impreziosire 
qualsiasi outfit e sentirsi delle regine come Cleopatra. 

Nell’antica Roma l’utilizzo dell’oro, in forma di tessuti e 
gioielli, era prerogativa della sola nobiltà, mentre il numero di 
imperi fondati sull’accumulo di ricchezze dorate è pressoché 
incalcolabile. 

“Quella per l’oro, lo dimostrano studi scientifici recentemente 
pubblicati sul Journal of Consumer Psychology, è 
un’attrazione biologica, quasi naturale: il bagliore che lo 
caratterizza genera nell’osservatore una risposta innata, frutto 
di un desiderio radicato nell’inconscio.  

A faithful ally of any party look worth its salt, gold fashion has 
always showcased its full allure.

Adding just a touch of gold is enough to elevate any outfit and 
make you feel like a queen like Cleopatra.

In ancient Rome, the use of gold—in fabrics and jewelry alike
—was  the  exclusive  privilege  of  the  nobility,  though 
civilizations  where  golden  treasures  have  been  uncovered 
predated even the Roman Empire.

"The  attraction  to  gold,  as  shown  by  scientific  studies 
recently published in the Journal of Consumer Psychology, is an 
anthropological  one.  The  golden  shimmer  that  defines  it 
triggers an innate response in the viewer, the result of a desire 
deeply rooted in the unconscious.



Il significato del viola. Passando ai colori secondari, 
incontriamo il viola che, proprio perché nasce dall'unione del 
rosso e del blu, unisce impulsività e calma in un'unione 
apparentemente impossibile. Infatti, è il colore che rappresenta 
la magia e la capacità di fantasticare. 

"Il viola è un colore regale, è associato alla ricchezza e alla 
prosperità. Ispira spiritualità, dignità, nobiltà, lusso ed 
eleganza. Questo colore stimola l'attività cerebrale utilizzata 
nella risoluzione dei problemi. Tuttavia, dovrebbe essere usato 
con parsimonia per creare una sensazione di suspense, saggezza 
e rispetto; se si esagera, si rischia l'artificiosità.  
Alcuni studi dimostrano che il viola, in quasi tutte le sue 
tonalità, è particolarmente apprezzato dalle ragazze 
adolescenti”.  (Lisa Guerrini)

 7. Dominant Purple

Purple, with its duality between refinement and eccentricity, 
has always been a distinctive choice in the world of fashion. 
Ever since the Victorian era, purple has been the color of 
luxury.
Its shades have made their way onto runways all over the 
world.  Symbolizing  luxury  and  mystery,  purple  adds  a 
sophisticated dimension to evening gowns and accessories 
for creating bold, contemporary outfits.

In the collage, the three women wearing purple—in order of 
appearance from left to right—are: Lady Mostyn, portrayed 
by  the  Englishman  Thomas  Gainsborough  in  1759;  an 
anonymous young woman depicting Saint Cecilia from 1626, 
a work by the Frenchman Simon Vouet; and the Comtesse 
d'Haussonville, in an 1845 painting by Auguste Ingres.



Il colore blu ha sempre affascinato l'umanità perché appare in 
natura sotto forma di cielo e di mare, simboli di infinito e 
profondità ma anche dell'ignoto e del divino. Storicamente, il 
blu era considerato un colore prezioso ed era riservato alle classi 
sociali più elevate, poiché era difficile da ottenere e richiedeva 
un processo di produzione molto costoso. 

"Chi sceglie di vestirsi di blu dimostra determinazione: è un 
individuo con una grande apertura mentale, capace di pensare 
'fuori dagli schemi'. È intuitivo e possiede un forte senso 
dell'umorismo." (Alessia Capo) 

L'estratto di lapislazzuli fu anche utilizzato da Michelangelo 
per dipingere i cieli della Cappella Sistina e da Giotto per il 
cielo stellato della Cappella degli Scrovegni a Padova. 

 8. Dressed in Blue

The color blue has always fascinated humanity, as it appears 
in nature in the form of the sky and the sea—symbols of 
infinity,  depth,  unknown and  the  divine.  It  was  used  by 
Michelangelo to paint the skies of the Sistine Chapel and 
by Giotto for the starry night sky of the Scrovegni Chapel. 

We have  arranged  several  portraits  in  blue.  They  are  in 
order from left to right and top to bottom: The young man 
with a hat by the great Raphael (1515);  the Madonna and 
Child  by  the  Flemish  painter  Jan  van  Eyck  (1439);  the 
bearded man by Pontormo (1543); the woman with a book 
and the young girl  with her back turned,  painted by the 
Parisian Édouard Manet (1873); the mother in a light dress 
with her two young daughters by the Frenchman Auguste 
Renoir (1884); and the last woman in blue, portrayed by the 
American Guy Rose in 1910.



Utilizzato fin dall'antichità, il cappello è sempre stato molto 
apprezzato per la sua versatilità: può essere utilizzato come 
riparo dagli agenti esterni, come i raggi del sole, il gelo o la 
pioggia, può simboleggiare lo status sociale di chi lo indossa 
(come le corone medievali e rinascimentali o gli antichi 
copricapi egizi) o può essere semplicemente utilizzato come 
accessorio per impreziosire la figura o il look di chi lo indossa. 

Di paglia, di lana, di feltro o di pelliccia, di carta, di pelle o di 
bambù; giganti, minuscoli, curiosi o seri, i copricapi possono 
assumere infinite varianti, soverchiando qualsiasi testa, che sia 
quella di un imperatore o di un mendicante. Indispensabili per 
proteggersi dal freddo e dal sole o completamente inutili e 
oggetto di pura vanità, i copricapi hanno una storia antica, 
quasi quanto il mondo. 

 9. Fashion Hats

Made of straw, wool, felt, or fur, paper, leather, or bamboo; 
headwear can take on endless variations, covering any head, 
whether  that  of  an  emperor  or  a  beggar.  Essential  for 
protection from the cold and the sun, or completely useless 
objects of pure vanity, hat has an ancient history.

Numerous  15th-century  paintings 
feature  young  men  posing  for 
por t ra i t s  wear ing  a  red  cap , 
suggesting  it  was  a  truly  beloved 
color.  The  artists  themselves—who 
needed  to  socialize  with  wealthy 
patrons  to  secure  work  and  cared 
deep l y  about  the i r  own 
respectability—always wore a bright 
red hat when painting a self-portrait.



Thomas Gainsborough (1727–1788) fu un pittore inglese, attivo 
principalmente come ritrattista e paesaggista.  

Al centro del nostro collage è raffigurata un'elegante signora: il 
ritratto del 1764 della contessa Mary Howe, uno dei ritratti 
femminili più sorprendenti e iconici di Gainsborough.  

La contessa ha un atteggiamento fiero, con la mano sul fianco, e 
guarda direttamente fuori dalla tela, come se fosse stata 
interrotta a metà passo. 

Gainsborough credeva che l'abito contemporaneo aiutasse a 
catturare la vera somiglianza di una modella, e qui la contessa 
Howe è raffigurata nell'abito più alla moda degli anni '60 del 
Settecento.

 10. Gainsborough never seen

Thomas Gainsborough (1727–1788)  was an English painter, 
primarily active as a portraitist and landscape artist.

At the center of our collage is an elegant lady: 

Countess  Mary Howe,  featured in  one of  Gainsborough's 
most striking and iconic female portraits, dating to 1764.

The countess has a proud stance, with her hand on her hip, 
and  looks  directly  out  of  the  canvas  as  if  she  had  been 
interrupted while walking.

Gainsborough believed that attire helped capture a sitter's 
true likeness, and here Countess Howe is portrayed in the 
most fashionable dress of the 1760s.



La nobildonna indossa un abito in taffetà di seta rosa, una 
"Robe à l'Anglaise", nota per il taglio preciso, la costruzione 
e le finiture semplici. Questo abito è completato da oltre una 
dozzina di accessori, tra cui un "fichu" trasparente bordato di 
pizzo a fuselli e un grembiule ricamato in garza di seta e 
mussola di cotone.

Diversi strati di pizzo arricciato, noto come "engaging", 
attaccato alle estremità delle maniche, scendono a cascata 
lungo l'avambraccio della contessa, aggiungendo ulteriore 
volume e prestigio al suo aspetto. 

Il suo outfit è completato da uno straordinario cappello di 
paglia a tesa larga "Livorno", che sarebbe stato importato 
proprio dalla città toscana.
Ricordiamo che a Firenze nel Rinascimento esisteva una 
moda maschile e femminile, con elementi e tessuti per le 
stagioni d’estate e inverno, che già allora era il riferimento 
per le classi nobiliari di mezza Europa e favorì la nascita di 
tante botteghe artigianali toscane operanti nel settore.

The noblewoman wears a pink silk taffeta gown, a "Robe à 
l'Anglaise," known for its precise tailoring, construction, and 
elaborate trimmings. This dress is complemented by over a 
dozen accessories, including a sheer fichu edged with bobbin 
lace and an embroidered apron made of silk gauze and cotton 
muslin.

Several layers of ruffled lace, known as engageantes, attached 
to  the  ends  of  the  sleeves,  cascade  down  the  countess's 
forearm,  adding  further  volume  and  prestige  to  her 
appearance.

Her outfit is completed by an extraordinary broad-brimmed 
"Leghorn"  straw  hat,  which  would  have  been  imported 
directly from the Tuscan city.

It is worth recalling that in Renaissance Florence, there was a 
distinct  fashion  for  both  men  and  women—featuring 
seasonal elements and fabrics for summer and winter—that 
served  as  a  reference  point  for  the  nobility  across  half  of 
Europe,  fostering  the  rise  of  numerous  Tuscan  artisan 
workshops in the field.



Thomas Cooper Gotch (1854-1931), il pittore inglese, da cui 
abbiamo tratto alcuni dettagli per il nostro collage, ottenne un 
notevole successo con i suoi ritratti di eleganti dame, scene 
religiose o storiche, scene di genere e paesaggi.  
Tuttavia, divenne molto popolare e acclamato per le sue 
raffigurazioni di bambini e bambine in abiti medievali, in 
ambienti senza tempo, usando sua figlia Phyllis come modella. 

Il Rinascimento segnò un'epoca importante nella storia 
dell'abbigliamento per bambini. I fanciulli di famiglie 
benestanti erano spesso vestiti in maniera elaborata, con abiti 
che riflettevano lo stile e la ricchezza dei loro genitori. 
Durante l'Illuminismo, l'abbigliamento per bambini divenne 
più funzionale, con l'introduzione di tessuti più morbidi e 
confortevoli, come il cotone.

 11. Gotch never seen

Thomas  Cooper  Gotch  (1854–1931),  the  English  painter 
from whom we drew several details for our collage, achieved 
considerable success with his portraits.

However, he became widely popular and acclaimed for his 
depictions of young boys and girls in medieval attire, using 
his daughter Phyllis as a model.

The Renaissance marked an important era in the history of 
children's  clothing.  Children  from  wealthy  families  were 
often dressed elaborately, in clothes that reflected the style 
and wealth of their parents.

During the Enlightenment, children's clothing became more 
functional,  with  the  introduction  of  softer  and  more 
comfortable fabrics, such as cotton.



Con la Rivoluzione Industriale, ci fu una svolta significativa. 
L'avvento della industria tessile permise la creazione di 
abbigliamento a prezzi più accessibili, rendendo la moda per 
bambini disponibile a un pubblico più ampio. Durante questo 
periodo, emerse anche l'idea dell'abbigliamento specifico per 
l'infanzia, con stili e disegni pensati solamente per i piccoli.

Nel XX secolo, l'abbigliamento per bambini si evolse 
ulteriormente, ponendo un'enfasi crescente sulla funzionalità 
e sul comfort. La prima metà del secolo vide l'introduzione di 
capi come le salopette e i completi sportivi, progettati per 
consentire ai bambini di muoversi liberamente nel giocare.

Nell'era digitale, l'abbigliamento per bambini è diventato un 
settore dinamico e in rapida evoluzione. Inoltre, c'è una 
crescente consapevolezza riguardo la sostenibilità e l'etica 
nella produzione dell’abbigliamento in generale.
Oggi, si privilegia un'esigenza pratica, ma anche un mezzo 
per esprimere individualità e stile, rispecchiando le tendenze 
contemporanee e tenendo presenti le preoccupazioni sociali.

With the Industrial Revolution came a significant turning 
point.  The  rise  of  the  textile  industry  allowed  for  the 
creation  of  more  affordable  clothing,  making  children's 
fashion available to a broader audience. 

During  this  period,  the  concept  of  clothing  designed 
specifically for childhood also emerged, featuring styles and 
designs meant solely for young ones.

In  the  20th  century,  children's  clothing  evolved  further, 
placing a growing emphasis on functionality and comfort. 

The  first  half  of  the  century  saw  the  introduction  of 
garments  like  overalls  and  sportswear,  designed  to  allow 
children to move freely while playing.

In the digital era, children's clothing has become a dynamic, 
rapidly evolving industry. 

Furthermore,  there  is  a  growing  awareness  surrounding 
sustainability  and  ethics  in  clothing  manufacturing  as  a 
whole.



Nella storia dell'arte possiamo trovare molti esempi di dare 
forma alle acconciature femminili. Eccone alcuni, dall'alto in 
basso e da sinistra a destra, che compongono il nostro collage: 

Iniziamo con uno dei ritratti più famosi del Rinascimento 
italiano: il profilo della "Giovane Donna" che guarda a sinistra, 
un'aristocratica fiorentina dipinta dal Pollaiolo nel 1470. 
Accanto a lei, anche se un po' nascosta, c'è un'altra giovane 
donna, questa volta veneziana, ritratta dall'artista tedesco 
Albrecht Dürer nel 1505. 
La figura centrale nuda è la famosa Venere del 1484, dipinta dal 
fiorentino Sandro Botticelli, considerata da molti il più bel 
ritratto femminile di tutti i tempi.  
A destra di Venere, abbiamo un'altra bellezza celebrata dalla 
storia giapponese: la principessa Konohanasakuya, dipinta da 
Inshō Dōmoto nel 1929.

 12. Hairstyle

In  art  history,  we  can  find  many  examples  of  women's 
hairstyles. Here are a few, from top to bottom and left to 
right, that make up our collage: we begin with one of the 
most famous portraits of the Italian Renaissance: the profile 
of  the  "Young  Woman"  looking  to  the  left,  a  Florentine 
noblewoman painted by Pollaiolo in 1470.

Beside  her,  although  partially  hidden,  is  another  young 
woman—this  time  Venetian—portrayed  by  the  German 
artist Albrecht Dürer in 1505. The central nude figure is the 
famous Venus from 1484, painted by the Florentine Sandro 
Botticelli, considered the most beautiful female portrait of 
all time.

To the right of Venus, we have another celebrated beauty 
from Japanese  history:  Princess  Konohanasakuya,  painted 
by Inshō Dōmoto in 1929.



A sinistra, con le piume in testa, una giovane donna sorride 
in un ritratto del 1625, dipinto dall'artista olandese Gerard 
van Honthorst, ammiratore dello stile di Caravaggio.
Sotto la principessa giapponese, vediamo una coppia di 
donne che si pettinano i lunghi capelli; un soggetto del 
pittore francese Edgar Degas dipinto verso la fine del 1800.
La coppia di profili in basso a sinistra, dei primi anni del 
1600, è opera del fiammingo Paul Rubens, che visse e lavorò 
in Italia, dove ammirò la bellezza dell'arte romana.
La rosa è nei capelli di Frida Kahlo, nel suo autoritratto del 
1937. Gli autoritratti erano lo stile preferito dell'artista 
messicana. Nonostante la sofferenza patita in vita, mostrava 
sempre la stessa espressione di donna fiera e forte.
Il pittore svizzero Jean-Étienne Liotard creò il ritratto del 
1754 di madre e figlia a colazione. L’artista ha prestato 
grande attenzione ai dettagli, come la caffettiera d'argento e il 
servizio di porcellana cinese riflessi sul vassoio laccato. 
Infine il grande volto, nell'angolo in alto a destra, è tratto dal 
film La moglie di Frankenstein, del 1935. L'abbiamo inclusa 
per mostrare come anche il cinema abbia contribuito a 
diffondere mode e tendenze in fatto di trucco e acconciatura.

On the left, with feathers on her head, a smiling young woman 
painted by the Dutch artist Gerard van Honthorst in 1625 in 
the style of Caravaggio. Below the Japanese princess, a pair of 
women are  combing  their  long  hair,  a  work  by  the  French 
painter Edgar Degas from the late 1800s.

The couple in profile at the bottom left, from the early 1600s, 
is by Peter Paul Rubens, who lived and worked in Italy where 
he admired the beauty of Roman art.

The rose is in Frida Kahlo's hair in her 1937 self-portrait. Who, 
despite the suffering she endured throughout her life, always 
painted herself as a proud and strong woman.

The Swiss painter Jean-Étienne Liotard created this portrait of 
a mother and daughter at breakfast in 1754.  The artist  paid 
great attention to detail, such as the silver coffee pot and the 
Chinese porcelain set reflected on the lacquered tray.

Finally, the large face in the top right corner is taken from the 
1935  film Bride  of  Frankenstein.  We included it  to  show how 
cinema, too, has contributed to spreading trends and fashions 
in hair and makeup.



Sir Thomas Lawrence (1769–1830) dominò l'arte del ritratto in 
Inghilterra per quarant'anni, accettando commissioni per il 
futuro Giorgio IV a partire dal 1814. Nel 1818, Lawrence fu 
ampiamente impegnato con un'importante commissione reale 
per una serie di ritratti di leader europei che si erano radunati 
ad Aquisgrana per sconfiggere Napoleone. 

Lawrence andò poi a Roma, dove dipinse Papa Pio VII  
(il dipinto è ora a Windsor, dove sono conservati molti dei suoi 
ritratti) che vediamo seduto sul trono nel nostro collage.  

Quanto a "The Red Boy", il ragazzo al centro , è riconosciuto 
come uno dei capolavori di Lawrence e, come segno della 
duratura popolarità del ritratto, è diventato il primo dipinto a 
essere riprodotto su un francobollo britannico nel 1967.

 13. Lawrence never seen

Sir  Thomas  Lawrence  (1769–1830)  dominated  the  art  of 
portraiture in England. In 1818, the artist was busy with an 
important  royal  commission  for  a  series  of  portraits  of 
European leaders who had gathered in Aachen following the 
defeat of Napoleon. 

"The Red Boy," the boy in the center, is considered one of 
Lawrence's  masterpieces  and,  as  a  testament  to  the 
portrait's  popularity,  became  the  first  painting  to  be 
reproduced on a British postage stamp in 1967. 

On  the  left,  the  Duke  of  Portland,  who  appears  to  be 
observing the scene, wears a velvet suit—a soft, strokeable 
fabric iconic in art history.



Lorenzo Lotto (1480 - 1557) fu un pittore inquieto e girovago: 
nato a Venezia e formatosi in laguna, non trovò spazio nella sua 
città natale a causa della sua pittura estremamente innovativa e 
originale, oltre che anticonformista e anti-classica. 

Fu quindi sempre costretto a cercare lavoro nei centri periferici, 
dove la concorrenza era meno intensa e dove il suo linguaggio 
poteva esprimersi più liberamente, senza i vincoli di una 
clientela legata al gusto le cui regole erano essenzialmente 
dettate da Tiziano nel Veneto, e da Raffaello Sanzio e 
Michelangelo Buonarroti nell'Italia centrale. A Roma incontrò 
l'arte di Raffaello, ma Lorenzo non lasciò il segno: le sue opere 
non furono apprezzate e l'artista lasciò Roma l'anno successivo, 
per non farvi più ritorno.

 14. Lotto Tribute

Lorenzo Lotto (1480–1557), a restless and itinerant Venetian 
painter,  failed  to  find  work  in  his  home city  due  to  his 
highly innovative and original style of painting. He was thus 
forced to seek employment in smaller towns, where there 
was  less  competition  and  where  his  style  could  be 
expressed more freely. 
This portrait highlights another Italian excellence: the art 
of  luxury  textiles.  This  craft  involved  running  a  gold  or 
silver thread across the surface of velvet, raised and twisted 
using a  hook to create a  raised texture shimmering with 
gold  or  silver.  In  this  way,  an  economy  of  artisans 
developed, producing exclusive fabrics that were exported 
all across Europe.



Nonostante la sua prematura scomparsa durante la prima 
guerra mondiale nel 1914, all'età di soli 27 anni, l'impatto di 
August Macke sull'arte moderna rimase significativo.  

La sua padronanza della manipolazione del colore e la sua 
esplorazione di nuove forme di espressione artistica 
influenzarono le generazioni successive di artisti. 

Macke, insieme al movimento Der Blaue Reiter, sperimentò la 
pittura astratta, sebbene gran parte del suo lavoro rimase 
figurativo.  
La sua breve ma intensa carriera artistica continua a essere 
celebrata, con le sue opere che durano come un importante 
contributo all'espressionismo tedesco e, più in generale, all'arte 
moderna.

 15. Macke never seen

Despite his untimely death during World War I in 1914 at 
the  age  of  just  27,  August  Macke's  impact  on modern art 
remains an important contribution to German Expressionism. 
Macke, who appears on the right side of our collage in his 
1909 self-portrait, had a passion for clothing stores, which 
inspired a series of his paintings. 

"The shop window represents a sort of threshold of desire, 
linked to the consumer's subjectivity—thus to their tastes, 
interests, and even changes in mood. 
In psycho-cultural terms, we can say that the shop window 
functions  as  an  anxiolytic  and anti-depressant  stimulus;  it 
distracts, entertains, and arouses curiosity.”  (ocula.it)



Come molti artisti del Settecento, Anton Raphael Mengs 
sviluppò le sue magistrali capacità pittoriche studiando opere 
dell'antichità, del Rinascimento e del Barocco. Mengs iniziò a 
studiare seriamente l'arte all'età di dodici anni, quando 
accompagnò il padre in un viaggio a Roma. Rimase lì per 
quattro anni a realizzare disegni, quindi tornò a Dresda dove 
ottenne rapidamente successo come ritrattista. 

“Durante il suo secondo viaggio a Roma nel 1746, Mengs, 
convertitosi al cattolicesimo, sposò una giovane donna romana 
e trascorse il resto della sua vita in Italia dipingendo pale 
d'altare, affreschi e ritratti di giovani aristocratici inglesi, nel 
nostro Paese per il Grand Tour, ai quali si propose anche come 
mercante d'arte e di antichità”.  (getty.edu)

 16. Mengs never seen

Like many 18th-century artists, the German painter Anton 
Raphael Mengs (1728-1779) developed his masterful painting 
skills by studying works from antiquity, the Renaissance, and 
the Baroque period, before successfully establishing himself 
as a portraitist.

In  1715,  Louis  XIV,  King  of  France,  called  the  Sun  King 
because of his personal emblem, a symbol of great power, 
passed away and with him, the Baroque era in fashion came 
to an end. 

Garments  became  simpler,  more  understated,  and  less 
ostentatious, making way for a concept of elegance based on 
subtle details, soft pastel tones, and exotic accents. 



Nel 1715 muore il Re Sole e con lui tramonta il barocco nella 
moda: da una parte gli indumenti si semplificano, diventano più 
sobri e meno appariscenti, ma al tempo stesso si afferma una 
altro concetto di eleganza basato sui dettagli, le tinte tenui e i 
tocchi esotici. Nasce il rococò. 

“La giacca, sempre lunga oltre il ginocchio, cade morbida e si 
indossa costantemente aperta per mostrare il panciotto, 
lievemente più corto, che è il cuore del così detto “completo” alla 
francese e si presenta di seta o stoffa preziosa, decorato da 
applicazioni, piccole lacche o da una miriade di bottoni-gioiello. 
Le maniche della giacca conservano i paramani di fine '600, ma 
si liberano di gran parte dei fronzoli, lasciando spazio ai colori 
pastello delle delicate porcellane cinesi, ai raffinati riflessi delle 
sete di quell'Oriente che sempre più appassiona. 

Una conquista è rappresentata dall'introduzione delle tasche, 
che liberano definitivamente l'uomo dall' obbligo di portare 
legata alla cinta una borsa per gli effetti personali. I pantaloni 
non cambiano sostanzialmente: sono culottes aderenti fermati 
al ginocchio da una fettuccia con bottone.  (Irene Marone) 

"The jacket,  always extending past the knee,  falls  loosely 
and is worn constantly open to reveal the slightly shorter 
waistcoat. 

This waistcoat is the heart of the so-called French suit and is 
made  of  silk  or  precious  fabric,  adorned  with  appliqués, 
small lacquerwork, or a myriad of jewel-like buttons.

The sleeves of the jacket retain the cuffs of the late 17th 
century, but shed most of their frills, making way for the 
pastel colors of delicate Chinese porcelain and the refined 
sheen of silks from the increasingly fascinating East.

A key  milestone  was  the  introduction of  pockets,  which 
permanently freed men from the need to wear a pouch for 
personal belongings tied to their belt. 

The  trousers  remained  largely  unchanged:  fitted  culottes 
fastened at the knee with a buttoned strap.” (Irene Marone)



Il Rococò, come riflesso delle tendenze, dei gusti e dello stile di 
vita della Francia del XVIII secolo, non può essere semplificato 
a un semplice movimento artistico, ma rappresenta un periodo 
storico significativo.  

Il suo inizio nel 1715, con la morte di Luigi XIV, il Re Sole, e la 
sua estensione fino alla Rivoluzione del 1789, segnano un'epoca 
cruciale per la Francia del XVIII secolo. 

Questo periodo di transizione favorì l'emergere di nuove idee e 
forme artistiche, tra cui il Rococò, che rifletteva la vivacità e 
l'ottimismo del tempo, non solo nell'architettura e nell'arte, ma 
anche nella moda, nel design dei mobili e nella vita quotidiana.

 17. Rococò Style

Rococo  as  a  trend  movement  fostered  the  emergence  of 
new artistic  ideas  and forms,  reflecting the liveliness  and 
optimism of the time. 
This was true not only in architecture and art, but also in 
fashion and design. 

Examples of paintings from the period have been gathered 
in  our  collage:  in  the  foreground  on  the  left  is  the  self-
portrait of the French artist Marie-Gabrielle Capet, painted 
in 1783 at the age of 22. 
The  blue  satin  dress,  boldly  low-cut  at  the  bust,  was 
fashionable in her time, and the blue ribbons made of the 
same  material  reflect  the  playful  lightness  of  the  18th 
century.



Gli esempi di dipinti del periodo sono stati raccolti nel nostro 
collage; in primo piano sulla sinistra si trova l'autoritratto 
dell'artista francese Marie-Gabrielle Capet, dipinto nel 1783 alla 
fresca età di 22 anni. L'abito di raso blu, audacemente aperto 
sul seno, era di moda ai suoi tempi e i nastri blu dello stesso 
materiale riflettono la leggerezza allegra del XVIII secolo. 

La moda femminile del tempo di Luigi XV è ben rappresentata 
dalla più celebre amante del re: Madame de Pompadour, 
un'affascinante borghese che sedusse il re per la sua eleganza e 
contribuì al diffondersi la moda rococò. Si racconta che il re 
avesse notato la dama vestita di velluto a azzurro, metre 
guidava da sola una carrozza scoperta . La Pompadour venne 
nominata marchesa e introdotta a corte, dove le fu predisposto 
un appartamento. Madame Pompadour (nella foto sotto) 
divenne la donna più importante di Francia, non solo modello 
di eleganza per tutte le dame e arbitro del gusto di corte, ma 
influenzò le regole di comportamento della corte francese e 
assunse anche un forte ruolo politico. Conquistandosi la fiducia 
di Luigi XV, diventò la consigliera del re, accolse ministri e 
personalità di rilievo discutendo con loro  alla pari. 

Women's  fashion  during  the  time  of  Louis  XV is  well 
represented by the king's most famous mistress: Madame 
de  Pompadour,  a  charming  bourgeois  woman  who 
captivated the king with her elegance and helped spread 
the Rococo style. 

It is said that the king first noticed the lady dressed in blue 
velvet while she was driving an open carriage by herself.

La  Pompadour  was  made  a  marquise  and  introduced  to 
court, where an apartment was prepared for her. 

Madame  Pompadour  (pictured  below)  became  the  most 
important woman in France—not only a model of elegance 
for all  ladies and the arbiter of  court taste,  but she also 
influenced the rules of French court etiquette and assumed 
a strong political role. Winning Louis XV's confidence, she 
became  the  king's  advisor,  receiving  ministers  and 
prominent figures and conversing with them as equals.



L'uomo rinascimentale ha una personalità che si adatta molto 
bene alla complessità di un mondo in subbuglio. Allo stesso 
tempo, è un uomo vigoroso ma instabile. La sua sensibilità è 
eccessiva e incontrollabile; infatti, è pronto a lasciarsi sopraffare 
dalla rabbia, dalle lacrime e dalla violenza fino all’eccesso. 

La sua curiosità è insaziabile, il suo appetito intellettuale 
illimitato e la sua capacità di lavoro è incredibile. Non è sempre 
in grado di usare discernimento poiché spesso preferisce il lusso 
al buon gusto. È capace di commettere crimini inauditi, ma è 
anche pronto a fare sacrifici eroici.  

Può essere artista o  mecenate; ammira la bellezza, gli piacciono 
le belle case, i mobili e gli abiti elaborati e ricchi, i giardini e, 
soprattutto, la musica che fa parte della sua vita quotidiana.

 18. Renaissance Men

The  Renaissance  man  possesses  a  personality  perfectly 
suited to the complexity of a world in turmoil. 

He  might  be  an  artist  or  a  patron;  he  admires  beauty, 
delights in fine homes, exquisite furnishings, rich clothing, 
lovely gardens, and the music that woven into his everyday 
life.

Starting from the left, the main figures in our collage are 
four  famous  Italians:  the  painter  Lorenzo  di  Credi, 
portrayed by Pietro Vannucci (known as Il Perugino); Borso 
d’Este,  Marquis  of  Ferrara,  painted  by  Baldassarre  da 
Reggio;  and  Sigismondo  Malatesta,  Lord  of  Rimini, 
captured  by  Piero  della  Francesca—who also  painted  the 
final portrait, Federico da Montefeltro, Duke of Urbino.



Protagonisti del nostro collage, partendo da sinistra sono 
quattro italiani famosi: il pittore Lorenzi di Credi, ritratto da 
Pietro Vannucci detto il Perugino - Borso d'Este, marchese di 
Ferrara, ritratto da Baldassarre da Reggio - Sigismondo 
Malatesta, signore di Rimini, ritratto da Piero della Francesca, 
l’autore anche dell'ultimo ritratto: Federico di Montefeltro, 
duca di Urbino. 

La moda degli uomini durante il Rinascimento, che si estende 
grosso modo dal XIV al XVII secolo, è caratterizzata da 
un'evoluzione significativa rispetto ai periodi precedenti con 
l'introduzione di tessuti preziosi: l'uso diffuso di broccato, 
velluto, sete e pellicce rendeva gli abiti sontuosi ed elaborati. 
I colori avevano un significato sociale importante: il rosso cupo 
era riservato ai nobili mentre i popolani non potevano indossare 
scarlatto o verde. Il grigio scuro era comune perché meno 
soggetto alle macchie. 
Le scarpe avevano punta piatta e larga, con tomaie basse e lacci 
alle caviglie. Erano confezionate in pelle ma anche in velluto e 
seta, decorate con ricami e pietre preziose. Sul finire del XVI 
secolo, anche gli uomini iniziarono a portare gli orecchini. 

Men’s fashion during the Renaissance, from the 14th to the 
17th  century,  underwent  a  major  evolution  compared  to 
earlier periods. 

This era saw the introduction of precious fabrics—such as 
the widespread use of brocades and velvets—which made 
clothing rich and elaborate.

Colors carried important social meaning: red was reserved 
for the nobility, while commoners rarely wore red or green. 
Dark gray was widely popular because it showed stains less 
easily.

Shoes featured flat, broad toes, low uppers, and ties around 
the ankles. Crafted from leather, as well as velvet and silk, 
they were often decorated with embroidery and precious 
stones. 

Towards  the  end  of  the  16th  century,  men  also  began 
wearing earrings.



Il Rinascimento fu un periodo di progressi nello status delle 
donne della classe media e alta. Al contrario, per la stragrande 
maggioranza delle donne, la vita era molto difficile e offriva 
poche opportunità di miglioramento in una società patriarcale. 

Le artiste, in particolare, avevano migliori prospettive poiché 
potevano guadagnarsi da vivere con il loro lavoro e nel XVI 
secolo iniziarono a essere più accettate, sebbene rimanessero 
una minoranza.  

Le cortigiane potevano essere indipendenti, sebbene fossero 
malviste: erano generalmente descritte come prostitute di alta 
classe, ma la verità è spesso erano donne altamente istruite che 
si circondavano di artisti, intellettuali e scienziati.

 19. Renaissance Women

The Renaissance was a period of progress for middle- and 
upper-class  women.  By  contrast,  for  the  vast  majority  of 
women, life was extremely hard, offering few opportunities 
for advancement in a patriarchal society.

Female artists,  in particular,  had better prospects because 
they could earn a living through their work. During the 16th 
century, they began to gain wider acceptance, though they 
remained an unrecognized minority.

Courtesans could achieve independence, although they were 
often  looked  down  upon—frequently  dismissed  as  high-
class prostitutes, when in reality they were highly educated 
women who socialized with artists, intellectuals, and scientists.



Le donne, protagoniste del nostro collage, a partire da sinistra 
sono quattro famose italiane: 
La Dama di Berlino, ritratta da Piero Pollaiolo; Battista 
Sforza, duchessa di Urbino, ritratta da Piero della Francesca; 
Giovanna Tornabuoni, nobildonna fiorentina, ritratta da 
Domenico Ghirlandaio autore anche del ritratto dell'ultima 
dama Ginevra Cavalcanti, moglie di Lorenzo de' Medici. 

La moda femminile nel Rinascimento fu di una raffinatezza 
senza precedenti; abiti realizzati con tessuti preziosi come 
damaschi e velluti di seta, decorati con fili d'oro o d'argento, 
pizzi e goielli.  

I corpetti erano stretti per enfatizzare la vita sottile delle donne; 
questo era ottenuto anche grazie all'uso dei farsetti rigidi 
indossati sotto gli abiti.  
Le gonne erano ampie e vaporose, spesso accompagnate da 
sottogonne imbottite a campana per accentuare il volume.  
Le scollature erano spesso profonde e squadrate per mettere in 
risalto il collo e il seno.  
Le maniche potevano variare stile tra strette o sbuffanti. 

Starting from the left,  the main figures in our collage are 
four famous Italian women: Portrait  of  a  Young Woman  (the 
"Berlin  Dame"),  painted  by  Piero  del  Pollaiolo;  Battista 
Sforza,  Duchess  of  Urbino,  portrayed  by  Piero  della 
Francesca; Giovanna Tornabuoni, a Florentine noblewoman, 
painted by Domenico Ghirlandaio—who is  also  the artist 
behind  the  final  portrait,  Ginevra  Cavalcanti,  wife  of 
Lorenzo de' Medici.

Women’s  fashion  during  the  Renaissance  reached 
unprecedented levels of elegance, with dresses crafted from 
precious  fabrics  like  silk  damasks  and  velvets,  decorated 
with gold or silver threads, lace, and jewels.

Bodices  were  tight-fitting  to  emphasize  a  slender  waist, 
achieved  through  the  use  of  stiff  stays  or  corsets  worn 
beneath the gowns. Skirts were full and voluminous, often 
supported by padded bell-shaped petticoats to enhance their 
shape.  Necklines  were  frequently  deep  and  square-cut  to 
highlight  the neck and bust,  while  sleeves  varied in style, 
ranging from fitted to puffed.



John Singer Sargent (1856 - 1925), il pittore della moda, dello 
stile e del gusto. Arte che si mescola alla moda. Le tecniche 
pittoriche dell'artista esaltano abiti lussuosi, elegantemente 
indossati da personaggi dell'aristocrazia americana del 
diciannovesimo secolo.  
La maggior parte di questi raffinati ritratti sono oggi esposti 
nelle sale del Museum of Fine Arts di Boston e in quelle della 
Tate Britain di Londra. 

Sargent non si limitava semplicemente a dipingere i suoi 
soggetti; sceglieva personalmente gli abiti che avrebbero 
indossato nei ritratti, manipolando tessuti e accessori per 
ottenere effetti pittorici drammatici. Questo approccio lo 
rendeva non solo un pittore ma anche uno stilista capace di 
trasformare gli abiti in elementi narrativi delle sue opere d’arte.

 20. Singer Sargent Tribute

John Singer Sargent (1856–1925). Art meets fashion. 

The  American  artist’s  technique  beautifully  enhances  the 
luxurious gowns elegantly worn by 19th-century high society.

Most of these refined portraits are on display today in the 
galleries  of  the  Museum of  Fine  Arts  in  Boston and Tate 
Britain in London.

Sargent did not simply paint his sitters; he personally chose 
the outfits they would wear, paying close attention to fabrics 
and accessories to achieve highly realistic pictorial effects. 

This approach made him not just a painter, but a true stylist 
capable  of  turning  clothing  into  key  narrative  elements 
within his artwork.



Mentre John Singer è intento nel suo autoritratto (al centro del 
nostro collage) vediamo a destra il famoso ritratto che fece a 
Madame X nel 1884. Il dipinto è uno dei ritratti più famosi e 
controversi della storia dell'arte. L’anonima X nascondeva 
Virginie Amélie Avegno Gautreau, una giovane parigina nota 
per la sua bellezza e il suo comportamento libertino. 

Madame X è in piedi, con un abito nero scollato, sorretto da 
sottili spalline gioiello. La posa è audace, con le spalle scoperte 
e i capelli raccolti in uno chignon decorato da un gioiello dorato 
a forma di mezzaluna. 

Quando Madame X fu esposta al Salon di Parigi nel 1884, 
suscitò grande scandalo per la sua sensualità esplicita. In 
particolare, la spallina originariamente scivolata dalla spalla fu 
vista come troppo provocante per l’epoca. Sargent dovette 
ripitturare la spallina nella posizione corretta per placare le 
critiche. Madame X non solo riflette l'eleganza della moda 
dell'epoca ma anche la capacità artistica di Sargent nel 
catturare lo spirito ribelle di quelle donne che sfidavano le 
convenzioni sociali del loro tempo. 

John Singer Sargent takes center stage in our collage, shown 
here working on his self-portrait. To the right is his famous 
1884 portrait of Madame X—one of the most celebrated and 
controversial  portraits  in  art  history.  The anonymous "X" 
hid  the  identity  of  Virginie  Amélie  Avegno  Gautreau,  a 
young Parisienne renowned for her beauty and free-spirited 
lifestyle.

Madame X stands tall in a low-cut black gown supported by 
delicate,  jeweled  straps.  Her  pose  is  bold,  revealing  bare 
shoulders and hair swept up into a chignon adorned with a 
gold  crescent-moon  ornament.When  Madame  X  was 
unveiled at the Paris Salon of 1884, it sparked an uproar over 
its  explicit  sensuality.  In  particular,  the  dress  strap—
originally shown slipping off her shoulder—was deemed far 
too provocative for the era. Sargent was eventually forced to 
repaint the strap back in place to appease his critics.

Madame  X  not  only  reflects  the  elegance  of  the  period's 
fashion,  but  also  showcases  Sargent’s  artistic  skill  in 
capturing  the  rebellious  spirit  of  women  who  dared  to 
challenge the social conventions of their time.



Joaquín Sorolla (1863 - 1923), ovvero il pittore della luce. 
Un delizioso abito bianco in fine batista svolazza dolcemente 
con la brezza marina, mentre la signora che lo indossa sposta il 
velo di tulle del suo grande cappello di paglia dal viso.  

Questa e altre immagini iconiche fanno parte dell'eredità 
lasciata da Joaquín Sorolla, il pittore più universale di Valencia, 
diventando segni dell'identità estetica della città spagnola.  

L'artista è stato uno dei massimi rappresentanti della pittura 
iberica moderna tra il XIX e il XX secolo, contribuendo in 
modo decisivo al suo rinnovamento e aprendola al clima della 
Belle Époque.  
A Londra nel 1908 fu acclamato come "il più grande pittore 
vivente al mondo".

 21. Sorolla Tribute

Joaquín Sorolla (1863–1923): the master of light. 

A delightful white dress of fine cambric sways gently in the 
sea breeze, as the woman wearing it brushes aside the tulle 
veil of her wide straw hat.

This and other iconic images form part of the rich legacy 
left by Joaquín Sorolla. 

The  Valencian  painter  was  one  of  the  leading  figures  of 
modern Iberian art  between the 19th and 20th centuries, 
playing a decisive role in its renewal. 

In London in 1908, he was hailed as "the world's greatest 
living painter."



Il colore bianco nella moda femminile è stato un elemento 
costante e versatile, simbolo di purezza, eleganza e semplicità. 
Alcune delle sue interpretazioni più significative: 

Nella Belle Èpoque il bianco era utilizzato in abiti ricchi di 
dettagli come balze, pizzi e seta leggera. 
Le suffragette americane e inglesi (le attiviste del movimento di 
emancipazione femminile) scelsero il bianco come simbolo di 
purezza e innocenza durante le loro proteste per il diritti al 
voto. Questo colore inoltre permetteva loro di risaltare nelle 
foto in bianco e nero dell’epoca. 

Un look total white è sempre attuale. Si può scegliere un abito, 
un completo o anche solo una camicia e pantaloni bianchi. 
Questo stile è perfetto per occasioni formali ed eleganti. 
Abbinare il bianco con accessori neri crea un contrasto chic e 
moderno. 
La couture interpreta il bianco attraverso silhouette 
sperimentali o tradizionalmente sofisticate: Brand come 
Balenciaga, Jean-Paul Gaultier e Valentino hanno presentato 
collezioni couture dove il bianco è protagonista assoluto. 

The  color  white  has  been  a  constant  and  versatile  element  in 
women’s  fashion—a  timeless  symbol  of  purity,  elegance,  and 
simplicity. Here are a few of its most iconic interpretations:

• The  Belle  Époque:  White  was  celebrated in  dresses  rich 
with detail, featuring ruffles, lace, and airy silk.

• The  Suffragettes:  Activists  fighting  for  women’s  right  to 
vote in Britain and America chose white as a symbol of purity 
and  innocence  during  their  demonstrations.  Wearing  white 
also helped them stand out strikingly in the black-and-white 
photographs of the era.

• The  Total  White  Look:  A classic  that  never  goes  out  of 
style. Whether it's a dress, a tailored suit, or simply a crisp 
white shirt paired with trousers, a head-to-toe white ensemble 
is perfect for formal, refined occasions.

• Black  &  White  Contrast:  Pairing  white  with  black 
accessories creates a chic, modern edge.

• Haute Couture: High fashion interprets white through both 
experimental  silhouettes  and  traditional  sophistication. 
Houses such as Balenciaga, Jean Paul Gaultier, and Valentino 
have  all  showcased  couture  collections  where  white  takes 
center stage.



Quando i titoli dei giornali riportarono la notizia della morte di 
Henri de Toulouse-Lautrec, le parole trasudavano disprezzo e 
pietà: un artista strano e deforme, miseramente morto in un 
manicomio, vittima della sua stessa follia. Questa narrazione, 
sebbene implacabile, trascurava l'essenza della sua arte. 

Il francese Toulouse-Lautrec (1864 - 1901) è stato invece un 
grande grafico, disegnatore e pittore francese, molto attivo 
verso la fine del XIX secolo. È particolarmente noto per i suoi 
manifesti e le sue pubblicità, creati per gli spettacoli del famoso 
nightclub Moulin Rouge. 
Le sue opere raffiguravano le scene più eccentriche della vita 
notturna parigina e oggi esprimono i radicali cambiamenti nella 
società e nell'economia durante quel periodo storico, rimpianto 
e mitizzato, noto come la Belle Époque.  

 24. Toulouse-Lautrec 

When newspaper headlines reported the news of Henri de 
Toulouse-Lautrec’s death, the words dripped with contempt 
and pity: a strange and deformed artist, miserably dead in an 
asylum,  a  victim  of  his  own  madness.  This  relentless 
narrative completely overlooked the very essence of his art.

In  reality,  the  French  artist  Toulouse-Lautrec  (1864–1901) 
was a master graphic artist,  draftsman, and highly prolific 
painter  during  the  late  19th  century.  He  is  particularly 
renowned for his posters and advertisements created for the 
shows at the famous Moulin Rouge nightclub.

His works depicted the most eccentric scenes of Parisian 
nightlife  during  that  nostalgic  and  mythologized  era, 
famously known as the Belle Époque.



La moda durante la Belle Époque, un periodo che si estende 
tra il 1871 e il 1914, fu caratterizzata da una grande evoluzione e 
innovazione. Questo era un'epoca di cambiamenti sociali, 
tecnici e artistici che influenzarono profondamente lo stile di 
vita e l’abbigliamento. 

La moda femminile della Belle Époque presentava diversi 
elementi distintivi: il corsetto venne modificato con l'aggiunta 
di una stecca frontale che creava la famosa "linea a S", 
accentuando il seno in avanti e il sedere all’indietro. 
I colori scuri vennero sostituiti da tonalità più tenui come rosa 
pastello, malva, grigio perla e azzurro celeste. 
Gli abiti erano progettati per diverse occasioni quotidiane o 
sociali (da giorno, pomeriggio, sera). 
Gli abiti da sera includevano ampie scollature e ricche 
decorazioni come paillettes e perline. 

La moda maschile dei primissimi anni del Novecento era 
influenzata dal gusto inglese. Gli uomini indossavano spesso 
tight neri o altri abiti formali ispirati allo stile britannico. 

Scrivi per inserire testo

Fashion during the Belle Époque—a period spanning from 
1871  to  1914—was  characterized  by  significant  evolution 
and innovation. It was an era of social, technological, and 
artistic  transformations  that  profoundly  influenced  both 
lifestyle and clothing.

Women's  fashion  of  the  Belle  Époque  featured  several 
distinctive elements: the corset was re-engineered with a 
rigid  front  busk  that  created  the  famous  "S-bend 
silhouette," pushing the bust forward and the hips back. 

Dark colors gave way to softer, muted shades such as pastel 
pink,  mauve,  pearl  gray,  and  sky  blue.  Dresses  were 
designed  for  specific  daily  or  social  occasions  (morning, 
afternoon,  and  evening  wear).  Evening  gowns  featured 
plunging  necklines  and  lavish  embellishments  such  as 
sequins and beads.

Men's fashion in the early years of the 20th century was 
strongly influenced by British taste. Men frequently wore 
black  morning  coats  or  other  formal  attire  inspired  by 
English style.



I gioielli sono stati associati alla femminilità in vari periodi:  

nell’antica Grecia e nella civiltà etrusca le donne indossavano 
ricchi gioielli come segno di status sociale e bellezza.  
Gli orecchini, ad esempio, erano molto popolari tra le donne 
etrusche intorno al VI secolo a.C. 

In epoca romana, anche se i gioielli erano indossati da entrambi 
i sessi, le donne amavano particolarmente gli orecchini e altri 
ornamenti come collane e bracciali.  
Gli anelli, le spille e le corone d'oro erano simboli di ricchezza e 
potere tra i patrizi romani.  
Esisteva un codice che indicava quali gioielli potevano 
indossare le persone in base al loro rango sociale. 

 22. Sterile Jewelry

Jewelry has been associated with femininity across various 
historical  eras:  as  early  as  ancient  Greece  and  Etruscan 
civilization,  women  wore  elaborate  jewelry  as  a  sign  of 
social  status  and  beauty.  Earrings,  for  instance,  were 
particularly popular among Etruscan women around the 6th 
century BCE.

In Roman times, although jewelry was worn by both sexes, 
women  were  especially  fond  of  earrings  and  other 
ornaments, such as necklaces and bracelets. 

Rings,  brooches,  and  gold  crowns,  on  the  other  hand, 
served  as  symbols  of  wealth  and  power  among  wealthy 
Roman nobles. There was also an unwritten code dictating 
which jewelry could be worn according to one's social rank.



I gioielli sono stati associati alla femminilità in vari periodi:  

nell’antica Grecia e nella civiltà etrusca le donne indossavano 
ricchi gioielli come segno di status sociale e bellezza.  
Gli orecchini, ad esempio, erano molto popolari tra le donne 
etrusche intorno al VI secolo a.C. 

In epoca romana, anche se i gioielli erano indossati da entrambi 
i sessi, le donne amavano particolarmente gli orecchini e altri 
ornamenti come collane e bracciali.  
Gli anelli, le spille e le corone d'oro erano simboli di ricchezza e 
potere tra i patrizi romani.  
Esisteva un codice che indicava quali gioielli potevano 
indossare le persone in base al loro rango sociale. 

 22. Sterile JewelryDuring the Middle Ages, jewelry continued to be a symbol of 
wealth  and  social  status;  however,  its  use  was  more 
restrained  compared  to  previous  eras,  particularly  among 
those who adhered more strictly to religious teachings.

In the Renaissance,  pendants grew popular among women 
thanks to dresses featuring deep necklines.

In the Victorian era (1837–1901), jewelry remained a symbol 
of feminine elegance as well as an essential fashion accessory.

From the 20th century onward, the use of jewelry became 
even more widespread; numerous female icons popularized 
specific types of accessories, helping to shape diverse ideals 
of femininity.




