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ad una sazietà mai soddisfatta. Sprovvisti di un «fisico da indossatrice», 
siamo tali e quali ai manichini delle vetrine o a quelle modelle in carne e 
ossa che popolano le passerelle delle sfilate: vestite e rivestite alla velocità 
di un lampo, prese nel vortice di un meccanismo di produzione di abiti che 
tende sempre ad una maggiore standardizzazione, «livellate», in un certo 
senso, da un’estetica sempre più globalizzata e mondializzata – e tutto ciò 
malgrado l’avvento di una modalità espressiva contemporanea che vor-
rebbe che ciascuno di noi rivendicasse la propria individualità attraverso 
l’abito che indossiamo, la propria appartenenza ad una tribù, il culto del 
«mix n’ match».
Alla luce di tutto ciò, si comprende benissimo la voglia dell’artista, del 
creativo o più semplicemente del consumatore che desidera poter interro-
gare, se non addirittura rimettere in questione, questo sistema che elude 
la riflessione relativa alla produzione concreta di abiti a vantaggio di un 
discorso che pone davanti a tutto il logo, il designer che diventa rockstar, 
la musa del momento: insomma tutto il vocabolario warholiano degli effi-
meri quindici minuti di gloria. E’ così che uno stilista come Martin Mar-
giela ha voluto condurre il fashion nella direzione del contropelo, rendendo 
anonime le sue creazioni (il suo volto è sconosciuto al grande pubblico) o 
sostituendo il concetto di «maison» e  utilizzando, nei suoi comunicati, il 
«noi» collettivo che pone il designer nel contesto di una équipe di lavoro. 
Una condotta che ha avuto questo di interessante, ponendo in primo piano 
concetti ormai assenti nel nostro paesaggio consumistico come il lavoro di 
gruppo, il laboratorio, l’artigiano.
Indubbiamente, il proposito di un Margiela o di un Issey Miyake – che con 
la sua linea di abiti personalizzabili A-POC ha voluto attirare l’attenzione 
del pubblico anche su modalità meno standardizzate di produrre e di pro-
curarsi abiti – può apparire, se non élitario, perlomeno molto marginale. 
E, comunque, oggi, un numero crescente di attori della catena tessile, dai 
fabbricanti ai fruitori finali, si interessa alle nuove modalità di produrre e 
di consumare moda, e cerca di restituire importanza a certi aspetti ormai 
abitualmente trascurati del vestito: l’origine dei tessuti, la localizzazione 
della produzione, l’impatto sociale e ambientale della realizzazione. In Ita-
lia, alcune industrie tessili si augurano infatti, sul modello del movimento 
Slow Food, di sviluppare l’idea di «Slow Fashion», di una moda lenta, in 
cui l’accento venga nuovamente posto sulla qualità dei tessuti naturali, 
sulla capacità degli artigiani e sul consumo di materie prime locali.
Un modo per ricondurre il ciclo della moda a ritmi più umani, di riposi-
zionare il cursore sulle origini degli abiti (sul processo di concezione e di 
realizzazione) prima che sul suo valore immateriale (la capacità di essere 
«trendy» o meno). E quindi offrire forse, a coloro che creano e a coloro che 
consumano, la possibilità di non essere oppressi dal tempo quando viene 
il momento di disegnare o di scegliere un abito, di essere meno marionette 
della moda e più attori a pieno titolo.
Le sfide attuali (sociali, ecologiche, economiche) e l’onda d’urto provocata 
dalla crisi finanziaria dovrebbero, a rigor di logica, volgere ulteriormente 
questo movimento verso una moda meno standardizzata, più riflessiva, in 
cui molto più spazio verrebbe lasciato alla possibilità che il vestito non sia 
più una cosa usa e getta, un capriccio dalla durata di vita limitata. Pur 
assoggettata al regno dell’effimero, la moda, per durare, non potrà in alcun 
caso esimersi dall’affrontare queste riflessioni.

Jeanne-Aurore Colleuille
Autrice e redattrice di moda  

____________________

1 Collezione della divisione Zerodisegno del’azienda italiana Quattrocchio
2 Design: Clemens Weisshaar & Reed Kram. Alcuni modelli sono riprodotti con il nome Countach dall’azien-
da italiana Moroso
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SPOTLIGHT ON THE WINGS. Pascal Gautrand focuses the spotlight 
on the production chain. Generally ignored or considered as the mere  
practical application of a creative idea, here, to the contrary, production 
assumes a key role within the context of his approach, becoming the heart 
of the performance, Fashion for Dummies, with which he opens up new 
prospects for the Italian and French high school students who have taken 
part in his workshop, encouraging them not to stop at aesthetics but re-
vealing new creative possibilities.
The concept of personalized mass production has always been one of the 
most sought after utopias of Italian design. When Gaetano Pesce launched 
the Nobody’s Perfect1 collection, he talked about  humanized technologi-
cal progress which, by appealing to the concept of diversity, would bring 
about an economic improvement. The pieces in the collection are, in fact, 
all unique, in the sense that their shapes, colours and textures are all 
different. In this instance, their uniqueness is given by the manual dex-
terity of the worker who, when applying the resin during the production 
phase, makes the difference. Conversely, with their Breeding tables2, the 
designers Weisshaar & Kram, have developed a procedure which, thanks 
to an orchestra of computer-managed algorithms, enables them to produce 
a multitude of pieces, each one different from the other, rather than conti-
nually reproducing a single, original prototype.
In the same way Pascal, with his unique cadavre-exquis, achieves this 
utopia by applying creativity to production mechanisms, teaching pupils 
how to save themselves from standardization and what value to give to the 
concept of identity.

Federica Sala
Independant Design curator

____________________

RANDOMIST MANNEQUIN. The pursuit of overcoming standardiza-
tion even within the context of a purely aesthetic discussion, demonstrates 
the temporal and consequently perceptive distance that separates us from 
the intellectual essay written by Walter Benjamin in what is considered 
his most significant contribution to the debate on the relationship between 
art and mass production, namely his famous The Work of Art in the Age of 
Mechanical Reproduction, published in 1937. At that time, it was conside-
red important to dissociate oneself from any mystic-esoteric interpretation 
of the artistic phenomenon replacing it with a secularized concept of same. 
The «atheism» of modernism at that time prevailing, perceived as the only 
possible model, strongly influenced the standard interpretation that the 
neo-illuminist attitude towards industrial progress permitted.
Not only fashionable but also unanimously shared during that period of 
«certainties» at all costs was the concept whereby art should be studied 
materialistically, not only in terms of its methods of processing and repre-
sentation, even technical, but also in terms of its perception by viewers. 
Nowadays, owing to the fact that faith in the development of the produc-
tion forces is dwindling and the obsession with the reproduction of works 
of art is disappearing (just take, for example, the crisis that is affecting 
television, the slump in the sale of CDs, etc), the fascination with that 
aura of uniqueness and originality that the work of art has always had, 
i.e. that «aura of sacredness» that surrounds it, that «je ne sais quoi» that 
makes the viewer aware of the unrepeatable uniqueness of the creative 
act, is once again taking centre stage. 
An interesting gamble, in this day and age, could be to conceive a crea-
tive act directly within the production chain itself, thus creating a unique 
product in that very place that has been delegated to mass production. 

Pascal Gautrand

____________________

(Testi in italiano)
____________________

LE QUINTE ALLA RIBALTA. Pascal Gautrand porta alla ribalta la 
catena di produzione. Solitamente ignorata o considerata come la mera 
applicazione pratica di un’idea creativa, la produzione assume invece 
un ruolo chiave all’interno del suo approccio, diventando il fulcro di una 
performace Fashion for Dummies, con la quale apre nuove prospettive ai  
liceali italiani e francesi che hanno seguito il suo workshop, inducendoli a 
non fermarsi all’estetica ma svelando loro nuovi scenari creativi.
Il concetto della serie personalizzata è sempre stata una delle grandi uto-
pie del design italiano.
Quando Gaetano Pesce ha dato vita alla collezione Nobody’s Perfect1 ha 
parlato di un avanzamento tecnologico umanizzato che, facendo leva sul 
fattore della diversità, portasse un miglioramento economico. I pezzi della 
collezione sono infatti tutti unici, in quanto mutevoli nelle forme, nei colori 
e negli aromi. In questo caso l’unicità è data dalla manualità del lavoratore 
che, colando la resina in fase di produzione, crea la diversità.
Diversamente i progettisti Weisshaar & Kram, con i Breeding tables2, 
hanno sviluppato un procedimento che, attraverso un’orchestra di algo-
ritmi gestiti da un computer, permette di produrre una moltitudine di  
pezzi ognuno diverso dall’altro anziché riprodurre continuamente un unico  
prototipo originale.
Allo stesso modo Pascal, con i suoi unici cadavre-exquis attua questa  
utopia applicando la creatività ai meccanismi produttivi, insegnando agli  
allevi come salvarsi dall’omologazione e che valore dare al concetto d’iden-
tità.

Federica Sala
Curatore independente di Design

____________________

RANDOMIST MANNEQUIN. Perseguire il superamento della stan-
dardizzazione, anche all’interno di una discussione puramente estetica,  
dimostra la distanza temporale e quindi percettiva che ci separa dal lavoro 
intellettuale compiuto da Walter Benjamin in quello che è ritenuto il suo 
più significativo contributo al dibattito riguardante il rapporto tra arte e 
produzione seriale, il celeberrimo L’opera d’arte all’epoca della sua ripro-
ducibilità tecnica, pubblicato effettivamente nel lontano 1937. All’epoca 
risultava prioritario prendere le distanze da ogni interpretazione mistico-
esoterica del fenomeno artistico per contrapporvi una concezione secola-
rizzata dello stesso. 
L’«ateismo» del modernismo allora imperante, il suo essere percepito come 
unico paradigma possibile, nell’unicità di lettura che l’attitudine neo illu-
minista del progresso industriale a tutti i costi ne consentiva. Corrente e 
unanimemente condivisa in quell’epoca di «certezze» a tutti i costi era la 
concezione per la quale l’arte dovesse essere studiata materialisticamente, 
sia nei suoi modi di elaborazione e di rappresentazione, anche tecnica, sia 
nelle particolari modalità percettive del suo fruitore. Oggi, venendo meno 
la fiducia nello sviluppo delle forze produttive ed evacuando l’ossessione 
per la riproducibilità delle opere d’arte (pensiamo alla crisi in cui versa 
la televisione, la vendita dei CD, etc.), ritorna centrale la fascinazione 
per quell’alone di unicità, originalità e irripetibilità che l’opera d’arte ha 
sempre avuto, ovvero quell’«aura» che la circonda di sacralità, quel quid 
ideale che rende sensibile al fruitore l’unicità irripetibile dell’atto creativo. 
Una grande scommessa, nella contemporaneità, può essere il concepire un 
intervento creativo direttamente nella catena di produzione, creando un 
prodotto unico proprio nel luogo deputato alla serialità. Il prodotto unico, 
in questo caso, scaturisce, per paradosso, dal processo di produzione se-
riale, conferendo un lato creativo al processo di fabbricazione. Tutto questo 

potrebbe sembrare, a certi occhi, del tutto antistorico, per non dire rea-
zionario quando non assurdo eppure già  se ci si riferisce all’etimologia 
di standard, scopriamo che nella sua origine francese, «estandart» signi-
ficava «criterio su misura», o «criterio di eccellenza». Il secondo significato 
ben ci fa comprendere come progressivamente si sia pensato di associare il 
concetto di perfezione alla produzione industriale, perdendo di vista o non 
comprendendo fino in fondo che la qualità, in quel contesto, era garantita 
ancora dai retaggi artigianali che l’industria conservava, riminiscenze che 
di lì a poco l’industria avrebbe perso per inseguire i ritmi serrati della 
produzione.
La riproducibilità tecnica segna il trionfo della copia e del «sempre ugua-
le», per uomini rimasti privi di saggezza; ma in ciò, secondo Benjamin, si 
annida un potenziale rivoluzionario, perché apre alle masse, soprattutto 
nelle forme del cinema e della fotografia, l’accesso all’arte e alle sue capa-
cità di contestazione dell’ordine esistente. Solo attraverso la distruzione 
violenta di quest’ordine, ormai diventato inumano, si può aprire lo spazio 
per la redenzione e la felicità.
Benjamin, anche se contesta le concezioni ottimistiche del progresso, con-
divise anche dal marxismo dei socialdemocratici tedeschi, secondo cui 
la storia è un cammino lineare di sviluppo crescente, finisce in un certo 
senso per ribadire questo ottimismo. Si tratta, invece, di «spazzolare la 
storia contropelo», strappandola al conformismo delle concezioni statiche 
e preconcette, recuperando e prendendo al proprio servizio il gusto per 
il particolare, unico ed irripetibile come continuazione di quella specifica 
esperienza dell’unicità che ogni corpo consente ed esprime. In questo di-
battito si iscrive il progetto di Pascal Gautrand che ha impostato sull’ana-
tomia umana un workshop da lui stesso diretto, affidando ad ogni gruppo 
di studenti che vi ha partecipato, lo sviluppo del cartamodello considerato 
in ogni sua componente, estrapolando ogni pezzo corrispondente ad una 
parte del corpo per farlo evolvere tridimensionalmente ed, infine, ricom-
porlo come un puzzle antropomorfo. Le modelle di Gautrand riversano a 
terra, semisveglie e somiaddormentate come i clown di Ugo Rondinone. 
Languide e svogliate, inermi e voluttuose nei colori accesi e nei pattern 
che ne avviluppano le forme. Come le modelle di Vanessa Beecroft sono in-
differenti e apatiche... E soprattutto non ricambiano lo sguardo dell’osser-
vatore. Hanno una sapore metafisico che le avvicina visivamente a certe 
raffigurazioni di De Chirico. Ma come è accaduto per tanti surrealisti, e 
anche nelle recenti fotografie di Hiroshi Sugimoto, restano sempre esseri 
inanimati lontani da ogni verosimile rappresentazione. Sono «solo» mani-
chini... in questo caso Mannequin prodotte in modo Random.

Milovan Farronato
Critico d’arte e curatore independente  

____________________

DESTANDARDIZZARE LA MODA. Prêt-à-porter, prêt-à-enfiler («off 
the rack» dicono gli anglosassoni – come se l’oggetto fosse sul punto di 
fuggire dallo stand per essere indossato), il vestito oggi non è forse anche 
un prêt-à-penser, dato che ci cade, crudo così come è, in bocca, pronto da 
mangiare (prêt-à-manger!), senza che venga speso un istante a conside-
rarne la provenienza, il processo che ha portato alla sua concezione, i luo-
ghi e le modalità di fabbricazione? Del resto, chi parla ancora realmente di 
vestito? Le riviste, i blog, il nostro portamento geneticamente rimodellato 
grazie alle protesi contemporanee che sono le «it-bags» e le scarpe da gin-
natica di marca, si preoccupano in effetti soprattutto di «moda», questo 
sistema altamente ludico, altamente godereccio, perfettamente in grado di 
provocare dipendenza e che, come una Medusa moderna, si taglia la testa 
ogni sei mesi per proporre di se stessa un volto continuamente rinnovato.
E’ giocoforza constatare che il rinnovamento ha subìto, in questi ultimi 
anni, una spettacolare accelerazione. Sotto l’impulso delle grandi catene di 
distribuzione, il ciclo della moda, anzi delle mode, sarebbe meglio dire, si 
è ulteriormente ridotto, condannando il vestito appena acquistato ad una 
obsolescenza programmata e colui che lo indossa, o meglio che lo divora, 

The unique product, in this case, stems, paradoxically from the process 
of mass production, giving a creative aspect to the manufacturing pro-
cess. To certain people, this might appear totally anti-historical, not to say 
reactionary or even absurd and yet when we refer to the etymology of the 
word standard, we discover that in its French origin, «estandart» meant «a 
tailor-made criterion» or a «criterion of excellence». The second meaning 
clearly gives us to understand how, progressively, there has been a move 
towards associating the concept of production with industrial production, 
thus losing sight or not fully understanding that quality, in this context, 
was still guaranteed by the artisan heritage that industry retained, a he-
ritage that, shortly thereafter, industry was to lose in order to pursue the 
fast pace of production.
Technical reproduction marks the triumph of the copy and of «that which is 
always identical», for men who have remained devoid of wisdom. However, 
in all of this, according to Benjamin, there lurks a revolutionary potential, 
because it offers the masses, above all, in the various forms of cinema and 
photography, access to art and its ability to challenge the existing order. 
Only through the violent destruction of this order, which has now become 
inhuman, is it possible to pave the way for redemption and happiness. 
Despite questioning the optimistic notions of progress, also shared by the 
Marxist ideals of the German social democrats, according to whom history 
is a linear path of ongoing development, even Benjamin himself ends up, 
in a certain sense, by reasserting this optimism. Conversely, in terms of 
history, it is a question of «going against the grain», of rescuing it from the 
conformism of static, preconceived notions, of retrieving and adopting a 
taste for the unusual, the unique and the unrepeatable as a continuation 
of that specific experience of uniqueness that each human body offers and 
expresses.
A part of this debate is embodied by a project developed by Pascal Gautrand 
who based a workshop, directed by him, on the human anatomy. In fact, 
Gautrand invited each group of students participating in the workshop 
to develop a paper pattern, considering each and every component and 
extrapolating each piece corresponding to a part of the body in order to de-
velop it three-dimensionally and then finally recompose it like an anthro-
pomorphous puzzle. Gautrands models lie on the floor, half-awake and 
half-asleep like Ugo Rondinone’s clowns. Languid and devoid of energy, 
helpless and voluptuous in vibrant colours and in patterns that envelop 
their shapes. Like the models by Vanessa Beecroft they are indifferent 
and apathetic... and, above all, they do not return the gaze of the observer. 
They have a metaphysical flavour that causes them to visually resemble 
certain pictures by De Chirico. However, as is the case with countless sur-
realists, and also in the recent photographs by Hiroshi Sugimoto, they 
continue to remain inanimate beings, far removed from any real represen-
tations. They are «only» mannequins... in this case Mannequins produced 
at random.

Milovan Farronato
Art critic and independant curator 

____________________

DE-STANDARDIZING FASHION. Ready-to-wear. Off-the-rack. This is 
the current vocabulary we use to describe the clothes we buy – clothes 
that seem to be flying off the shelves directly onto our bodies, without a 
minute spared to think about their provenance, the process that gave birth 
to them, the places and the ways in which they were produced. Actually, 
we don’t even really talk about «clothes» anymore. Our magazines, our 
blogs, our silhouettes, saturated with of-the-moment items (from «it» bags 
to logo-laden sneakers), are more concerned with «fashion», this highly 
playful, highly enjoyable, perfectly addictive system that, pretty much like 
a latter-day Medusa, cuts its own head every six months in order to always 
present a new face to the world.
And one is forced to acknowledge the growing pace at which this face has 
been renewed over the past few years. Under the impulse of the big retail 

chains, the cycle of fashion has grown shorter and shorter, condemning 
clothes that have just barely been bought to a programmed obsolescence 
and dooming those who wear them, or rather devour them, to never feel 
satiated. Fashion may not be exclusively for «dummies», but increasin-
gly it seems to turn us into mannequins. Just like the lifeless silhouettes 
presented in shop windows, we are dressed and undressed at the speed of 
light, caught in a fashion whirlwind that sees clothes being produced in 
an ever more standardized, ever more globalized manner – a true paradox 
of our time, which is supposed to be an age of free expression, customized 
style and mix’n’match allures.
In such a context, one cannot help but be sensitive to the impulse of certain 
artists, creators and, yes, consumers, who wish to question a system that 
bases its discourse not on the concrete ways in which clothes are produced 
but on the Warholian vocabulary of the 15 minutes of fame, logos, and 
fashion designers as rock stars. In this regard, someone like Belgian de-
signer Martin Margiela is of particular interest. An offbeat figure, he has 
chosen a road less travelled in the fashion world by hiding behind a mask 
of anonymity (his face is unknown to the public). By putting back into the 
spotlight the notion of «Maison» (house) and choosing to express himself as 
a collective «we» in his press releases, he has found a way to present him-
self as part of an atelier, a creative team. Interestingly, by doing so, he has 
put the focus on a notion now pretty much vanished from our consumer 
landscape, that of the group effort, of the artisan’s savoir-faire. 
Of course, such an initiative or the related efforts of Issey Miyake (whose 
line of customizable clothing A-POC is also aimed at raising the public’s 
awareness of less standardized ways of manufacturing and purchasing 
clothing) can be deemed, if not elitist, at the very least marginal. Or is it?
Today, growing numbers in the textile industry, from manufacturers to 
final users, are getting more and more interested in new ways of producing 
and consuming fashion. And they are trying to make us sensitive to this 
usually unseen part of clothing: the origin of the fabrics, the exact location 
of its production, the social and environmental impact of its assembling. 
In Italy, some textile manufacturers are following in the steps of the Slow 
Food movement and expressing their wish for «Slow Fashion» – fashion 
produced at a slower pace, with emphasis put on the quality of natural 
fibers, of the artisan’s knowledge and the use of local materials.
This could be a way to bring back the cycle of fashion to a more humane 
and human level, to reset the system of fashion values with an emphasis 
put more on the origins of the clothes (their process of conception and 
manufacturing) rather than on their immaterial value (their status as a 
«trendy» item... or not). It could also be a way for those who make and 
those who wear the clothes to be less pressed for time when comes the 
moment to design or choose a garment, to be less a mannequin and more a 
full-fledged participant in the fashion process.
The issues currently at stake (be they economical, ecological or social), as 
well as the shock wave created by the financial crisis, should logically has-
ten this movement towards a less standardized, more reflective concept of 
fashion. It could bring about a new rapport with clothes, which would no 
longer be considered disposable items, mere whims with a limited shelf 
life. As much as it is itself a slave to the creative muses that are, by na-
ture, ephemeral, fashion must, in order to have any meaning, take these 
options into account and redefine itself – something it knows only too well 
how to do.

Jeanne-Aurore Colleuille
Writer  

____________________

1 Collection of the Zerodisegno division of the Italian company  Quattrocchio
2 Design: Clemens Weisshaar & Reed Kram. Several models are reproduced under the name of Countach 
by the Italian company Moroso

____________________

tant si l’on se réfère à l’étymologie du mot «standard», on découvre que 
son origine française «estandart» signifiait à la fois «critère sur mesure» et 
«critère d’excellence». Le deuxième sens explique bien comment on a pro-
gressivement pu associer le concept de perfection à celui de la production 
industrielle, tout en perdant de vue ou n’ayant pas conscience que la qua-
lité, qui au départ, était encore garantie par l’héritage artisanal conservé 
par l’industrie, serait bientôt sacrifiée au profit des rythmes serrés de la 
production.
La reproductibilité technique marque le triomphe de la copie et du «tout 
identique» pour des hommes dépourvus de sagesse ; mais selon Benjamin, 
c’est là que se cache un potentiel révolutionnaire qui (avant tout par le 
cinéma et la photographie), ouvre aux masses l’accès à l’art et à ses capaci-
tés de contestation de l’ordre existant. Ce n’est qu’à travers la destruction 
violente de cet ordre, désormais inhumain, que peut s’ouvrir la voie vers la 
rédemption et le bonheur.  
Bien que Benjamin conteste les conceptions optimistes du progrès, qui 
sont aussi partagées par le marxisme des sociaux-démocrates allemands, 
et selon lesquelles l’histoire est un chemin linéaire de développement crois-
sant, il confirme dans un certain sens cet optimisme. Il faut, en revanche, 
«brosser l’histoire à contre-poil», l’arracher au conformisme des concep-
tions statiques et préconçues, en retrouvant et en appréciant le goût du dé-
tail unique dans le prolongement de l’expérience spécifique de l’unicité que 
chaque corps confère et exprime. C’est dans ce débat que s’inscrit le projet 
de Pascal Gautrand qui a centré sa réflexion autour de l’anatomie humai-
ne au cours d’un workshop qu’il a dirigé auprès d’un groupe d’étudiants. 
Les participants ont développé un patron, qui permet de construire divers 
éléments tridimensionnels et de recomposer ainsi le corps, à la manière 
d’un puzzle anthropomorphe. Les modèles de Gautrand sont couchées sur 
le sol, semi-éveillées et semi-endormies comme les clowns de Ugo Rondi-
none. Languissantes et nonchalantes, sans défense et voluptueuses, dans 
des couleurs vives et des motifs qui enveloppent leurs formes. Comme les 
modèles de Vanessa Beecroft, elles sont indifférentes et apathiques... Et 
surtout elles ne croisent jamais le regard de l’observateur. Elles ont une 
saveur métaphysique qui les rapproche visuellement de certaines repré-
sentations de De Chirico. Mais, comme très souvent dans les oeuvres de 
nombreux surréalistes ou dans les plus récentes photographies de Hiroshi 
Sugimoto, ces êtres inanimés apparaissent loin de toute représentation 
réelle. Ce ne sont «que» des mannequins... dans ce cas, des Mannequins 
produits en mode Random.

Milovan Farronato
Critique d’art et commissaire d’exposition indépendant  

____________________

DÉSTANDARDISER LA MODE. Prêt-à-porter, prêt-à-enfiler («off the 
rack» disent les Anglo-Saxons – comme si l’objet était sur le point de s’en-
voler du portant), le vêtement aujourd’hui n’est-il pas aussi prêt-à-pen-
ser, nous tombant tout cru dans le bec, prêt-à-manger sans qu’un instant 
ne soit perdu à en considérer la provenance, le processus de conception, 
les lieux et les modes de fabrication ? D’ailleurs, qui parle encore réelle-
ment de vêtement ? Nos magazines, nos blogs, nos allures génétiquement 
remodelées grâce aux prothèses contemporaines que sont les «it-bags» et 
baskets estampillées, se soucient en effet davantage de «mode», ce sys-
tème hautement ludique, hautement jouissif, parfaitement addictif et qui, 
Méduse moderne, se coupe la tête tous les six mois afin de proposer de lui-
même un visage perpétuellement renouvelé. 
Et force est de constater que le renouvellement s’est, ces dernières an-
nées, spectaculairement accéléré. Sous l’impulsion des grandes chaînes de 
distribution, le cycle de la mode, des modes devrait-on dire, s’est encore 
raccourci, condamnant le vêtement à peine acheté à une obsolescence pro-
grammée et celui qui le porte, ou plutôt le dévore, à rester toujours sur sa 
faim. A défaut d’avoir la «Taille Mannequin», nous sommes tels les manne-
quins des vitrines ou ceux, de chair et sang, qui peuplent les coulisses des 

défilés : habillés et rhabillés à la vitesse de l’éclair, pris dans le tourbillon 
d’un mécanisme de production vestimentaire qui tend à toujours plus de 
standardisation, «lissés», d’une certaine manière, par une esthétique de 
plus en plus globalisée et mondialisée – et cela malgré l’avènement d’un 
mode d’expression contemporain qui  voudrait que chacun revendique par 
sa tenue son individualité, son appartenance à une tribu, son culte du 
«mix n’ match».  
Dès lors, se comprend très bien l’envie de l’artiste, du créateur ou, tout 
simplement du consommateur souhaitant pouvoir questionner, voire re-
mettre en question, ce système qui escamote la réflexion relative à la pro-
duction concrète des vêtements au profit d’un discours mettant en avant le 
logo, le designer comme rock star, les égéries du moment – en somme, tout 
le vocabulaire warholien des éphémères quinze minutes de gloire. C’est 
ainsi qu’un styliste comme Martin Margiela a souhaité mener sa démar-
che de mode dans le sens du rebrousse-poil, en anonymisant sa création 
(son visage est inconnu du grand public) ou en replaçant sur le devant de 
la scène la notion de «maison», s’exprimant dans ses communiqués avec 
le «nous» collectif qui place le designer dans le contexte d’une équipe. Une 
démarche qui a eu ceci d’intéressant qu’elle remettait en avant des notions 
désormais absentes de notre paysage de consommation telles que le tra-
vail de groupe, l’atelier, l’artisan.
Bien sûr, le propos d’un Margiela, ou d’un Issey Miyake – qui avec sa ligne 
de vêtements personnalisables A-POC a aussi voulu attirer l’attention du 
public sur une manière moins standard de produire et se procurer des 
vêtements –, peut apparaître, si ce n’est élitiste, du moins très marginal. 
Et pourtant. 
Aujourd’hui, un nombre grandissant d’acteurs de la chaîne textile, depuis 
les fabricants aux usagers finaux, s’intéresse à de nouvelles manières de 
produire et consommer la mode, et cherche à faire revenir dans la lumière 
cette part désormais usuellement escamotée du vêtement : origine des tis-
sus, localisation de la production, impact social et environnemental de sa 
réalisation. En Italie, des industriels textiles souhaitent ainsi, sur le mo-
dèle du mouvement Slow Food, développer l’idée de «Slow Fashion», de 
mode ralentie, où l’accent serait à nouveau mis sur la qualité des tissus 
naturels, le savoir-faire des artisans et la consommation de matières pre-
mières locales. 
Une manière de ramener le cycle de la mode à un rythme plus humain, 
de repositionner le curseur sur les origines du vêtement (son processus 
de conception et réalisation) davantage que sur sa valeur immatérielle 
(sa capacité à être «trendy» ou non). Et ainsi  d’offrir peut-être, à ceux qui 
conçoivent et ceux qui consomment, la possibilité de n’être pas pressés par 
le temps quand vient le moment de dessiner ou choisir un vêtement, d’être 
moins marionnette de la mode qu’acteur à part entière.
Les enjeux actuels (sociaux, écologiques, économiques) et l’onde de choc 
causée par la crise financière devraient, en toute logique, infléchir encore 
ce mouvement vers une mode moins standardisée, plus réfléchie, où da-
vantage d’espace serait laissé à la possibilité que le vêtement ne soit plus 
objet jetable, caprice à durée de vie limitée. Aussi assujettie soit-elle au 
règne de l’éphémère, la mode, pour durer, ne pourra en tout cas pas faire 
l’économie d’une telle réflexion.

Jeanne-Aurore Colleuille
Auteur et rédactrice de mode  

____________________

1 Une collection du département Zerodisegno de lʼentreprise italienne Quattrocchio
2 Design: Clemens Weisshaar & Reed Kram. Certains modèles sont réédités par lʼagence italienne Moroso sous le nom 
de Countach.
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(Textes en français)
____________________

LES COULISSES EN VEDETTE. Pascal Gautrand met sur le devant 
de la scène la chaîne de production. Habituellement ignorée ou considérée 
comme l’application pure et simple d’une idée créative, la production joue 
un rôle clé dans son travail ; elle est devenue le cœur d’une performance, 
Fashion for Dummies, qui ouvre de nouvelles perspectives aux lycéens ita-
liens et français. L’atelier proposé par Pascal les incite à ne pas s’arrêter à 
l’esthétique et leur révèle de nouveaux chemins créatifs.
Le concept de la série personnalisée est depuis toujours une des grandes 
utopies du design italien.
En lançant la collection Nobody’s Perfect1, Gaetano Pesce évoquait une 
avancée technologique humanisée qui, en s’appuyant sur le facteur de la  
diversité, devait apporter un progrès économique. Les pièces de la collec-
tion sont en effet uniques, car différentes dans leur forme, leur couleur et 
leur arôme. Dans ce cas, l’unicité est donnée par la main de l’ouvrier qui, 
en coulant la résine au cours de la production, crée la diversité.
Les designers Weisshaar & Kram, quant à eux, ont développé avec les 
Breeding tables2 un procédé qui, à travers un orchestre d’algorithmes gé-
rés par ordinateur, permet de produire une multitude de pièces toutes 
différentes les unes des autres plutôt que de reproduire indéfiniment un 
unique prototype original.  
Avec ses cadavres exquis uniques, Pascal, met en œuvre à son tour cet-
te utopie ; en appliquant la créativité aux mécanismes de production, il 
enseigne aux élèves comment échapper à l’homologation et quelle valeur 
donner au concept d’identité.

Federica Sala
Commissaire d’exposition de Design indépendante

____________________

RANDOMIST MANNEQUIN. La volonté de combattre la suprématie de 
la standardisation même au travers d’une approche purement esthétique, 
démontre la distance temporelle et donc perceptive qui nous sépare de la 
réflexion de Walter Benjamin, développée dans son célèbre essai intitulé 
L’Œuvre d’art à l’époque de sa reproductibilité technique, publié en 1937 
et considérée depuis comme la contribution la plus significative au débat 
concernant le rapport entre l’art et la production en série. À l’époque, gar-
der ses distances envers toute interprétation mystique et ésotérique du 
phénomène artistique était de rigueur et il était de mise d’y opposer plutôt 
une conception laïcisée. L’«athéisme» du modernisme qui régnait alors, 
était en soi l’unique paradigme possible, et la tendance néo-illuministe du 
progrès industriel n’autorisait aucune autre interprétation. En ces temps 
de «certitude à tout prix», on partageait la conviction qu’il fallait étudier 
l’art matériellement, tant dans ses modes d’élaboration et de représenta-
tion (même technique) que dans les modes de perception de l’observateur. 
Aujourd’hui, la confiance envers le développement des moyens de produc-
tion est affaiblie et l’obsession pour la reproduction des œuvres d’art n’est 
plus au goût du jour (pensons à la crise que rencontre la télévision, la 
vente des CD, etc.). Nous sommes à nouveau fascinés par l’auréole d’uni-
cité et d’originalité que l’œuvre d’art a toujours eu, ce certain « halo » qui 
l’entoure de sacralité, ce «je ne sais quoi» d’idéal qui transmet à l’observa-
teur le caractère unique de l’acte créatif. Le grand pari, aujourd’hui, pour-
rait donc être de concevoir une intervention créative directement dans la 
chaîne de production, créant ainsi un produit unique au cœur même de la 
production standardisée. Dans ce cas, un produit unique découlerait para-
doxalement du processus de production sériel, conférant ainsi un pouvoir 
créatif au processus de fabrication. Tout cela peut paraître complètement 
rétrograde, voire réactionnaire ou absurde aux yeux de certains, et pour-




