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前言

INTRODUCTION


时尚的历史就是设计师的历史。每一位设计师都因其为时尚业带来的创新和新风尚而被世人铭记。




谁不会一想到香奈儿就想到她的5号香水，想到弗图尼就想到他的“德尔弗斯”礼服，想到纪梵希就想到他的“布袋装”呢？玛丽·匡特总是与迷你裙联系在一起，正如皮尔·卡丹是和马克西礼服，爱马仕是和围巾及手提包联系在一起。就好像魅力是华伦天奴、巴伦西亚加和詹姆斯的代名词，休闲是阿玛尼和劳伦的内在本质。想起牛仔裤，我们怎么会想不到李维斯？想起男士内裤，怎么会想不到CK？充满异国情调的波烈的服装、戏剧化的加里亚诺服装和特里西丰富多彩的帽子设计，都是充满幻想的代名词，而传统和持久一直是被卡地亚珠宝、卡尔·拉格费尔德和普奇时装屋所坚持。

时尚永远是时代的产物，而且必须被放入一个更宽阔的文化背景之中。这个背景包括设计师不同的种族和社会背景、不断变化的社会习俗和态度、技术发展和经济政治事件对时装趋势产生的影响。本书概述了50位世界领先的时装设计师的设计理念、创新和主要贡献，使每一个人都能进入时尚的国度。此外，本书详尽分析阐述了为什么某些时尚趋势会在那个时候出现。

本书涵盖了时装设计的4个方面：高级定制时装、成衣、当代先锋派时装和服装配饰。高级定制时装（高端时尚）设计师被认为是最优秀的，他们由巴黎时装公会管理。这是一个时装贸易协会，它决定着谁可以被称为“高级时装设计师”。目前，在巴黎，只有18个官方的高级定制时装店。成衣设计师批量生产他们的时装系列，而不是制作独一无二的“只此一件”的款式。某些设计师同时拥有高级定制时装系列和成衣系列作品。如今，许多设计师还推出二线品牌—一个更便宜的相关服装品牌。

几十年来，有一些设计师，他们的作品别具风格，难以归类。他们勇于尝试新的时尚风格、技术和设计理念，也就是说，他们打破传统，粉碎约定俗成，设计出了那种之前从不被当作严肃时装作品的服装。他们就是当代先锋派设计师。

除了这3个主要团体，以及服装配饰的设计师们，本书还探讨了10个时尚主题，包括百货商店的崛起、时尚杂志、时尚摄影、面料技术、超模的出现和街头风格对时尚的影响。因此，本书带领读者深入洞悉了时尚的创新世界和风格多样的不同设计师。对于那些对时尚感兴趣的人来说，本书是您的理想选择。
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高级定制时装







第一位高级定制时装设计师



查尔斯·弗雷德里克·沃斯

CHARLES FREDERICK WORTH


沃斯，1825—1895年，生于英国林肯郡，卒于巴黎。

他建立了高级定制时装的规则和传统。






查尔斯·弗雷德里克·沃斯是一位英国人，在19世纪中叶，成为巴黎时尚业的第一位权威。沃斯的服装出现在1851年英国伦敦水晶宫举办的首届世界博览会上。沃斯随后于1858年，在巴黎和平街成立了第一个高级定制时装沙龙。




沃斯的“时装沙龙”有着大大的门口和宽阔的内部空间，并配以中性色调，以确保顾客在视觉上被那些宽大的裙装色彩所吸引。顶上明亮的枝形吊灯使得整个环境显得优雅而奢华。沃斯的客户来自于上流社会、皇室和海外贵族。许多名人，如著名演员莎拉·伯恩哈特（Sarah Bernhardt）和莉莉·兰特里（Lily Langtry）帮助沃斯漂亮的长裙闻名全欧洲。随着他的名气不断增长，他的服装被大量运往海外，销售至英国、美国和一些殖民地。沃斯的名字成为了巴黎时尚的代名词。

19世纪末被称为“美丽年代”，这一时期的特点是极度的奢华和显赫。那时候，巴黎的时尚对法国以外国家的上层妇女来说是太“超前”了。沃斯的长裙经常会被放在衣柜中甚至长达10年（就像存放波尔图葡萄酒一样），才会出现在公开场合（甚至经常被修改）。而英国的维多利亚女王，却是唯一一位在这一时期没有穿过沃斯裙子的女王。

沃斯的创新表现在很多方面：1860年夏，他将白天散步裙的长度裁至脚踝处；首创了连衣裙式样的“公主裙”，而取代了之前的紧身胸衣加裙子的式样；放弃传统的圆形裙衬，推出裙身前方减小隆起，而在后面夸张臀部和裙裾的新型撑架裙。这一新的裙装“瘦身”时尚，对里昂工厂的丝绸生产和整个法国的纺织工业产生相当大的影响。

在这一时期，一位女性的大衣柜里，包括日装，通常由比较好打理的棉、麻、哔叽等面料制成，颜色保守，例如深酒红色、海军蓝、灰粉红色或灰绿色。还有晚装礼服，面料有丝绸、波纹绸、缎或薄纱，颜色比较明亮，如淡奶油色、粉红色和柠檬色。每一件礼服都有在颜色和面料上与之配套的帽子、阳伞、鞋子、手套和其他配饰。

作为首位高级定制时装设计师，沃斯制定了后来的设计师运作的标准。他事先准备好服装，使用真人模特（起初是他的妻子），在其奢华的时装沙龙内，将服装生动地呈现给客户。在他的房间内，存放许多大卷的漂亮布料，以供客户从中选择。他的缝纫工被要求发誓保密，以保证每一件服装都是真正独一无二的，并按照客户要求量身定制。任何违反规定的人，将会被马上解职。
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斜裁皇后



玛德琳·维奥内

MADELEINE VIONNET


玛德琳·维奥内，1876—1975年，生于法国奥贝尔维利耶，卒于法国巴黎。

玛德琳·维奥内发明并使用了全新的斜裁法制作服装。






玛德琳·维奥内，受到同时代的人的推崇，以经典简洁的设计闻名，被冠以“设计师中的设计师”称号，她是一个传奇，几乎无人能超越。刚进入20世纪时，她来到巴黎，在卡洛姊妹（Callot Soeurs）时装屋工作，随后转入杜塞（Doucet）公司。就是在杜塞公司，她发明了著名的斜裁法。这无疑是她对时装业最伟大最持续的贡献。直到1922年，她才开始经营属于自己的著名时装定制屋。




维奥内在材料的运用和披挂的创新方面是一个天才，她的设计被认为是真正的艺术品。相对于传统的二维设计图纸，她喜欢使用36厘米（14英寸）的人体模型—按真人四分之一比例缩小，直接在这个木头模型上摆弄和披挂面料。受雅克·杜塞（Jacques Doucet）影响，维奥内帮助女性从紧身束胸衣中解放出来，设计出了适合20世纪早期“现代”女性穿着的裙装。

她使用各种“贴身”的面料，如双绉、软丝绒、光滑的缎子，尝试各种对布料的斜裁。她要求纺织厂生产双门幅面料，以便制作挂脖、垂褶领和不需要固件的裙子。她在以设计晚礼服闻名的同时，还改革了女性贴身内衣的设计，使它们不再有接缝和聚拢处，看上去好像时装一样穿在身上，变得更宽松，更加舒适。

维奥内的礼服令人耳目一新，看上去像希腊式长袍，没有任何配饰，展示在同样也不加装饰的时装沙龙内。她的设计方式非常像雕塑创作：让模特穿上裙子，而不是平面构造裙子。她倾向于那些高挑、美丽、身材匀称的女性，因为她们更适合她所设计的完美披挂和经典的作品。





“衣服并不只是挂在身上，而是要迎合身材曲线。它必须陪伴它的穿戴者，当她微笑的时候，衣服也会和她一起微笑。”


玛德琳·维奥内





维奥内的裁剪技巧影响了大量19世纪20—30年代的设计师，包括好莱坞的吉尔伯特·艾德里安（Gilbert Adrian）。同时对美观合身的礼服设计产生了巨大的影响，30年代电影明星珍·哈露（Jean Harlow）和格特鲁德·劳伦斯（Gertrude Lawrence） 是她的品牌拥护者。她们是美丽的性感女神，维奥内的礼服使她们在不穿着暴露的情况下，依然勾勒出迷人的身材，散发着致命的诱惑。劳伦斯在经典的好莱坞电影《私生活》中穿着的那件著名的缎面礼服，就是爱德华·莫林诺克斯（Edward Molyneux）仿效维奥内使用的技巧制作的。
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有人认为，维奥内的礼服结构复杂，几乎不可复制，要揭示她制衣技巧的秘密必须要拆开它们的针线。尽管如此，她特别反感那些“抄袭者”。19世纪30年代，她将其作品的前面、侧面和后面拍照记录，并在巴黎时装公会注册登记，以防止他人对其设计的剽窃。她甚至为了阻止盗版，将那些出口到美国的礼服标签上印上自己的指纹。维奥内拒绝将她的设计与他人进行交易，许多人认为，这也是她逐渐走向没落的原因。1940年，她的沙龙关门。





高级定制时装和巴黎时装工会

HAUTE COUTURE AND THE CHAMBRE SYNDICALE DE LA COUTURE DE PARIS


在历史上，一个人的社会阶层总是由其个人的财富和地位决定的。在上流社会，高级时装成为一个人地位的重要标志。在19世纪下半叶，伴随着“高级定制时装”兴起出现了一个全新的独裁机构。




有别于传统社会地位低微的裁缝，19世纪下半叶出现了“时尚设计师”的概念，同时出现了一种新型的由财富决定的时尚精英。这种变化的社会价值观反映在了出入巴黎“高级时尚”沙龙的客户身上，包括皇室成员、贵族、暴发户和那些舞台上的名人。高级定制时装设计师提供个性化的量身定制的时装，使用最上乘的面料，装饰性地配以蕾丝、薄纱层和大量的手工刺绣。客户自己选择风格、面料和自己想要的最终成品式样。这些需要大量手工的长礼服需要专业的手工缝纫技巧。而制作工序也分成了三个环节：上身、裙子和袖子，并聘请了专业的缝纫师。如此高水平的手艺和技术促使了时装的高价位。

当时，一个名叫巴黎时装工会（The Chambre syndicale de la haute couture）的机构于1868年成立，会员主要由巴黎地区的高级定制时装屋和其他一些提供量身定制服务的公司组成。这一机构制定了时尚业的制度（例如版权保护）、建立公平的贸易规则、组织一年两次大型的时装产品展示。它以成员利益出发，帮助组织国际买家，在媒体和时尚业间充当中间人的角色。1873年，它成为法国高级时装工会的一部分。

几个世纪以来，巴黎成为高级定制时装的中心，法国拥有了世界领先的漂亮面料制造商，包括丝绸、塔夫绸、丝绒和织锦。直到20世纪20年代，时尚业成为法国的第五大产业。1929年，一些顶尖的高级定制时装沙龙推出少量成衣系列，以抵抗对其更为昂贵的定制系列产品的抄袭。

30年代的大萧条时期，为期12天的产品展示需要精心组织，并进行前期宣传。协会与纺织企业协商向时装屋赊账供应面料，欠款将在产品出售后支付。因为大多数礼服耗料较费（由于普遍使用双门幅面料），在那个经济形势严峻的时期，礼服展示的数量被减半（通常100件左右）。“二战”爆发，随后法国被纳粹占领，在此之前的最后一次服装展示于1940年6月举办。20世纪90年代，行业强大的权威机构—巴黎时装公会拒绝了许多年轻的先锋派设计师的加入，同时，成衣市场的不断发展吸引着越来越多富有的年轻客户。这些都导致了高级定制时装沙龙数量减少。在90年代早期，巴黎仅存21家，到2000年后，数量减至11家。尽管利润减少，但许多设计师仍然推出高级定制系列，为其设计师品牌或二线产品做宣传推广。







时尚苏丹



保罗·波烈

PAUL POIRET


保罗·波烈，1879—1944年，生于法国巴黎，卒于巴黎。

他的贡献在于将妇女从紧身胸衣中解放出来。






保罗·波烈给巴黎的时尚界带来了东方的华丽风情，设计出哈伦裤、灯笼裤、灯罩长袍和流苏垂挂裙边。波烈的服装配有丰富的刺绣、漂亮的锦缎、包裹的皮草和明亮的颜色。这些奢华的东方风情，为高级定制时装带来了前所未有的迷幻和异国元素。




波烈认为自己是一个艺术家和天才：他经常煞有介事地穿着花哨的大衣，戴着装饰性头巾。妻子是他的第一位模特，他的服装是繁琐和奢华的典范。尽管他极不情愿地承认了服装设计师李奥·巴奇斯特（Leon Bakst）的天赋，以及李奥为俄罗斯芭蕾舞团剧目《天方夜谭》（1910年）设计的出色戏服，但波烈仍坚称他的作品没有从中直接获得灵感。

波烈的服装刻意做得宽松，推动了紧身胸衣的废除。但是，他不太愿意公开承认这一事实，因为这一改变给20世纪初的内衣行业带来了灾难性的影响。巴黎时装工会曾派代表与波烈会面，试图说服他放弃追求这种“不受约束”的时尚潮流方向。有些人甚至认为，这有违道德传统。

波烈对时尚业的巨大贡献包括：他是将日装设计成V领的第一位设计师；将苏丹宫殿（面料上的绢印画）带入沙龙；将李奥·巴奇斯特暴力的原色体现在作品中；1911年，推出蹒跚裙（hobble skirt），1913年，推出蛋形束腰外衣；将其生意扩展到室内装饰，并推出以“玫瑰”（La Parfumerie Rosine）命名的一系列香水。他是一位精明的商人，出于营销的目的，他开创性地聘请巴黎顶级插画家制作一系列风格鲜明的画作，以促销其产品。这些艺术家包括保罗·艾里波（Paul Iribe）（《保罗·波烈的礼服》，1908年）、乔治·勒帕泊（Georges Lepape）（《波烈的选择》 1911年）、皮埃尔·法克尼特（Pierre Fauconnet）（《节日的酒神》，1913年）。

1913年，波烈带着5位模特遍访全美，在各百货商场时装秀中展示其作品。他成功组织在卖场的戏剧表演，并让演员穿上他的服装，由此，通过“文化”活动促销产品。为了开拓美国市场，迎合美国女性的口味，他设计了一系列服装，并在这些批量生产的服装上附上特殊标签以确保产品的货真价实。此外，随着纽约成为国际成衣制作中心，波烈发现他不可能阻止所有对他服装设计的非法剽窃，从而不可避免地成为当时庞大的时装盗版集团的受害者。

在第一次世界大战的前几年，波烈是当时巴黎最著名的服装设计和制造师，但战后，他的“奇装异服”不再符合大众口味，他的受欢迎程度大为减弱。1925年，巴黎国际现代工业和装饰艺术博览会上，他开始在停泊在赛纳桥（the Seine Bridge）边的平板船上展示作品，并一直持续到1929年。
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先驱者



让·巴杜

JEAN PATOU


让·巴杜，1887—1936年，生于法国诺曼底，卒于巴黎。

他是首批推出成衣系列的设计师之一。





第一位将“Monogram”（一种将字母拼合在一起的图案） 作为设计标志的设计师。让·巴杜1907年进入时尚业，在“一战”期间成立自己的时装屋。他的服装设计因其高贵典雅、新颖独特而享有盛誉。和香奈儿（他传奇般的竞争对手）一样，他意识到当时的女性想逃离那些爱德华式的服饰束缚，因此他的设计包括了运动装、观赛服和泳装。



巴杜是第一位意识到应该为客户提供成衣的定制时装设计师，而且认为成衣应有一系列的，包括不同尺寸不同价格的产品以供顾客选择。这一想法标志着1929年时装业的一个新方向，并成为我们现在所知道的“设计师品牌”概念的前身。

巴杜的设计灵感来自当时盛行的艺术运动，例如立体主义、装饰艺术派推崇的简洁有力的线条和立体的造型。他的服装有着精美的绣花，出色的做工，精致的纯手工细节处理。更为重要的是，在30年代，巴杜成为现代机织行业的先驱者，制作出受立体派启发的针织套衫，并配有帽子、围巾和手套。1932年，推出首套针织泳装。他放弃底边，提高腰线，大量使用了中世纪服饰款式设计元素，被法国《时尚》杂志评价为“美轮美奂”。香奈儿很快就效仿，讽刺的是，后者却被认为是这一新款式的创立者。

30年代，巴杜的时装秀是巴黎时装界的盛事。他是如今盛行的邀请“名人”穿上自己品牌服饰这一行为的先行者。巴杜著名的客户有：网球偶像苏珊·朗格伦（Suzanne Lenglen）、好莱坞金发女郎玛丽·碧克馥（Mary Pickford）以及社交名媛戴安娜·库珀夫人（Lady Diana Cooper）、路易丝·布鲁克斯（Louise Brooks）和桃丽姐妹（the Dolly sisters）。巴杜擅长处理公共关系，可能是第一位发明了“名人时装秀”的设计师。每当他的高级定制系列服装预先展示时，前排总是坐满了社会名流、记者和朋友，而巴杜则奉上香槟和他的香水小样。





现代女性的生活积极活跃，设计师因此必须设计相应的服装。





巴杜的香水声名远播。1935年，他推出了著名的“愉悦”香水（Joy），至今依然流行。2000年还被英国香水奥斯卡（Fifi awards）评选为“世纪香水”，销售量甚至超过香奈儿5号香水。1984年，巴杜公司重新发布了12款纪念香水，其中有“诺曼底”（Normandie），这是1935年为了纪念远洋航线首航而发布的；“旅游” 香水（Vacances），是1936年为了纪念法国实行带薪休假而开发的；“期待的时间” 香水（L'Heure Attendue），是1946年提早两年纪念巴黎解放。
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巴杜去世后，其妹夫雷蒙德·巴卡斯（Raymond Barkas）接管了业务。时装屋的设计师还包括：马克·博昂（Marc Bohan）（1954—1956）、卡尔·拉格菲尔德（Karl Lagerfeld）（1960—1963）、让—保罗·高缇耶（Jean Paul Gautier）（1971—1973）、泰拉兹（Talazzi）（1973—1977）、冈萨雷斯（Gonzales）（1977—1982）以及克里斯汀·拉克鲁瓦（Christian Lacroix）（1982—1987）等。







德尔弗斯礼服



马里亚诺·弗图尼

MARIANO FORTUNY


马里亚诺·弗图尼，1871—1949年，生于西班牙格拉纳达，卒于意大利威尼斯。

他复活了一种古典的设计制作形式。






出于对东方文化的热爱和对完美的追求，马里亚诺·弗图尼重新使用古老的手工打褶技术，在1907年制作出第一套“德尔弗斯”礼服（The Delphos Gown）。礼服由他生产的华美织物制作而成，散发着古典的优雅。弗图尼分别于1909年和1910年为其打褶技术和印刷面料工艺申请了专利，因其独一无二、至臻完美的礼服而举世闻名。




马里亚诺·弗图尼原本学习艺术专业，后来子承父业，转向纺织品设计专业。在他的意大利工作室，他尝试将金属油墨手工印刷到天鹅绒和丝绸上，以制造锦缎和织锦的效果。他于1906年首推“克诺索斯”（Knossos）真丝围巾。此款围巾图案简洁、立体，专为在剧院表演的舞蹈演员设计。同一年，弗图尼从纺织品设计领域拓展到礼服制作领域，但是，他无视巴黎时尚的“率性”所带来不断变化的服装风格，坚持使用上乘全真丝面料，用类似古希腊人使用的手工打褶技术制作礼服。1912年，他在巴黎开了一家门店，1929年，纽约门店开张，专门销售他的服装和家装内饰。
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他的德尔弗斯礼服存放的时候可以拧起来，以保持百褶不变。每一件由四片手工菇丝（hand-mushroom-pleated silk）构成，以圆柱形缝在一起，领口和袖子用束带线缝，然后底边用一排威尼斯虹彩玻璃小珠垂重，同时用细细的丝线缝上腰线。弗图尼使用不同的织物做出各种“不紧身”的礼服，常常配上极度宽松的天鹅绒夹克和披肩。这些礼服由手工印制，首先使用雕版，然后将图案喷刷上去，给人一种是锦缎或织锦的幻觉。这些图案是弗图尼从古老的拜占庭、意大利和非洲织物上复制下来的。

他保持了高级定制时装的传统，所有服装都是纯手工缝制的。他的标签是一块圆形丝绸，用金色金属油墨手工印上去，缝在每件礼服的衬里上。因为每一件衣服都是艺术品，他的制作工艺费工又耗时。弗图尼又是一名画家，凭借他对色彩的理解，他能够叠加染料，令他使用的丝绸面料有着最细微的色调变化。

在世纪之交，巴黎博览会特别推介一种新型的休闲服饰，用于在家中私密环境中穿着。这种“茶袍”（négligées）因为看上去极尽奢华而得到上流社会女性的拥护。其中最出色的是由弗图尼和奥维内设计的作品。弗图尼的作品给了保罗·波烈很大的灵感，后者做出了自己版本的弗图尼礼服。20世纪20—30年代，弗图尼的礼服受到了前所未有的欢迎。美国设计师玛丽·麦克法登（Mary McFadden）在1976年重新制作了一件弗图尼礼服，以此向他完美至臻的作品致敬，同时强调了那些经典创作的永恒性。他那极度简洁的风格和对作品的驾驭能力影响了当代许多设计师，包括三宅一生（Issey Miyake）和山本耀司（Yohji Yamamoto）。如今，他的作品存放在世界各大博物馆内。







好品味的定义者



让娜·朗雯

JEANNE LANVIN


让娜·朗雯，1867—1946年，生于法国布列塔尼，卒于法国巴黎。

她是在1925年法国现代工业和装饰艺术展览会上获得极高赞誉的设计师之一。






让娜·朗雯于1890年开始自己的女帽业务，1909年，进入女装行业，1926年，开发男装。其女儿玛丽—布兰契（Marie-Blanche）的出生，促使她进入童装定制领域。这样，朗雯时装屋成为当时唯一一个为全家人设计时装的公司。朗雯从她大量的艺术收藏品中寻求艺术灵感，包括画家爱德华·维亚尔（Edouard Vuillard）、奥古斯特·雷诺阿（Auguste Renoir）和奥迪隆·雷东（Odilion Redon）的作品。她还有一个私人服装档案，包括1848—1925年的服装作品。这些都使朗雯的设计反映出她强烈的个人女性喜好。




19世纪20年代，朗雯开始邀请“都市模特”在时装沙龙里展示时装，并配有皮草披肩和珠宝等饰品。她们往往需要20—30套服饰出席各种不同场合。这时的朗雯能同时为母亲和女儿提供整套服饰，被证明是一种很好的拓展生意的促销形式。

朗雯最初的成功来自于她（战前流行开的）直筒式裙装（Chemise Dress），随后，她的伟大创新是一系列“特色礼服”，通过18世纪巴尼尔裙改编而来。在20年代推出之后，这一系列又使用了各种面料：塔夫绸、天鹅绒和配上蝉翼纱雪纺和网眼织物的金属蕾丝。1922年，插画家保罗·艾里波（Paul Iribe）创作了一幅朗雯夫人和她女儿玛丽·布兰契的作品，两人都身穿 “特色礼服”。这一画作使“特色礼服”系列获得永生，并且自此成为时装屋的标志而出现在她的标签和香水瓶上。朗雯时装屋的香水包括“我的罪”（My Sin）（1925年）和“永恒之音”（Arpege）（1927年首发，1994年再次发行），是丽塔·海华斯（Rita Hayworth） 和戴安娜王妃（Princess Diana）的最爱，流行至今。

朗雯在对色彩的感觉方面是传奇般的人物。她那著名的“朗雯蓝”（Lanvin blue）灵感来自中世纪教堂窗户上的蓝彩玻璃。面料上的装饰和图案（在绣花、贴花和珠饰上）是其作品标志性的特征，朗雯还为此特别成立了三个工作室。她从东方进口奢华的面料，在精致典雅的礼服内衬上颜色明亮的天鹅绒或绸缎。她的其他经典作品包括：“宴会睡衣”（dinner pyjamas）、“带帽披肩”（hooded capes）和“女式绣花裙”（zouave skirts）。朗雯那些显贵的客户有：英格兰的公主们、意大利和罗马尼亚皇后、玛丽·碧克馥（Mary Pickford）、玛琳·黛德丽（Marlene Dietrich）、伊冯娜·普琳汤普斯（Yvonne Printemps）和诗人安娜·迪·诺林斯（Anna de Noailles）。朗雯主要从事高级定制时装设计，她的时装屋直到1982年才开始生产成衣系列，并于1992年终止其定制系列。现在时装屋的女装设计师是阿尔伯·艾尔巴茨（Alber Elbaz），2007年春季男装系列则由卢卡斯·奥森瑞杰（Lucas Ossendrijver）主持设计。
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“朴素的奢华”造型



加布里埃·（可可）·香奈儿

GABRIELLE (COCO) CHANEL


加布里埃·（可可）·香奈儿，1883—1971年，生于法国索米尔，卒于法国巴黎。

香奈儿使时尚大众化，使高级定制服装变得舒适和实用。






加布里埃·香奈儿是史上最著名的设计师之一，她的设计理念偏向成衣，削弱时装的排他性与独特性需求。她从男装中获得灵感—尤其是那些军装和工装，设计出简洁实用的服装。她的作品主要针对充满活力的、寻求舒适服装的新一代职业女性。




香奈儿对时尚进化的贡献是巨大的。她的主要创举之一就是设计出了“朴素的奢华”造型（The Pauvreté-de-Luxe Look）：将那些普通的面料（如棉纺布，此前只用于男式内衣等）与精美的镶边和纽扣配在一起。她的一些设计为女性服装带来了阳刚之气，如水手裤、夹克和针织套衫等。她通过舒适性和实用性解放了女性裙装，首创“整体造型”，包括长串的珍珠项链、链带、双色鞋以及经典的单肩带绗缝包等。其中绗缝包的昵称为“2.55”，以纪念其发布日期，1955年2月。

香奈儿令带有衣兜和喇叭裙的三件套套装成为经典。她将仿制的时装珠宝引入日装。1932年，在经济大萧条期间，她仍然设计出第一款精美的“Les Bijoux de Diamants”珠宝系列，主要由铂金与钻石组成。她同时令短发与健康肤色流行起来。总之，她促成了女性休闲造型，那一时期，女性们认为没有必要穿着紧身难受的服装，令人印象深刻。

香奈儿20年代的服装，暗示着设计中“机械时代的美学”的主打地位。它们的特点是标准化、模式化精简的式样。她采用中性色彩，如米色（香奈儿标志色）、黑色、白色和深蓝色等，面料的使用包括棉纺布、天鹅绒、法兰绒、花呢、棉布和灯芯绒等。令她扬名世界的最经典作品就是1926年推出的著名“小黑裙”。美国版《时尚》杂志将其形容为“全世界女性都会喜欢穿的连衣裙”，并将其比作福特T型车，暗示着“小黑裙”具有可以与这一经典车型相媲美的现代性和庄重性。传统上，黑色是丧服和牧师服的专用颜色，而香奈儿令其成为流行时尚的元素。小黑裙是如此流行，以至于被称为是全世界女性的“制服”。

1927年，香奈儿在说服苏格兰花呢厂生产颜色更浅的柔和色调面料之后，在伦敦开了一家店，出售她的花呢开襟套装。这些服装因偏男性化的外在，为人们提供更大的社交流动性而受到人们欢迎，成为流行的休闲装和公司服装。同时，香奈儿设计了一些30年代最漂亮的露肩晚礼服。她在设计上的多才多艺和惊人才华，确保了她在职业上和商业上的巨大成功，因为她同时还能回应市场需求。在“二战”期间，因为美国士兵回国前为爱人们购买了大量的香奈儿5号香水，令这一经典的香水销量激增。如今，它仍然是一个畅销品牌，平均每30秒售出1瓶。
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超现实主义艺术家



艾尔莎·夏帕瑞丽

ELSA SCHIAPARELLI


艾尔莎·夏帕瑞丽，1890—1973年，生于意大利罗马，卒于法国巴黎。

夏帕瑞丽为时装结合了时尚与超现实主义艺术元素。






艾尔莎·夏帕瑞丽将时尚、艺术和流行文化结合在一起，设计出高端时尚界从未出现过的“轻率”。为了这么做，她比其他任何设计师都致力于打破高级定制时装的“排他性”。她与许多艺术家广泛合作，曾与超现实主义大师萨尔瓦多·达利（Salvador Dali）合作制作面料和礼服。她以其夸张新颖的纽扣、帽子和刺绣而闻名。1930年，艾尔莎·夏帕瑞丽首先在沙滩外套上使用拉链口袋，1934年，这一设计出现在裙子上。




在风格上，夏帕瑞丽强调30年代的样式，用紧身的线条取代20年代宽松的低腰。紧身胸衣变得更短，裙子则增长至腿肚。她的衣服非常精神，紧身裙配上合身的收腰夹克，全部量身定制。为了强调宽肩的效果，她使用肩垫或者在肩上配上几枝装饰性的公鸡羽毛、精美的刺绣或辫带状饰带。如此对肩部的强调，成为30年代外形的主要特征。

也许，夏帕瑞丽的职业最成功之处在于给晚装配上相应的夹克，但首先吸引时尚媒体注意的是她那些配有错视画派风格（trompe-lóeil）的手工编织毛衣。她花钱委托一位英国编织师在其一件礼服前片制作了一只生动的“蝴蝶结”，这一创意吸引了巴黎《时尚》杂志主编的注意。

夏帕瑞丽的设计更加强调的是她艺术家的背景，而不是服装设计师：她没有时装专业背景，在她周围都是画家、作家、诗人和电影人。她向制造商定制不同的纽扣，有纽扣小丑、纽扣马、纽扣咖啡豆和纽扣手镜，这些订单促进了纽扣业的发展。她的帽子就像高跟鞋、水煮蛋和装饰性的羊排。她将那些奇形怪状、特立独行的图案印制或以串珠形式使用在面料上来装饰服装盒，且不知疲倦地追求新颖的固件，如拉链。





全世界的女性穿着差不多的服装，她们这样会惹恼彼此。





1938年，更加凸显出超现实主义艺术对夏帕瑞丽服饰的巨大影响。她与达利合作，创作出“撕裂”（Tear）裙，它的面料上印着仿真的裂口和裂缝，造成视觉上贫穷与奢华共存的错觉冲突，这非常符合超现实主义艺术理念。她同时销售一款命名为“震惊”（Shocking）的香水，瓶子的轮廓展现的是电影明星玛耶·威斯特（Mac West）的身材曲线。

夏帕瑞丽作品的方方面面都打破了高级定制时装的传统，用俏皮和幽默取代了这一行业的严肃，但也因此冒犯了当时其他一些设计师。保罗·波烈认为，她直接导致了高级定制时装业的衰退。她的劲敌香奈儿则称她为“做衣服的意大利人”。不过夏帕瑞丽的作品仍然影响了许多当代设计师和艺术家，如卡尔·拉格菲尔德（Karl Lagerfeld）、约翰·加利亚诺（John Galliano） 和 亚历山大·麦昆（Alexander McQueen）。作为20年代早期的服装设计师，她是为数不多的将时尚与艺术合二为一的人之一。此后，“时尚就是艺术”这一主题，受到不少博物馆馆长与主管的拥护，被称为此后30年间大型时尚展览会的亮点。
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百货商场的崛起

THE RISE OF THE DEPARTMENT STORE


大多数大型百货商场的前身是杂货店、绸布店和精品店。到19世纪下半叶，一些公司为了在商业上获得进一步的成功，重金聘请顶尖的建筑师在各大城市设计和建造“旗舰店”。这些百货商场在一个地点销售品目繁多的商品，这种便捷本身就确保了高额的利润回报。一些百货商场变得家喻户晓，如巴黎的乐蓬马歇百货（Le Bon Marché）、伦敦塞尔福里奇百货（Selfridges）、纽约梅西百货（Macy's）和东京伊势丹百货（Isetan）。格外著名的是芝加哥马歇尔费尔德百货商场（Marshall Field's），它由亨利·哈柏森·理查森（Henry Hobson Richardson）设计，成为标志性建筑，它的特征是由虹彩玻璃马赛克组成的巨大宏伟的蒂芙尼式（Tiffany）屋顶。




19世纪的百货商场内设有餐厅、休息室或展览空间，因此是社交及商贸中心。他们的目标群体主要是中产阶级消费者。同时，其内部富丽堂皇的设计给人一种贵族生活的假象，因此也吸引了上流社会人士。商品的陈列变得更加具有诱惑力，吸引着消费者来购买，在大型展示橱窗内也摆放着最新时尚流行礼服。商品的展示经过精心设计，引发了艺术家、摄影师和设计师们的极大兴趣。当百货商场推出街边大型的双层玻璃橱窗，尤其是1907年后，电灯点亮了整个橱窗后，“橱窗购物”（window shopping）的时代来临了。

乐蓬马歇百货是巴黎历史最悠久、最具影响力的“大店”。它设定基准，引导了大规模商品销售的发展。商场销售价廉的、大批量生产的商品，同时提供质量保证（那时通常只有更贵的商品才有）。推行明码标价制，省去了讨价还价。让消费者在购买商品之前，可以检查货物。即便是购买后，如果不满意，可以退货并拿到全额退款。此外，乐蓬马歇百货还分发商品邮购目录进行促销，极大地提高了知名度。这家法国商场在商业上的成功在世界各地得到复制推广。不少现存的商场，如伦敦牛津大街的塞尔福里奇百货（Selfridges）1907年重新翻修，以吸引更多客户。

“一战”前几年，百货商场开始举办时尚展览、汇演，还有一些将时装（尤其是高级定制时装）和文化结合在一起的文艺活动。这一现象首先出现在美国。在当时，那里没有高级时装沙龙，欧洲的时装就在百货商场或宾馆内进行展览，以建立品牌知名度。二次世界大战那段时间，在大型商场的时装楼层举办时装汇演或拥有专业设计师空间，这些成为了当时标准的操作。

50年代，百货商场实施信用卡和定金预购政策，进一步促进了销售。再加上空调、背景音乐和更加丰富的商品，使得商场一直蓬勃发展。80年代早期，经济有所衰退，商场维持顾客的难度增加。 消费者开始倾向寻求更个性化的服务和独一无二的产品，这与当时“精品”业的兴起遥相呼应。







经典的简约



爱德华·莫利纽克斯

EDWARD MOLYNEUX


爱德华·莫利纽克斯，1891—1974年，生于年英国伦敦，卒于摩洛哥蒙特卡罗。

他的服装风格内敛，品位出众。






爱德华·莫利纽克斯时常在奢华的环境中拍摄他的礼服作品，如内部装修豪华的家中或以豪华汽车陪衬。30年代，他是设计简洁，又不失时尚气息这一形象设计的代表人物，成为英国人的骄傲，并为一贯讲究排场和华丽的巴黎时尚带来一股内敛之风。




莫利纽克斯是低调优雅风格的大师，所设计的服装是完美品位的体现。他的时装表演没有任何花哨、夸张和标新立异的成分，令时尚记者们头痛，觉得很难用语言描述。莫利纽克斯为皇室、好莱坞、戏剧和电影设计服装，并因设计了诺埃尔·考沃德（ Noel Coward ） 的经典戏剧《私人生活》（Private Lives）的戏服而名声大噪。在这一戏剧中，格特鲁德·劳伦斯（Gertrude Lawrence）穿着白色宽裤腿起居服，配套的皮草扣子和袖口，还有斜裁式礼服。他喜欢使用皮草，很少设计打褶的服装，更喜欢现代工艺。有一款线条简洁的白色缎面晚礼服令他特别有名，它甚至代表了30年代女性的一种形象。此外，莫利纽克斯的女用睡衣、帽子和香水也非常有名。

莫利纽克斯起初作为一名素描艺术家就职于露西尔（Lucile）时装屋，后成为时装屋在巴黎分部的设计师。当时，时装屋的“风格”普遍讲究装饰华丽而铺张，并深受东方文化的影响，设计有精美的贴花和鸵鸟毛。此后，在莫利纽克斯服完“一战”期间的兵役后，于巴黎开办了自己的沙龙。他将沙龙以灰色系进行装饰，配上枝形吊架灯和路易十四风格的家具，其助手则身穿双绉连衣裙。莫利纽克斯喜欢将其作品的色调集中在黑、灰、白三色，而不是那一时期常见的明亮色彩。在人物的整体设计上，他和香奈儿、维奥内不同，他拒绝制衣过程中复杂的细节，而喜欢使用风格简洁的翻领、纽扣和袖口，所有功能性和结构性的细节都被刻意隐藏。然而客户们相信，他的服装在任何场合都舒适得体，是品位和时尚的象征。1937年，莫利纽克斯的晚礼服被认为是全巴黎最浪漫的服装。由于巨大的吸引力，他的服装成为每一位时尚女性衣橱内的必备之物。
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“二战”期间，莫利纽克斯回到英国，担任伦敦时装设计师协会主席。他为大批量生产的服装设计的原型简洁又不失功能性，结构合理，价廉物美，可能是工薪阶层能负担得起的唯一的时尚产品。然而，不幸的是当莫利纽克斯回到他的沙龙，便发现一切都毁于战火，仅存为数不多的几件设计。他失去了重新开始的信心，最终在1950年关闭了沙龙。15年后，他和侄子约翰·杜里斯（John Tullis） 成立莫利纽克斯工作室，想要生产价廉的成衣，来迎合法国和美国的市场需求，但最终以失败告终。







裁剪大师



查尔斯·詹姆斯

CHARLES JAMES


查尔斯·詹姆斯，1906—1978年，生于英国桑德霍斯特，卒于美国纽约。

詹姆斯的作品极度繁琐，充满了雕塑般的立体美感。






尽管出生在英国，但查尔斯·詹姆斯被认为是美国最伟大的时装设计师之一。摄影师塞西尔·比顿（Cecil Beaton）摄于1948年的标志性作品，表现的是一群模特身穿詹姆斯梦幻般的晚礼服，置身于伦敦一处富丽堂皇的房间。这一作品，集中代表了詹姆斯对战后风尚的影响。他的服装常常使用上乘昂贵的面料，设计精致复杂，美丽大方。




詹姆斯是一位完美主义者，有强迫性人格。他曾为了构思和裁剪一条裙子，甚至就一个袖子斟酌了几年，这是他的产量为什么不高的原因。由于他对时尚周期一点都不感兴趣，一味对时尚的完美主义追求，确实阻碍了他进入成衣市场。

因为对布料的裁剪极其复杂，詹姆斯的礼服从不同角度看都呈现出不一样的戏剧性变化。卡罗琳·雷诺兹·米尔班克（Caroline Rennolds Milbank）在她所著的《时装》一书中指出，詹姆斯“总是不断地修改完善作品，确保它能精确呈现心中的形象。他的晚礼服，尤其是造型，在展开的那一刻就像是雕塑……它们能在‘瞬间’刻画出姿势的精髓。”毫无疑问，詹姆斯对布料雕塑般的裁剪源于他在芝加哥受到的建筑师培训。他最知名的舞会礼服名为“四叶草”（Clover）——形似四叶草——从上方看下去最出色，由四片黑色天鹅绒插入白色缎面制成。他也一直认为他的裙子都是艺术品，并不断更新，不断做出相似的设计。





查尔斯·詹姆斯不仅是最伟大的美国时装设计师，也是世界最出色的且是唯一一位将实用艺术形式提升至纯艺术形式的女装缝纫师。


克里斯托瓦尔·巴伦西亚加





詹姆斯的作品消耗大量面料且都是奢华的材料，如缎面、天鹅绒和薄纱，并且内配有3个不同裁剪而成的衬裙，整件礼服重达7公斤（15磅）。尽管如此，詹姆斯是分配面料重量方面的大师，经他之手，这些礼服据说穿上去“轻如鸿毛”。而且，他的色彩感极出色，那些色彩柔和（如青瓷色、栗色和玫瑰色系）的夹克和外套往往会配上色彩亮丽的内衬。

1926年詹姆斯在芝加哥制作女帽起家，1930年在伦敦开办他的时装屋。之后破产，加上战争的爆发，只得回到纽约，在1940年又开设另一家时装屋。他的余生，生意一直起起落落。
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“新造型”



克里斯汀·迪奥

CHRISTIAN DIOR


克里斯汀·迪奥，1905—1957年，生于法国诺曼底，卒于意大利托斯卡纳。

他的贡献在于恢复了战后女性的形象美。






战争期间，服装的设计占据主导地位的是讲究实用、近于男性化的风格。克里斯汀·迪奥（Christian Dior）美丽、极度女性化的“新造型”在战后诞生。他聪明地估计了战后人们的心理状态。1947年他推出的作品系列集中突出了女性的成熟优雅、高贵迷人和专业干练。全世界再度欢迎这种沙漏型样式的回归。




迪奥曾在皮盖（Piguet）、勒隆（Lelong）和巴尔美（Balmain）的时装工作室工作，直到1945年才开设了自己的沙龙。他的设计生涯因他13年后的突然死亡而终止，留下了一笔几乎无人能及的财富。和克里斯托瓦尔·巴伦西亚加的作品一样，他的设计有种雕塑感，善于使用一些结实的人工合成的材料，包括尼龙、人造纤维以及复合面料。这些面料在保持外形方面十分出色。迪奥主张，服装的外形最重要，其次是面料，之后才是色彩。他的作品特点就是使用源于19世纪维多利亚、爱德华时期的精湛复杂的构造技巧，包括内衬衬裙、迷你收腰胸衣、臀垫、上衣和裙子的衬里，强调接缝和打褶，夹克和裙子下摆的加重处理。迪奥认为：“没有这些基础，就没有时装。”

战争期间，服装风格受到面料紧缺的影响而偏实用，而迪奥重新恢复了女性形象美：细腰、露肩低开领、随风摆动的裙子深深地吸引了时尚精英人士。迪奥使巴黎再度成为高级定制时装的中心。从经济角度看，这对法国经济的重整旗鼓非常重要，不仅支持了时尚业，同样得到发展的还有纺织业。鉴于迪奥的杰出贡献，他最终被法国政府授予“荣誉勋章”。

迪奥的晚礼服通常需要大量的面料，从15—80米不等。他那些优雅的无肩带礼服内，有极其合身的上衣和胸衣。50年代末期，迪奥推出一系列非常时尚的样式，分别命名为A line and H line（1955年）、 Y line（1956年）和Freeline （1957年）。那时，随着其高级时装、成衣、帽子、鞋子、皮革和香水在世界各地的热销，他的时装王国就此赢得了盛誉，被《纽约时报》评价为“高级时装业的总发动机”。单单是迪奥纽约分部就聘请了1200名员工，分散在28个工作室，还招聘了私人警察专门阻止非法侵权行为。

迪奥去世后，他的助手伊夫·圣·罗兰（Yves Saint Laurent）成为首席设计师，他在很长时间内坚持了样式宽松的外观，最明显的例子就是1958年推出的名为Trapeze的系列。这些礼服没有收腰，从肩上挂下，使时装适合于身材较大的人或孕妇。迪奥品牌现属法国酩悦·轩尼诗—路易·威登集团（LVMH）旗下，现任首席设计师为约翰·加利亚诺（John Galliano），他成功重塑了迪奥品牌高品质、好品位的形象。
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时尚界的毕加索



克里斯托瓦尔·巴伦西亚加

CRISTÓBAL BALENCIAGA


克里斯托瓦尔·巴伦西亚加，1895—1972年，生于西班牙，卒于巴伦西亚。

他的作品代表了优雅与豪华时装的最高峰。






克里斯托瓦尔·巴伦西亚加被誉为“设计师中的设计师”，是最受尊敬的时装设计师之一。作为一名多产的设计师，他的职业生涯持续了35年，设计出几乎每一个时代里重要的时尚款式。他的作品定期就会出现在《时尚》、《时尚芭莎》等杂志的封面上。




巴伦西亚加在西班牙圣塞瓦斯蒂安（San Sebastian）参加裁缝培训之后，就已经能运用所学技巧制作简单优雅的服装了。他最大的天分就是能赋予礼服雕塑般的外形，别致地在面料上配上小串珠或绣花，使那些昂贵的面料因为表面华丽的修饰而成为亮点，成为走出经济大萧条之后，备受人们欢迎的时尚形式。

1937年8月，就在第二次世界大战爆发前夕，巴伦西亚加在巴黎乔治五世大街（Avenue George V）上创办沙龙。也许因为战争的缘故，使他更广为人知的作品出现在40—50年代。他的客户主要是那些皇室成员和达官显贵，其中包括保罗·德·罗斯柴尔德（Pauline de Rothschild）、莫纳·冯·俾斯麦（Mona von Bismarck）和杰奎琳·肯尼迪（Jackie Kennedy）。他最喜欢的模特是科莱特（Colette）和贝蒂娜（Bettina），她们都是褐发白皮肤的中年女子，外形和肤色与他的大客户们比较形似。正是巴伦西亚加精明的商业头脑和惊人的设计天赋，使他成为一名非常成功的高级时装设计师。

他选择天然的、偏硬的面料，如塔夫绸、天鹅绒和一层层的蝉翼纱，这样的礼服容易保持形状，其中包括他著名的黑色“南瓜”裙（Pumpkin）或“气球”裙（Balloon）（1950年）、白色蝉翼纱“弗拉门戈” 裙（Flamenc）和黑白相间的“鱼尾” 裙（Fishtail）（1951年）。50年代，巴伦西亚加的晚礼服主打色为黑色，日装的颜色有红棕色、黄褐色、青蓝色和淡紫色——他的祖国西班牙的色彩。重要的是，这些色彩同时也成为50年代时尚界标志性的色彩，充分反映了他当时对时尚界的巨大影响力。

巴伦西亚加的服装常常参照历史上的礼服和欧洲文化以外的礼服，并在过去时尚风格的基础上绘制设计而成。他的灵感包括西班牙绘画大师迭戈·委拉斯贵支（Diego Velasquez）作品上出现的16世纪的裙环（farthingale）。法国洛可可式画家让·安东尼·华多（Jean-Antoine Watteau）描绘的18世纪的“流动的外套”（flowing coat）。50年代早期，巴伦西亚加作品受到东方文化的影响，出现叠高领子和七分“和服”袖子。他通过加宽肩部，放开接缝处来改造款式，从而变动了腰部位置，这种“半合身”的风格非常流行。1957年，这些宽松的半合身的礼服，成为著名的风筝形状的“袋式直筒裙”（Sack dress）的原型。此裙由他的弟子贝尔·德·纪梵希（Hubert de Givenchy）设计。

巴伦西亚加的服装有着专业的结构设计和极度的浪漫，代表了最好的高级时装，成为世界各大艺术博物馆的收藏。1968年，他退休后，时装屋成为古琦（GUCCI）集团的一部分，首席设计师是尼古拉·盖斯奇埃尔（Nicolas Ghesquière）。
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贵族



休伯特·德·纪梵希

HUBERT DE GIVENCHY


休伯特·德·纪梵希，1927年生于法国博韦。

他恢复了优雅精巧的传统高级时装。






纪梵希因复兴了那些典型的传统时装屋制作的晚装而闻名，他的作品优雅高贵、构思巧妙，同时又不失简洁。例如，他那标志性的棉质白色裙子（每一系列都有不同版本）。他另一代表作是“小黑裙”（little black dress），这是为他的好友兼灵感的启发者奥黛丽·赫本（Audrey Hepburn）在电影《蒂凡尼的早餐》中设计的演出服。




纪梵希早期曾为杰奎斯·菲斯（Jacques Fath）、罗伯特·皮埃特（Robert Piguet）、卢西安·勒隆（Lucien Leong）和艾尔莎·夏帕瑞丽（Elsa Schiaparelli）工作，1952年，创办了自己的时装屋。50年代，时装款式变得更加具体和有形，例如，克里斯汀·迪奥（Christian Dior）推出的A line, H line 和Y line，决定了时尚风格的一个方向。纪梵希受到好友克里斯托瓦尔·巴伦西亚加的极大影响，他不仅仔细研究巴伦西亚加的礼服和草图，并且参加他的实物试穿。

迪奥与巴伦西亚加在50年代，通过放开接缝处而拓宽了服装样式，创造了一种“freeline”造型——受到大体型的人和孕妇的欢迎。相应地，纪梵希于1956年设计了“泡泡”裙（Bubble dress）。这种裙子在1959年被收藏进了芭比娃娃的时尚衣橱里。另外有一条三角形宽松裙子，从肩部挂下，成为著名的“袋式直筒裙”（Sack dress）。这种裙子当时受到质疑，《时代》杂志曾刊登了这些新宽松造型的图片，配上了这样的文字：女性形体到底怎么啦？纪梵希回复到：袋式直筒裙受现代艺术的启发，是在新造型和结构方面的大胆尝试，努力打破传统局限。它成为60年代的主打轮廓线。有趣的是，它当时被认为是时尚界的先锋派作品。1963年，《时尚》杂志认为，巴伦西亚加和纪梵希的创新，眼光独到，是并不夸张的大胆预见。1991年，为了纪念纪梵希时装屋开办40周年，在巴黎时尚服饰博物馆（Musée de la Mode et du Costume）举办了他的作品回顾展。在他的整个职业生涯中，许多著名时尚人士都是他的客户，包括杰奎琳·肯尼迪（Jacqueline Kennedy） 和温莎公爵夫人（the Duchess of Windsor）。他与奥黛丽·赫本（Audrey Hepburn）的友谊维系了40年，不仅设计了她的私人服装，也为她在多部电影中所扮演的角色设计戏服，如《龙凤配》（Sabrina），《甜姐儿》（Funny Face） 和《谜中谜》（Charade）等。

纪梵希于1988年，将时装屋出售给法国酩悦·轩尼诗—路易·威登集团，并于1995年退休。他的最后一季时装系列获得业内同行的尊重，包括华伦天奴（Valentino）、伊夫·圣·罗兰（Yves Saint Laurent）、克里斯汀·拉克鲁瓦（Christian Lacroix）、森英惠（Hanae Mori）、帕高·拉巴纳（Paco Rabanne）、让·路易·雪莱（Jean-Louis Scherrer）和奥斯卡·德拉伦塔（Oscar de la Renta）等。纪梵希退休后，由约翰·加里亚诺（John Galliano）继任，后者于1996年跳槽至迪奥公司。此后这一职位被英国人亚历山大·麦昆 （Alexander McQueen）接手。麦昆的技艺超群，被认为更适合品牌的发展，但是他在2000年辞职，由威尔士人朱利安·麦克唐纳（Julien McDonald）继任。后者最终没有再续辉煌，之后就被里卡多·提西（Riccardo Tisci）代替。
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美的化身



华伦天奴

VALENTINO


华伦天奴，1932年生于意大利。

他使得时尚与古典元素完美结合。






《女装日报》（Women's Wear Daily）的编辑约翰·法乔德（John Fairchild）称华伦天奴为“流行教头”。他的设计散发着一种怀旧的吸引力，充满了永恒的古典美，代表了财富、魅力、精致和优雅。他极具天赋，表现在其舒适的设计、流畅的艺术风格和出色的比例感。




1960年，华伦天奴在罗马创办时装屋，并于70年代早期成为世界闻名的设计师。他拥有一批非常忠诚的客户群，大都是高贵、富有，来自欧洲和美国的女性。后来，这一群体被《女装日报》直接称为“华伦天奴的女人”。她们包括杰奎琳·奥纳西斯（Jacqueline Onassis）、玛丽·伊莲娜·罗斯柴尔德男爵夫人（baroness Marie Hélène de Rothschild）、克洛德·蓬皮杜夫人（Madame Claude Pompidou）、帕特·布克利（Pat Buckley）、南希·基辛格（Nancy Kissinger）、格蕾丝·凯利（Grace Kelly）、伊丽莎白·泰勒（Elizabeth Taylor）、吉娜·劳洛勃丽吉达（Gina Lolobrigida）、玛丽·阿格奈里（Marie Agnelli）和马里莎·贝伦森（Marissa Berenson）。1969年，华伦天奴在巴黎推出成衣系列。





“我并不赶时髦，那是年轻人干的事情。我要做的是充满魅力、性感和极具女人味的服装，并不是昙花一现的那种。”





带着永恒的意大利魅力，华伦天奴和他的客户们一样，过着典型的“甜蜜生活”。他那位于罗马，能俯瞰著名的西班牙台阶（the Spanish Steps）工作室和旗舰店，集中体现了他的“上流生活”。1968年，华伦天奴推出白色夏装系列，立刻引起轰动。他承认自己喜欢白色，将礼服配上看上去像蕾丝的白色绣花长袜，从这一角度看，白色是他作品中不曾间断过的主题。就在这一时期，他的职业生涯达到巅峰，作品走向全世界。也就在这时，他的作品吸引了杰奎琳·肯尼迪·奥纳西斯（Jackie Kennedy Onassis）的注意，并成为他最有影响力的客户。她穿上了华伦天奴设计的白色套装，并配上合适的鞋子。这套服装的上衣绣着“Vs”，华伦天奴“时装屋的标识”就此诞生。

华伦天奴欣赏那类穿着与外貌都无可挑剔，充满女人味和自信的女性形象。他的作品从来不受其他设计师的影响，他的客户也强烈希望保持这种风格。华伦天奴的服装注重细节处理，如荷叶滚边、切掉缝边、皮草、蕾丝、天鹅绒镶边、精美的衬里、肩部无缝的袖子、皱褶处理、图案和质地的结合，等等。他使用的材料永远是最上乘的，并常常把一些奇特的材料混合在一套服装内，如蕾丝和粗花呢。

他的晚礼服特别注重表面的装饰，经常在轻盈透明的面料上覆上串珠或闪光的织物。在华伦天奴的职业生涯中，最著名的是“华伦天奴红”，这是他标志性的色彩，在他的晚礼服上被运用得淋漓尽致。

2000年，华伦天奴被授予美国时尚大奖的终身成就奖。仅在美国，他就拥有着太多的粉丝。而他认为在自己40年的从商历程中，最幸运的是无须他做任何改变。2007年，华伦天奴退休，其职位由亚历桑德拉·法奇内蒂（Alessandra Facchinetti）继任。
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时尚之王



伊夫·圣·罗兰

YVES SAINT LAURENT


伊夫·圣·罗兰，1936—2008年，生于阿尔及利亚奥兰，卒于法国巴黎。

伊夫·圣·罗兰为女性设计了世界闻名的“吸烟装”裤装。






伊夫·圣·罗兰的作品总在不断变化，时尚编辑们喜欢选他的作品做封面，因为他们知道，那些作品总是全新的，没有重复。他设计的多样性源于艺术、旅游、戏剧、流行文化和电影等。重要的是，他感觉到了女性裤装（无论是日装还是晚装）都将成为今后几十年重要的时尚元素。




伊夫·圣·罗兰曾做过3年克里斯汀·迪奥的助手，那时，迪奥系列80件礼服中50件出自他之手。1962年，他创办了自己的时装屋。现在看来，他的第一套独立作品就打破了高级时装传统，非常具有革命性。和艾尔莎·夏帕瑞丽（Elsa Schiaparelli）一样，他挑战高端时尚的严肃性，将自己的服装称为“有趣的衣服”。他的作品涵盖不同风格，如有模仿50年代比特尼克（beatnik）造型的高圆套领毛衣和黑色皮夹克，它们出现在罗兰的“垮掉”（Beat）系列（1960年）之中；有开朗奔放的“吉普赛”造型；有基于罗宾汉（Robin Hood）传说的成功电视秀。他周游世界，于1967年推出的非洲系列中，在一排排美丽的串珠下是女性优美的身材曲线。





如果让我选择，我会选“吸烟装”。1966年开始，它一直是我作品中的一部分。从某种程度上讲，它是伊夫·圣·罗兰的标志。





伊夫·圣·罗兰是首批公开承认对流行文化感兴趣的高级时装设计师之一。他宣称对自己影响最大的是“街头”时尚。他将高级时装与街头风格两者结合，设计出带有头带和流苏的嬉皮风格服装。他钟爱戏剧演出服。芭蕾剧《天方夜谭》给他灵感，启发他放手使用了夸张大胆、极具异域风情的色彩和大量锦缎。

在罗兰的私人收藏品中，有画家巴勃罗·毕加索（Pablo Picasso）和亨利·马蒂斯（Henri Matisse）的作品。后现代主义艺术运动，如普普艺术（Pop）和波普艺术（Op）促使他1965年设计的“蒙德里安”（Mondrian）裙的诞生，当时罗兰正在世界巡回举办作品回顾展，而与艺术家安迪·沃霍尔（Andy Warhol）的友谊促成了1966年“普普艺术造型”的诞生。

罗兰承认他的灵感来自于香奈儿，作品坚持简洁的线条。他有一种与生俱来的能力，将每一件礼服完美地配上配饰，创造出全新的造型。和香奈儿一样，他参照男装的比例设计女装，试着打破传统的性别观念。他最有特色的造型（后成为70年代的标志造型）是“迷迪风衣”（midi trench coat）配上裤子。他才华横溢的设计还包括为女性设计的“无尾礼服”，名为“吸烟装”（1966—1982年）。在经营时装屋40年后，伊夫·圣·罗兰于2002年退休。他的告别辞是：“我现在沉浸在巨大的悲痛中。我们正在终结一个历时40年的爱情故事。”
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奢华与绚烂



克里斯汀·拉克鲁瓦

CHRISTIAN LACROIX


克里斯汀·拉克鲁瓦，1951年生于法国阿尔斯。

他所设计的蓬松鸡尾酒裙成为了80年代的派对主打服饰。






克里斯汀·拉克鲁瓦选用的面料巧妙、大胆、极度奢华。他的服装是色彩、印花和织物的疯狂大融合。他给80年代的高级时装注入新生，在那个颓废的时期，新一代年轻漂亮的女性希望穿上奢华而又构思巧妙的服装。克里斯汀·拉克鲁瓦的设计满足了她们的需求。




拉克鲁瓦是一位时尚历史学家、戏服制作师和时装设计师。他的设计深受家乡阿尔斯的影响：那一地区有原始而又纯真的绘画、吉卜赛人、斗牛表演和民族服装。他还直接借鉴历史上的服饰作品。起初，他为让·巴杜工作了5年。1987年，创办自己的时装屋和成衣屋，并成为1962年以来在巴黎开出的第一间时装屋。

20世纪80年代，是个极端物质主义的时期。拉克鲁瓦的设计反应了流行文化。在一件服装中，融汇了各种刺绣、补花、皮草、蕾丝和印花，制作出一件时尚“大杂烩”。他使用惊人的色彩和大胆的配饰，这成为一种宣传个人财富和地位的方式。

1986年，因为他那著名的蓬松或“泡芙”鸡尾酒裙，拉克鲁瓦被授予“金顶针”大奖，这是由世界各地媒体评选出来的年度最佳时装系列。他的鸡尾酒裙很快被其他高端和大众品牌模仿，并成为80年代末派对的主打服装。拉克鲁瓦所有的服装均剪裁精确，整套服装包括胸衣、披肩、饰边、珠宝和其他各种装饰物。高级定制时装系列作品的很多面料是由手工艺者和纺织艺术家共同创作，独一无二，只此一件。拉克鲁瓦是时尚媒体的宠儿，被《女装日报》的编辑约翰·法乔德（John Fairchild）评为1989年度六位顶级设计师之一，是给人带来惊喜的设计师。

拉克鲁瓦被拿来与卡尔·拉格费尔德（Karl Lagerfeld）做比较，两人都是设计天才，充满野心和智慧，但设计的风格却完全不同。拉克鲁瓦的第一套系列作品被认为是继克里斯汀·迪奥和伊夫·圣·罗兰之后最具创意的表现。然而，到90年代早期，他的作品所体现的80年代的奢华与地位已无法保持下去，其高级时装销售急剧下降。





我喜欢将所有的东西融汇在一起……对我来说，时尚是个性的表现，这也是我的创作引人注目的原因所在。
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时尚界的坏男孩



让-保罗·高缇耶

JEAN-PAUL GAULTIER


让-保罗·高缇耶， 1952年生于法国瓦勒德马恩省。

他的设计模糊了不同性别、种族与性欲之间的界线。






作为一名世界闻名的设计师，让—保罗·高缇耶挑战了时尚界对女性化风格设计和情欲表现的传统观念。他深受80年代伦敦街头文化的影响，尤其是朋克（punk）文化，并将这些影响因素体现在他的T台上。




高缇耶没有任何专业设计师训练背景，却把他的草图直接寄给了皮尔·卡丹（Pierre Cardin），后者于1970年聘请他做助手。1981年后，他成为法国时尚界“令人头疼的争议人物”。他的作品糅合了街头时尚和流行文化，因此受到广泛欢迎，成功让高端时尚与普通大众“亲密接触”。高缇耶为许多动作片设计戏服，包括吕克·贝松（Luc Besson）的《第五元素》、佩德罗·阿莫多瓦（Pedro Almodovar）的《基卡》、彼得·格林纳威 （Peter Greenaway）的《情欲色香味》和让·皮埃尔·热内（Jean-Pierre Jeunet）的《童梦失魂夜》。

高缇耶的时装表演秀主题总是在变化不同的性别、种族和性欲之间的界线。这些演出常引发争议，并内含一些政治冲击的元素。他利用内衣来操纵身材、表现性欲。他尝试这样的想法：衣服是身体保护的一种形式并可以创造新的时装样式。他最广为人知的作品是1990年为麦当娜（Madonna）的《金发雄心》世界巡回演唱会设计的带着圆锥体胸罩的紧身胸衣，还有他为麦当娜2006年《忏悔》世界巡回演唱会设计的表演服。





那些乱穿衣服的人，反而常常很有趣。





高缇耶为男性设计裙子，尤其是苏格兰褶裥短裙，试图挑战性别的传统，这一举动震惊了时尚界。他经常在他的男装系列中使用女性化服饰，当他的男模特戴着围巾、穿着胸衣、配着珠宝、穿着紧身裤和皮革，昂首阔步走在T台上时，他赋予男性性感一种不同的诠释。他因在纽约大都会博物馆艺术展览中展出“勇敢的心—穿裙子的男人们”而名声大噪。每次展览高缇耶也总是启用特别的模特，如比较年长的男人、体型丰满的女人或穿着耳洞、全身文身的人等等，这些再次反映了离经叛道的个性风格。

高缇耶的每一季设计都包括了高级定制时装系列和成衣系列。他现已加入爱马仕公司，负责设计服装。他的香水同样著名，品种繁多。2005年，他推出Gaultier2香水（中文名为“爱的力量”）。这款香水被宣传为一种不分性别，适合全人类的香水。
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平静的革命



乔治·阿玛尼

GIORGIO ARMANI


乔治·阿玛尼，1934年生于意大利皮亚琴察。

他改革了男性和女性的职业装。






1982年4月5日，乔治·阿玛尼成为《时代》杂志的封面人物，他是继1957年的克里斯汀·迪奥之后，首位享受这一荣誉的时装设计师。乔治·阿玛尼对当代大多数男装设计师有着巨大的影响，同时，他改革了20世纪下半叶的男女职业装。




带着对当代男装功能的质疑，乔治·阿玛尼于1974年推出第一款男装系列，形成一种基于低调休闲生活方式的全新风格。他对男性套装进行重新设计构造、重新剪裁、重新塑造和重新安排比例，使用更柔软舒适的面料，去掉一切多余的细节。他设计的男装是性感与自信的最佳象征，而非力量。

1975年，阿玛尼启动女装系列，预示着妇女解放运动的第二次浪潮的到来，并于80年代到达顶峰。他为女性设计中性化造型，制作的日装以剪裁精巧、线条简洁和面料奢华而闻名。他将男性服饰的剪裁技巧和柔软舒适的女性化面料结合在一起，发明了全新的“权力套装”（power suit）。他改变了袖窿的形状，简化细节，使用的面料由8种色线编织而成，制造出一种很难形容的温和的颜色。





我为真人设计服装，时时刻刻惦记着我的客户们。制作不实用的服装或配饰，是没有任何可取之处的。





阿玛尼被称为“好莱坞先生”，1977年，电影《安妮·霍尔》（Annie Hall）中黛安娜·基顿（Diane Keaton）穿的服装，就是他为女性设计的中性造型。他重新引入名人服饰的概念，并以为理查·基尔（Richard Gere）在电影《美国舞男》（American Gigolo）（1980年）中设计出的服装而举世闻名。迄今为止，几乎只穿阿玛尼服装的好莱坞明星有汤姆·克鲁斯（Tom Cruise）、乔治·克鲁尼（George Clooney）、马丁·斯科塞斯（Martin Scorsese）、朱迪·福斯特（Jodie Foster）和凯特·布兰切特（Cate Blanchett）等。阿玛尼的女士晚装以其精致的珠饰、轻薄的面料和图案的层次感而著称，体现了他卓越的设计风格和做工的考究。

阿玛尼和皮尔·卡丹一样，在启动更为便宜的二线品牌方面是一位先驱者。这些二线品牌有：玛尼（Mani）和Le Collezione（1979年）、爱姆普里奥·阿玛尼（Emporio Armani）（1981年）、阿玛尼牛仔（Armani Jeans）（1981年） 和A/X Armani Express（1991年）。2000年，他进一步扩大其商业帝国，推出阿玛尼卡莎家居（Armani Casa Homewares），一个阿玛尼美妆系列和2005年推出阿玛尼高级定制系列Armani Prive，主要涉及红毯晚礼服。2000年10月，纽约古根海姆博物馆（the Guggenheim Museum）举办了阿玛尼的作品回顾世界巡回展览。
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设计师服装/成衣





街头风格

STREET STYLE


街头风格是少数几个反对全球化时尚固定模式的潮流趋势之一。这一名词指的是被年轻人影响的时尚，这些年轻人引领着新风尚和不同的生活方式。这种穿衣风尚是自下而上产生的，而不是传统的从上而下地形成。在60年代，伊夫·圣·罗兰是首位承认直接受到伦敦街头年轻人服饰影响的设计师。




20年代以来，通过服装大批量生产和成衣系列的兴起，高端时装开始了漫长的“民主化”历程。街头风格的出现有许多重要的因素，如高级定制时装设计师自觉的引入和“好品位”的精英意识逐渐淡化。例如，可可·香奈儿就推出了以运动套衫作为女性白天装，而以前此类服装只属于男性内衣。同时，艾尔莎·夏帕瑞丽在她的高级定制时装中，使用了日常生活中常见的形象作为纽扣，如动物、马戏团、杂技和咖啡豆等。

时尚作为一种反抗精神的表现，始于50年代，是受到好莱坞电影制作业的巨大影响。由詹姆斯·迪恩（James Dean） 和 马龙·白兰度（Marlon Brando）主演的那些电影塑造了平民硬汉的形象：穿着蓝色牛仔裤，配上带有铆钉的黑色皮夹克。在60年代，“日常”形象对艺术和时尚产生影响的同时，流行文化得到进一步加强。超市、漫画、音乐榜和电视艺术深入到“高雅”（highbrow）文化领域。时尚成为反抗精神的象征。有一些团体，从社会主流文化中脱离，同时服装风格也相应脱离，这些团体被称为“亚文化”人群。伍德斯托克（Woodstock）音乐节进一步促进了嬉皮运动（hippie movement）。这一运动的服饰特点是：印第安式的手带和珠饰，粗棉布上衣配上个性化牛仔裤，穿着看上去像农夫的长裙和拖鞋。这些服装标志着对社会价值的反抗，是一种自我表达的形式。服装成为一种象征。

到70年代末期，随着“朋克”（punk）的出现，伦敦的街头时尚向更不羁的方向发展。在八九十年代，人们通过在身上穿孔、文身、各种色彩的染发或剃光头等方式，表达对政治和社会形势的不满。这种视觉上的抗议被上流及中产阶级时尚圈采用了近20年。

近期，街头风格指的是日本年轻人的潮流，尤其是东京原宿地区。90年代，日本年轻人采取了一种糅合不同的造型和风格而创造出一种独一无二的着装形式。此类风格装扮，借鉴了许多不同的主题，如哥特式、洛丽塔、巫婆造型、牛仔女孩造型和可爱造型等。这是街头文化和个性化创作的结合，不墨守成规，通过个性化的风格强调自我。他们可以把格纹布、T恤、有破洞的服装和铆钉配件结合起来，是一种“风格冲浪”（style surfing）形式。对一些人来说，身份可以随着你穿着的改变而不断变化的。原宿街头风格受到一些日本本土及国际时尚杂志的推广，如《KERA》《TUNE》《哥特与洛丽塔圣经》（Gothic & Lolita Bible）和《水果》（Fruits）等杂志，并让许多著名设计师和时尚达人从中获得灵感。







印花王子



埃米利奥·普奇

EMILIO PUCCI


埃米利奥·普奇，1914—1992年，生于意大利佛罗伦萨，卒于佛罗伦萨。

他的色彩丰富的真丝印花，提升了意大利设计的地位。






埃米利奥·普奇是一位面料设计更甚于服装设计的大师。他是为意大利战后时装作品成功做出巨大贡献的人之一。他那精致的丝绸服装非常出名。那些色彩丰富的几何印花面料与围巾的灵感，是来自于他儿时在意大利锡耶纳看到的旗子。受到地中海生活方式的影响，他的作品色彩大都基于紫红、蓝绿、深蓝、海绿和柠檬黄色系。他还设计了著名的“七分裤”（Capri pants）。




普奇的第一家门店于1949年在卡布里开张。在五六十年代，他的同名品牌“普奇”（Pucci）受到世界各地富豪的欢迎，成为有着几何图案和颜色的优质丝绸服装的代名词。和古琦（Gucci）一样，普奇简洁的服装样式突出了面料和印花—他常常大胆地印上漩涡状的抽象图案和酸性色系。他专注于运动和休闲服饰的设计，包括优雅的锥形裤装、衬衣和斜裁V领真丝连衣裙。

普奇早在1947年就尝试进入时尚界，他使用弹性面料设计了滑雪服。在1948年冬季，他的这些作品以特别推介的形式，出现在《时尚芭莎》杂志上。其顺滑的面料在当时引起了轰动。随后，普奇设计了弹性泳装系列。面对纷至沓来的大量美国订单，他还是坚持在卡布里岛的时尚度假村Canzone del Mare内开了一家高级定制时装店。此后，他进一步扩大了设计领域，包括色彩明亮、图案大胆的真丝围巾、弹力女衬衫和防皱印花真丝裙等。到50年代中期，他已在国际上声名远播。

1959年，普奇与芝加哥内衣品牌Formfit-Rogers合作，推出内衣系列。1965—1977年，他为布兰尼夫国际航空公司（Braniff International Airways）设计了员工制服。

在1996年佛罗伦萨双年展（Florence Biennale）中展出他的作品之后，普奇品牌的设计开始比较新潮时尚，公司重新推出由斯蒂芬·詹森（Stephen Janson）设计的小女人系列，以及男子领带和泳装等。如今，原先的丝巾和其他服饰受到收藏者的狂热追捧。2000年，公司被法国酩悦·轩尼诗—路易·威登集团控股，并任命胡里奥·埃斯潘（Julio Espada）为设计师，开发新的室内装饰系列。2003—2006年，克里斯汀·拉克鲁瓦（Christian Lacroix）担任创意总监，2006年马修·威廉姆斯（Mathew Williams）继任。随着网络广告的诞生，普奇网站因其在电子营销方面的出色表现而成为首批获奖的网站之一。如今，普奇时装屋的产品在世界各地的普奇专卖店、著名滑雪品牌Rossignol专卖店和高端百货商场均有出售。这一时装屋主要生产女性成衣和配饰，还有少量男装。
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青年革命



玛丽·匡特

MARY QUANT


玛丽·匡特，1934年生于英国肯特郡。

她促进了20世纪60年代的青年革命。






玛丽·匡特对于在“摇摆的60年代”（Swinging Sixties）时期卡尔纳比街的青年文化做出回应，意识到人们对明亮、充满活力和乐趣的服装的需求。和香奈儿一样，她设计的服装外形简洁、构造简单、穿着舒适，强调“整体造型”的概念。对匡特来说，这个概念意味着内衣、彩妆、鞋子、包和珠宝都需要整体配套。




匡特主要为年轻人设计，制作出“现成”（off-the-peg）的衣服。这些都是夸张模仿、充满孩子气的服装，如：短围裙、束腰外衣、吊带百褶裙、灯笼裤、运动装和疯狂的彩色紧身衣。她将明亮得令人诧异的色彩和怪异的图案结合在一起，并用法兰绒作为晚礼服的原材料。她颠覆了传统时尚，将格子面料和圆点花案配在一起，使用缎布制作短款套装，设计出带有肩带和大雏菊做装饰的有趣手提包。在时尚领域没有什么事能如此令人感到惊吓，这些“人体炸弹”准备着打破一切常规。

尽管匡特没有正式的制衣或高级定制时装的学习经历，是一位毕业于艺术院校的设计师，但她勇于挑战主流思想。1955年，她开设切尔西的第一家时装专卖店“巴扎”（Bazaar）。这家店主要针对年轻人为代表的新兴购买群体，将快速风尚通过营业销售而获利。匡特每隔6周就改变风格，这和当时传统的两年一次的高级定制系列时装展示形成鲜明对比。这一现象意味着战后这一时期从高级定制到成衣制作的重大转变。

1964年，匡特推出史上最短的裙子—“迷你裙”（Mini），由容易打理的合成面料做成，适合朝气蓬勃的生活。她的营销目标群体为工作的女孩。这些女孩愿意在每个发薪日购买“最新造型”。匡特极具商业头脑，为了使她的设计作品能进入一个更大的市场，她于1964年为巴特里克纸样公司设计作品。60年代，随着新缝纫技术的产生，越来越多的女性选择回到家中自己缝纫。一件件简单的平面纸样（没有折叠也没有褶皱），使成衣制作变成一种简单直接的选择。匡特还推出了彩妆系列，与其服装的色彩相辅相成。那些光彩夺目的眼影、腮红和唇膏的颜色有红紫色、橘粉色和蓝紫色。

匡特关注她产品的方方面面，包括设计、生产、分配和促销等。当她最初为时装店设计自己的服装时，她很快转向大批量生产，这是成衣制作的基础。她不举办极度严肃和克制的时装秀。她的模特会在T台上蹦蹦跳跳，也会在全伦敦各处“旅游景点”拍摄作品照片。这不仅推广了她的品牌，也推广了英国旅游。由于她全新的时装零售方式，匡特成为成衣制作崛起的重要促进者。1996年，因为她对英国时尚产业的贡献，被授予OBE奖（大英帝国军官勋章）。
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太空时代时尚



安德烈·库雷热

ANDRÉ COURRÈGES


安德烈·库雷热，1923年生于法国。

他是使裙装构造立体化，变得有棱有角的杰出设计师。






安德烈·库雷热在进入时尚圈之前主修土木工程。他的服装外形风格鲜明，具有未来主义特色。他的作品工艺极度复杂，有精致的剪裁和构造技巧，设计没有任何多余的装饰。因而，纯粹简练的线条成为他标志性的风格。




库雷热的“超现代”沙龙和富有创意的时尚展示，都强调了他作品中犀利的太空时代本质。他的时装展览成为一种融合戏剧、音乐和时尚的表演形式。展示的内饰是全白色的，具有极简主义风格，模特们戴着类似宇航员头盔式的帽子或装饰，步伐模仿机器人。这一时期，许多先锋派作品中引入全新的互动式戏剧化尝试。就营销而言，时装表演已跟服装本身一样重要。
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克里斯汀·迪奥先生首推的A line裙子成为60年代的主流外形。库雷热的服装也是三角形样式，主要使用白色和明快的浅色系。在裁剪、面料、色彩和细节方面，都形成了鲜明的个性。杰奎琳·肯尼迪（Jacqueline Kennedy）在60年代演绎的库雷热造型成为经典：穿着他那设计不到膝盖、三角形的淡色风衣，配上无边筒状女帽和平跟鞋。1961年，库雷热举办第一次作品展览，他的梦想是希望让自己的设计能适合所有现代年轻女性，而不仅仅针对富裕阶层的高级定制客户。库雷热喜欢用华达呢做面料，因为这种面料能保持他那雕塑般的造型。服装表面强调平行针脚，这也成为他的特点，这种缝线不仅具备功能性，同时有美学效果，是一种在布料表面创作抽象图案的方式。此外，贴边接缝突出了服装构造的简洁，他的许多衣服都在边缘用白色布条镶边，以进一步定义轮廓。他采用的色彩是菠菜绿、焦糖色和番茄色。白色中帮平跟“COPY”靴，给人感觉年轻活泼，是他的主要配饰。

安德烈·库雷热曾为大师级的设计师克里斯托瓦尔·巴伦西亚加做了11年的助手。尽管巴伦西亚加对他的作品有巨大影响，但1964年，他推出的系列作品在风格上进行了改变，推出迷你裙（和玛丽·匡特同年）并向巴黎展示最大胆的露背。他开始设计适合各种场合的女性裤装，包括演出晚会。其中最为经典的是一套白色花边的晚装裤子套装，它盖住了上身的前面部分，后面仅靠颈背处固定。库雷热经常设计不穿胸罩的服装，这样，胸部的曲线要靠上衣的剪裁来体现。他将腰线裁低，露出中腹部（即胸和腰之间）。在那时，这被认为是中性化趋势。

库雷热尝试迎合现代女性需要，推出大量成衣系列，并出口至世界各地。1965年，他举办首次高级定制时装秀。同年，创办工作室，制作“专卖店价格”的服装用于直营。几十年来，他的风格变化不大，但其作品满足了60年代“青年运动”的需求，并引领了那一时期。







60年代的“连接”裙子



帕高·拉巴纳

PACO RABANNE


帕高·拉巴纳，1934年生于西班牙的圣塞瓦斯蒂安。

他为服装设计引入全新的材料。






与“设计师”相比，帕高·拉巴纳更喜欢“工程师”这个称谓。他沉迷于战后出现的新产品和新材料，摒弃传统高级定制时装，发明了一种服装制作新方法。他尝试一些非传统材料，如金属、纸质和塑料，并结合针织物、皮革和皮草。他不使用纺织布料，而是选择将几何图形的塑料和金属片串在一起制作服装。




拉巴纳的母亲是克里斯托瓦尔·巴伦西亚加工作室的一名缝纫工。他在开始其时装职业生涯之前学习的是建筑。起初，他为纪梵希、克里斯汀·迪奥和巴伦西亚加设计珠宝。1966年，他创办高级时装沙龙。那一时期，流行文化给社会带来巨大冲击，改变之风蔚然成形。他的首批高级定制作品被命名为“12件不可穿的裙子”（Twelve Unwearable Dresses）。这些服装的特点体现在金属线串起的磷光塑料光盘上，它们成为60年代最具影响力的裙子。据估计，到1966年，拉巴纳平均每周耗费3万米塑料来制作服装和珠宝。
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在将塑料发挥得淋漓尽致之后，拉巴纳设计出另一版本的“锁子甲”（或是“链甲”）：使用弹性金属圈将许多小三角铝片和皮革串在一起。用这个，他创作了一系列迷你裙。这些服装就像雕塑一般，好像挂在身上的一片片珠宝。拉巴纳以一种漫不经心的方式强化了艺术与时尚的融合。

尽管拉巴纳的服装看起来很重，但事实上并非如此。这种视觉矛盾成为60年代后现代设计的一个主要特征。他的一套服装由三部分组成—兜帽、大樽领上衣和裤子。从整体上看，它就像一件无缝的中世纪铠甲。60年代的主要特征是“透视”造型，出于保守的原因，有些服装里穿有紧身连体内衣。

拉巴纳革命性的创举几十年来激励着他的同行和后继者，尤其是设计师伊曼纽尔·温加罗（Emanuel Ungaro）。后者使用非常规材料制作出不像衣服的身体覆盖物。拉巴纳使用许多不同的服装原料，从纸质到铂金都有。这种对非传统材料的使用意义重大，它不仅代表了与传统高级定制时装的不同，还表明了在时尚界和艺术界一样，不同的媒介种类间的界线正在被打破。

60年代的时尚风格总是稍纵即逝，因为没人关注永恒和持久。斯科特纸业公司花钱请拉巴纳制作纸质裙子，作为其塑料和金属系列的补充。它们最终出现在巴黎的T台上。尽管这些主要是被看作“有趣”的作品，但令人惊奇的是，我们还是看到了纸质服装对社会产生的影响。披头士乐队（the Beatles）身穿霓虹橙色的纸夹克出现在其世界巡回演出的洛杉矶站，印度航空公司的空姐戴着纸质的“莎丽”（印巴妇女裹在身上的民族服饰），而许多名人则穿着纸质套装出席在那一时期举办的各种“纸”舞会和聚餐上。







时尚帝国



皮尔·卡丹

PIERRE CARDIN


皮尔·卡丹，1922年生于意大利的圣比亚乔—迪卡拉尔塔。

他是一位褶裥大师和商业巨头。






尽管皮尔·卡丹的时间观念糟糕，但这并不妨碍他成为一位非常成功的设计师和60年代时尚圈的大人物。他热衷新技术，使用乙烯、铆钉和巨型拉链等新材料。在当时深受技术启发的这10年，皮尔·卡丹代表着这个时代的造型。他对具有建筑感的外形情有独钟，包括菱形、圆形和矩形。他的大部分作品都体现了形式主义的经典简洁，让人缅怀20年代的包豪斯时期（Bauhaus era）风格。




皮尔·卡丹许多的创作直到70年代才被接受，例如：他的Maxi风衣和1966年的高圆套领羊毛衫配上粗花呢无袖外套。他设计的领子非同寻常，通常较大且为双层，同时有明显的缝线构成的表面图案。他的另一个标志性特征是几何图形的细节处理，他那流畅、简洁的设计令人联想到那时期创作夸张图案的艺术运动。

皮尔·卡丹也是面料方面的专家，他和玛德琳·维奥内（Madeleine Vionnet）一样，热衷于打褶和做大樽领及斜裁面料。他广泛尝试不同的技术可能性，喜欢使用羊毛绉纱或羊毛平针织物来创作柔软、轻盈和飘逸的造型。他设计的最漂亮的斜裁裙就是“螺旋式”连衣裙，此裙使用精心打褶过的面料，配上荷叶或贴花边。追求完美的皮尔·卡丹，在打褶方面技艺超群，尤其是光线式褶裥、铅笔形褶裥和管形褶裥。这些技巧他都会运用在领子、袖子和（女人裙后所附的显示褶纹的）三角形布上。

1961年，皮尔·卡丹的首家男装专卖店开张，并很快成为男装领域的领袖人物。他设计的作品受到人们的欢迎：如高纽位无领夹克衫，休闲男装和双排扣晚装衬衣。他的专长是裤装，常配有兜帽。另外，皮尔·卡丹的未来主义风格也非常著名。1964年，那时人类尚未登月，他推出“月球系列”（Moon Range）作品，就在女式紧身连衣裙外面，配上简洁的无袖短外套、高帮皮靴和太空帽。1966年，他那雕塑感极强的轮廓化的裙子，配上彩色长筒袜，成为非常成功的线条和造型。安德烈·库雷热和皮尔·卡丹两位设计师的风格均为质朴的极简主义，在“太空时代”主题上大做文章，反映了那一时期出现的超现代生活方式。

皮尔·卡丹是战后首位签订特许合同的设计师，通过这种方式允许生产商生产使用他的商标。随着合同数量的增长，他的名字成为一系列产品的代名词：包括皮革、领带、鞋子、帽子、毛巾、床单和其他家纺用品。
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纺织品艺术设计师



桑德拉·罗德斯

ZANDRA RHODES


桑德拉·罗德斯，1940年生于英国肯特郡。

她是第一位运用朋克风格的设计师。






桑德拉·罗德斯最具争议的“概念上的高雅”（Conceptual Chic）系列于1977年推出，它抓住了当时人们不断高涨的对朋克（一种新型的街头风格）的热情。这种对朋克文化的欣赏体现在那一时期许多设计师的作品中，包括维维安·维斯特伍德。从社会角度看，它进一步强调了对传统精英制态度的变化，尤其是在时尚领域。




罗德斯的母亲是巴黎一间时装屋的裁缝，这一背景促使她对服装设计产生兴趣。她在麦德威艺术学院（Medway College of Art）和伦敦皇家艺术学院（Royal College of Art）学习纺织品设计。和玛丽·匡特一样，她创办了一家名为“富勒姆路服装店”（the Fulham Road Clothes Shop）的小小时装屋，销售自己的服装。她是一位完美主义者，所设计的每一个主题都经过仔细研究，无论是她的“斑马”（Zebra）系列、“北美印第安人”（North American Indian）系列还是“艾尔斯岩石”（Ayers Rock）系列。

在具体设计每一系列的纺织物之前，她都会深入研究图案和色彩。和伊夫·圣·罗兰一样，她受到多方面的影响，有历史、自然、旅游、街头风格和其他同行设计师。她那些漂亮的纺织品作品需要消耗大量的手工劳动，面料需要手工染色、配珠饰或绣花。这些都凸显了其作品个性设计的独特性，这与60年代的艺术倾向相吻合。

罗德斯的代表作是手工绘制的雪纺绸民族风格裙子和她的“中国”、“贝壳”和“蝴蝶”系列。她的作品吸引着各个年龄层的“另类思想家”。和艾尔莎·夏帕瑞丽一样，她将时尚与艺术结合在一起。1973年，塞西尔·比顿（Cecil Beaton）选择为她的服装拍摄时尚摄影作品，并放入他在伦敦维多利亚和艾伯特博物馆举办的个人时尚摄影回顾展中。

随着朋克潮流的出现，罗德斯推出自己极富风情的朋克风格服装：精心制作的手工滚边，与从卡地亚珠宝买来的18克拉金安全别针搭配在一起。具有讽刺意味的是，这种诞生于偏僻街巷里的反政府、反对正统的青年革命，却受到英国高端时尚界的欢迎，并为世界各地的时尚界所接受。
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桑德拉·罗德斯曾为英国摇滚乐团“皇后乐队”（Queen）设计令人惊艳的演出服。为戴安娜（威尔士公主）设计在日本进行正式国事访问时所穿的漂亮雪纺绸裙子：粉红和白两色为基调，手帕式的锯齿边，配上玻璃和珍珠以垂重。她还为安娜公主的官方订婚照设计大蓬裙。她身穿自己设计的一条伊丽莎白时期风格的长裙出现在白金汉宫举办的聚会上。这一聚会由女王和菲利普亲王主办，为了表彰那些在英国设计领域标杆性人物的功勋。

2003年，在伦敦东区的一家旧仓库，罗德斯开了一个时装与纺织品博物馆。该馆第一次展览名为“我最爱的裙子”，展出了70多位设计师的裙子，包括加利亚诺（Galliano）、 麦昆（McQueen）、拉克鲁瓦（Lacroix）、米索尼（Missoni）和温加罗（Ungaro）。2005年，该馆举办了她的首次个人作品回顾展。





时尚杂志

FASHION MAGAZINES


一直以来，时尚的变化是通过杂志上印制的彩色图片传遍整个欧洲。到19世纪末，此类杂志为数不少。事实上，随着这些出版物数量的增加，大量制作精美的插图吸引了许多人的注意，时尚的发展变得越来越快。




20世纪中叶，时尚期刊开始关注设计师个人的作品，如高级定制设计师查尔斯·弗雷德里克·沃斯（Charles Frederick Worth），他试着为特定的客户群设计一种与众不同、易于识别的风格。在英国，《皇后》（Queen's）于1861年创刊，1867年《哈珀斯》（Harper's）（现名为《时尚芭莎》Harper's Bazaar）创刊。此两份杂志均具有非常大的影响力。美国的第一份时尚杂志，名为《维尔顿女士周刊》（Weldon's Ladies Journal），创刊于1875年。澳大利亚在1920年开始发行的《家庭杂志》（The Home Journal）提供了制衣纸样，鼓励家庭制衣，这尤其适合居住在偏远、农村地区的女性。

在巴黎，吕西安·沃格尔（Lucien Vogel）出版了一系列时尚杂志，包括《Jardin des Modes》, 《Les Feuillets d'Art》, 《L'Illustration des Modes》。但其中最著名的是《La Gazette du Bon Temps》，它在1912—1925年间出版发行（战争期间停办了几年），后被《时尚》（Vogue）收购。沃格尔在办杂志方面的品位和想象力非常出众，备受称赞，已达到无人能及的高度。《La Gazette du Bon Temps》是一本精致奢华的刊物，使用纸质较厚的手工制作纸张。许多著名作家受邀发表一些关于时尚和当时的一些事件的评论等。插画严格按照程序制作，基于彩色的抽象形式，为主打的服装制作出理想的效果。当时，有一批顶尖的插画大师为杂志工作，包括保罗·艾里波、乔治·勒帕泊、贝尼托、皮埃尔·布里索、安德烈·爱德华·马蒂和拉乌尔·杜菲等。《La Gazette》杂志有一些竞争对手，如《Femina》《Le Journal des Dames》《Modes et Manières d'Aujourdhui》等。但在一战期间，由于纸张和人手的稀缺，许多杂志被迫停刊了。

《时尚》杂志由亚瑟·鲍德温·特努尔（Arthur Baldwin Turnure）先生于1892年创办，1909年被康泰·纳仕（Condé Nast）收购。现在，《时尚》在世界各地出版18个版本，其内容不仅关于时尚，同时涵盖设计艺术、文化和思想等领域。当《时尚》与《时尚芭莎》开始发行时，它们都坚持一个原则：坚持使用图画作为封面。勒帕泊和贝尼托为《时尚》工作，埃尔泰则为《时尚芭莎》工作。在20世纪二三十年代后期，乔治·霍伊宁根·许纳、霍斯特·P·霍斯特、爱德华·斯泰肯和曼·雷的摄影作品则更受欢迎。在战后时期，有越来越多的时尚杂志问世，交流沟通的方式更加多样化，广告也随之产生。

由于战后经济的限制，像《时尚》这样的精英杂志开始推出一些特别报道，如“低预算的穿衣方案”和“如何重新改造你的服装”，等等。《时尚》一贯的形象是一本高级杂志，但到了20年代，它努力吸引更广泛的订户，提高整体影响力。

时尚杂志的主编们，因其拥有的权力而成为有影响力的名人。他们是时尚发展方向的引领者，并能决定许多人的命运，包括20世纪的设计师、摄影师和插画师。一些名字已成为时尚业的传奇，如埃德娜·伍尔曼·蔡斯（Edna Woolman Chase）, 戴安娜·弗里兰（Diana Vreeland） 和现任编辑安娜·温图尔（Anna Wintour）（美国版《时尚》），阿列克谢·布鲁多维奇和丽兹·缇博瑞斯（Liz Tiberis）（《时尚芭莎》） ，当然还有康泰·纳仕。







时尚奢侈品



古琦欧·古琦

GUCCIO GUCCI


古琦欧·古琦，1881—1953年，生于意大利佛罗伦萨，卒于佛罗伦萨。

相传古琦是首位在服装配饰上使用品牌标志徽章的人。






当古琦欧·古琦在伦敦里兹酒店的厨房工作时，他注意到那些富有的顾客会在他们的行李箱上印上名字的缩写。后来他灵光一闪，决定在他的皮件上印上如今非常著名的GUCCI首字母。这一标志很快成为一种地位与品质的象征，他也有可能是第一个在服饰配饰上使用品牌标志徽章的人。




1906年，古琦欧·古琦先生起步于马具生意、零售时尚配饰。1921年，他的古琦屋第一家店在佛罗伦萨开张，所销售的产品灵感源于马术的皮制配饰和行李箱。第一款特征鲜明的包名叫“竹节”包（Bamboo），以其标志性的竹节形手柄而命名。此包于40年代推出，至今仍在生产。由于“二战”后皮革原料的短缺，这一标志性的两个G图案开始被用于帆布上。随后，50年代，古琦公司在所有公文包、手提包、背包和男女式钱包上都配上显眼的红绿条纹条带—这成为世界上被模仿最多的标志。
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战后，古琦公司开拓国际市场，扩大产品种类，涉及服装、香水、家纺用品和服饰配件,这在此后几年却带来一个不利的因素。公司发现市场上仿制品激增，为了维护产品的产权，公司不得不支付大量的法律费用，令公司招架不住。1953年，古琦欧·古琦先生去世后，他的4个儿子奥尔多（Aldo）、瓦斯科（Vasco）、乌戈（Ugo）和鲁道夫（Rodolpho）掌管了公司。

到60年代，另一件古琦经典产品诞生了：古琦“浪子”鞋（the Gucci loafer），它那标志性的镀金“马嚼子”形状装饰成为一种地位的象征。几年后，古琦又有了一个家纺品牌，是世界各地富豪阶层的代名词。然而，80年代由于过度地许可和家族内讧，时装屋的名誉受损。到90年代初期，古琦“木屐鞋”（clog）的问世再次振兴了其品牌的时尚威望，它成为1993年夏季最畅销产品，也是这一季被模仿最多的鞋子。进而实现了古琦作为高端时尚市场一位认真参与者的品牌重塑，使古琦再次成为奢侈品牌中的一员。

古琦品牌的转变始于1989年，当时一位美国人唐·梅洛（Dawn Mello）被任命为执行副总裁和创意总监。90年代中期，她被多米尼克·德·苏雷（Domenico De Sole）取代，后者成为公司的CEO。1994年，汤姆·福特（Tom Ford）成为古琦首席设计师，他重塑公司形象，扭转了公司命运。福特重新诠释了公司的经典作品，将它们与性感的70年代魅力相结合，把握了时尚的时代精神。

1998年，普拉达（Prada）公司购买了古琦公司的一些股份，但古琦通过与巴黎春天集团的战略联盟，巩固了它的控股地位。2002年，芬迪（Fendi）前任箱包设计师弗里达·贾妮妮（Frida Giannini）加入古琦的配饰部门，成为福特团队中的一员。她大胆地重新设计了公司的标志，重新推出“印花”（Flora print）包系列并获得成功。2005年，她成为古琦公司创意总监。







变色龙大师



卡尔·拉格菲尔德

KARL LAGERFELD


卡尔·拉格菲尔德1938年生于德国汉堡。

他的贡献是成功地为香奈儿时装屋重新注入了活力。






卡尔·拉格菲尔德自称为一个“时尚花痴”，他是一位天赋极高的设计师，也是一位工作至今高产高调的时装设计师。他吸收大量其他设计师品牌的“外在形象”，并成功设计出其标志性造型。他是首位成功地为一些经典品牌（如香奈儿）重新注入活力的设计师，博得满堂喝彩。




1954年，年仅16岁的卡尔·拉格菲尔德获得国际羊毛局的女式外套设计冠军（伊夫·圣·罗兰获得裙装设计大奖）。他早期担任皮埃尔·巴尔曼（Pierre Balmain）（1955—1958）的设计助理，1958—1963年，他担任让·巴杜的首席设计师。同年，他加入新成立的蔻依（Chloé）成衣部门，为自己及时装屋赢得一席之地，使蔻依成为70年代最热门的品牌之一。他对装饰艺术风格的热爱，体现在面料的裁剪和图案上。在他的带领下，蔻依时装屋以轻薄、叠层、飘逸和女性化的服装著称。这些服装通常没有衬里，没有任何多余的细节处理，主要由双绉和雪纺绸等面料制作而成。1975年，拉格菲尔德开始在罗马为芬迪（FENDI）设计作品，并持续至今。
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但他如今最著名的还是1983年为香奈儿设计出的作品。当时，他是世界最知名的设计师。他完全重新塑造了该公司形象，满足新兴的年轻人市场，并逐步使香奈儿的传统作品与当代街头风格结合在一起，以此向各种香奈儿的经典造型致敬。他加宽肩部，缩短长裙的下摆，运用新材料，如皮革、牛仔布、毛圈布和弹性面料。他夸大一些经典香奈儿配饰的尺寸，如金手链或珍珠项链，使用扶手椅或油酥馅饼等形象为香奈儿的帽子增添了有趣的效果。尽管他时常被控诉，他让时装屋的风格变得“令人无语”和“庸俗”，但同样又是在他的带领下，香奈儿成为当今时尚领域最具创意、最被关注、最具魅力的品牌之一。他对香奈儿小黑裙的诠释表现为奢侈地配以大量珠宝作为装饰的绣花。





任何服装都不能看上去严肃……应该都以轻快为基调。





拉格菲尔德于1984年开办自己的时装屋，他自己的品牌包括昙花一现的拉格菲艺术馆和现在的KL，两个品牌都为汤米·希尔费格（Tommy Hilfiger）公司拥有。除了时装设计之外，拉格菲尔德还主持了一些时尚纪录片，并沉迷于摄影（他常为自己设计的品牌导演和拍摄广告片），他甚至创办了一个小型的专业摄影和建筑类艺术出版社。一本关于他的纪录片《时尚大帝》（Lagerfeld Confidential）于2006年公映，导演是鲁多夫·马康尼（Rudolphe Marconi）。该片以一种独特而又有启发性的视角，展现了设计师四处奔走的生活。另一部纪录片《Un roi seul》于2007年公映，由蒂埃里（Thierry Demaiziere）和奥尔本（Alban Teurlai）执导。







意大利巴洛克风格的重生



詹尼·范思哲

GIANNI VERSACE


詹尼·范思哲1946—1997年，生于意大利卡拉布里亚，卒于美国迈阿密。

作为设计师，他是超级模特的拥护者。






詹尼·范思哲是最早接受超级模特概念的设计师之一。作为奥斯卡奖的获得者，他在设计中创造了一种奢侈又颓废的气质，吸引了那些超级富豪（或者想成为富豪的人群）。这一国际知名品牌的著名标志是金色美杜莎头像，它如今以华丽炫目、享乐主义和极度性感的服装而著名。




詹尼·范思哲在1978年创办公司后，于80年代成为当时最大的品牌之一。他的服装被称为“雅致摇滚”，融合了丝绸、精美的锁子甲、柔韧的金属网眼织品、皮革和牛仔布，以及大量的珠饰。他的晚礼服是奢华铺张的代名词。但事实是，他的服装裁剪非常简单，通常是斜裁并紧贴身体，凸显身材轮廓。在1994年电影《四次婚礼和一次葬礼》（Four Weddings and a Funeral）的首映礼上，伊丽莎白·赫利（Elizabeth Hurley）身穿一条黑色范思哲晚礼服惊艳全场，引起轰动。

70年代中期，米兰成为意大利的时尚之都，意大利设计师凭借在织物使用上的专长而不断受到外界尊重。特别是范思哲在面料上设计的图案，让人联想到意大利巴洛克风格和未来主义风格。他敢于尝试大胆的色彩和图案，有些面料受到了60年代欧普艺术的影响（欧普是一种视觉艺术类型，尤其在绘画方面，利用了视觉幻象）。他的作品吸引了不少名流客户，如戴安娜王妃（Princess Diana）、布鲁斯·斯普林斯汀（Bruce Springstein）、埃尔顿· 约翰（Elton John）、斯汀（Sting）、王子乐队（Prince）、埃里克·克莱普顿（Eric Clapton）和乔治·迈克尔（George Michael）。他同时也为戏剧和电影设计戏服。





我的灵感是来自于本能。对我来说，经典就是意味着具有时代特征。





当邋遢变成流行，1993年春季男装秀上，范思哲推出一系列色彩鲜艳炫目的“邋遢”服装，特点就是破旧的外形，但也因过度性感的服装受到批评。他是一位精明的商人，他邀请理查德·埃夫登（Richard Avedon）和布鲁斯·韦伯（Bruce Weber）为其拍摄极其性感的广告宣传片。他是首批真心拥护超级模特概念的设计师之一，他的作品常常邀请克劳蒂亚·雪佛（Claudia Schiffer）、克里斯蒂·特林顿（Christy Turlington）、琳达·伊万格丽斯塔（Linda Evangelista）、辛迪·克劳馥（Cindy Crawford）、纳奥米·坎贝尔（Naomi Campbell）、卡拉·布吕尼（Carla Bruni）和海伦娜·克莉丝汀森（Helena Christiansen）等名模。范思哲英年早逝，他妹妹多娜泰拉（Donatella）在他去世后接任首席设计师，其兄桑图（Santo）掌管公司财政。
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超级模特

SUPERMODELS


80年代末和90年代初期的超级模特时代是时尚产业的黄金时期。这一时期涌现出一批超级模特，其中最著名的是琳达·伊万格丽斯塔、纳奥米·坎贝尔、辛迪·克劳馥、克里斯蒂·特林顿和塔加纳·帕提兹等。她们一起出现在1990年的《时尚》杂志封面，享受名人待遇，成为比那些为她们设计服装的设计师们更有名的人。她们被看作是魅力女神，并使时装屋更广为人知。




从时装模特到超级模特这一身份的诞生，经过了漫长的过程。1913年，保罗·波烈是第一位带着他的5位模特出现在其美国巡回时装展示的高级定制时装设计师。但在当时，她们在任何情况下都不允许直接与媒体或潜在客户对话。在此之前，20世纪之交，早期的高级定制时装设计师都是让妻子做模特，或聘请女性员工在时装屋内工作，向客人展示作品。

当时巴黎时装公会组织的国际性高级定制或成衣系列展示会的规模越来越大时，对模特的需求也越来越多。这时，模特们开始穿上不同时装屋不同品牌的服装。最终，模特个人获得一定知名度。那些最受欢迎的模特收入最高，她们很快成为了T台上的超级巨星。

詹尼·范思哲是一位在90年代制造超级模特现象的功不可没的设计师。随后，格蕾丝·琼斯（Grace Jones）是阿瑟丁·阿拉亚（Azzedine Alaia）的御用模特，后者在1985年赢得两座奥斯卡服装大奖。香奈儿80年代的官方模特是伊娜·德拉弗拉桑热（Inès de la Fressange），90年代是克劳蒂亚·雪佛，据报道，雪佛是2002年度模特界收入最高的人。90年代，超级模特的代表人物是凯特·莫斯（Kate Moss），她那孩子般单纯的脸庞吸引着许多设计师，其中有约翰·加利亚诺（John Galliano），他在1989年，为莫斯提供首次T台表演机会。卡尔文·克莱恩（Calvin Klein）在90年代早期请她做其香水系列代言人。

琳达·伊万格丽斯塔第一次的亮相是在1987年《时尚》法国版。她至今仍活跃于模特界。1998—2001年，她在休息3年后重出江湖，并成为美国《时尚》 9月刊中持续28页的特别推介。她就像一条变色龙，每隔几个月就改变发色、改变造型。1988年，著名时尚摄影师彼得·林德伯格（Peter Lindbergh）说服她剪掉长发，此后6个月，她出现在每一期的《时尚》国际版封面上。

在五六十年代，模特的平均职业生涯持续10年，七八十年代为5年。到了20世纪90年代和21世纪初期，可能只持续两三年了。顶级设计师现在也会请女演员担任产品代言人，因为女演员通过电影和杂志头版曝光度更高。例如，妮可·基德曼（Nicole Kidman）成为香奈儿5号香水的代言人，塑造了生产商希望的典雅高贵的品牌形象。同时，凯拉·奈特莉（Keira Knightley）是香奈儿COCO小姐香水的代言人。







低调优雅的大师



拉夫·劳伦

RALPH LAUREN


拉夫·劳伦，1939年生于美国纽约。

他的设计成为世界最畅销的时装作品。






拉夫·劳伦对于美国保守主义具有一种与生俱来的表达能力，他进一步完善了拥有地产的绅士阶层形象：追求品质、保持传统和具有威望。他的服装中散发着简洁、舒适和功能性特质。他的作品是怀旧的，他的门店如家中一般的舒适，木质隔板，光线照度低。劳伦的时装定价在美国中产阶级所能承受范围之内。这一成功的定位，加上他那全美国式的好造型，使他成为世界顶尖成衣设计师之一。




拉夫·劳伦来自犹太移民家庭，在纽约州布朗克斯长大。他起初是一家传统男装企业布克兄弟（Brooks Brothers）的销售人员，之后进入一家领带制造商A. Rivetz & Co.的企业，后来开了自己的领带店，销售他自己设计的马球（Polo）品牌领带。1968年，劳伦推出马球男装系列，主要是针对职业男性的时髦的衬衫和套装。3年后，他转而定做女性成衣，使用的面料有：哈里斯花呢、丝绸和开司米羊毛。80年代，他的设计又延伸到了家具系列，从床单到家私，应有尽有。

“二战”后，美国成为运动装的领先国度，影响了世界休闲装的发展。纽约从19世纪开始，成为成衣制作中心。美国的时尚，并不出现在高级时装沙龙里，而是在位于七号大街的成衣厂。劳伦充分利用“经典好造型”这一主题，设计款式长久地适合时代潮流，舒适别致，结合了上乘的面料、出色的手工和对细节的关注。他的服装创造了一种乡村俱乐部富人的形象，这吸引了他众多的美国客户，他的主要客户没有授勋绅士和特权贵族的家族历史，而把重心放在了看上去昂贵的服装和配饰、无与伦比的好品位。





我设计的不是衣服，而是梦想。





劳伦为电影《了不起的盖茨比》（The Great Gatsby）（1973年）和《安妮·霍尔》（Annie Hall）（1978年）设计戏服，影响了70年代上百万人的穿衣方式。1984年，他将历史古宅莱茵兰德大厦华丽变身，改造成拉夫·劳伦马球品牌（Polo Ralph Lauren）的旗舰店。这一门店保持了劳伦品牌一贯秉持服务于拥有地产的绅士阶层形象：追求品质、保持传统和具有威望。

90年代，拉夫·劳伦开始通过他的马球系列为慈善筹集基金。在他商店的橱窗玻璃上写着：购买产品的钱款中，有一部分将捐献给癌症预防和康复中心。这一营销策略，吸引许多顾客光临，同时又支持了人道主义事业，发扬了社会善意。

劳伦接受过许多奖项，并于1986年进入“名人堂”（the City Hall of Fame）。1992年，他获得美国时装设计师协会颁发的终身成就奖，1996年当选为年度设计师。90年代中期，他的公司以RL为标志在纽约股票交易所上市并公开交易。一年50亿美金的销售额使他成为世界最畅销设计师。到2007年，他在全美拥有116家独立经营的门店。
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生活化着装



卡尔文·克莱恩

CALVIN KLEIN


卡尔文·克莱恩,1942年生于美国纽约。

他的经营为时尚业带来独特的营销策略。






卡尔文·克莱恩是一位品牌推广大师，他的成功在于高品质的产品和独特的市场营销策略。克莱恩被称为美国的伊夫·圣·罗兰，为美国式的生活方式设计产品。他的服装简洁舒适、轻薄和易于穿着，一直延续着纯色、极简的保守主义特征，保持其品牌的国际吸引力。




和拉夫·劳伦 一样，克莱恩也来自于纽约州布朗克斯的犹太移民社区。1962年，他毕业于时装设计学院，并在一个外衣与套装生产商（丹·米尔斯坦）公司实习，周薪75美金。1967年，他向鲍威特·泰勒（Bonwit Teller）百货公司出售其首批样品，并很快进入运动装领域，包括亚麻女衬衫和法兰绒裙。
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克莱恩1968年开办自己的公司，并发展为CK有限公司。他受益于巴伦·德·古恩伯格（Baron de Gunzburg）对他的鼓励，后者是他多年的导师，并介绍他成为精英时尚圈成员。克莱恩的第一次大型时装秀在纽约时装周举办，并获得巨大成功。他的服装轮廓鲜明，线条明确，面料华丽，有着完美却又无形的裁剪—这些都是“地道”美式设计特色。

然而，最终令克莱恩脱颖而出的还是他的营销技巧。在为他的品牌牛仔裤系列打广告时，克莱恩非常直接地推销性感，他出售比任何其他品牌都紧身的牛仔裤，他的广告宣传语是“我和我的CK牛仔裤之间什么也没穿”。他请美国知名艺人波姬·小丝（Brooke Shields）担任《邻家女孩》封面模特，以一种非常性感和惹火的方式推销他的牛仔裤系列产品。广告效果出色，于是在他的内衣产品广告上也运用了类似的方式。品牌名称直接出现在腰部，配上超低腰裤子就显而易见，这样，产品本身就在打广告。1982年，他在纽约时代广场树起一块巨大的CK内衣广告牌，上面是布鲁斯·韦伯具有诱惑力的摄影海报：充满肌肉的男性身材，迎合了大众对健康和健身的狂热追求。这次广告是一次巨大的成功。在80年代，品牌推广成为一门大学问。





我制作人们喜欢穿的衣服。





2002年，美国PVH集团公司（Philips-Van Heusen）收购了CK公司。3年后，签订了新的许可协议，产品涵盖日本和东南亚地区的手包、鞋子和女性运动装系列。







重塑时尚



汤姆·福特

TOM FORD


汤姆·福特,1961年生于美国得克萨斯州。

他帮助了老牌时装屋重新获得活力。





汤姆·福特使古琦品牌再次充满时尚气息，成为当代最热门的品牌。他带头不断聘请新设计师，为时装屋注入新鲜血液，将古琦这一略显疲态的老牌时尚品牌，从一个逐渐走向没落的企业，变成拥有22亿美金资产的公司。《纽约时报》评他为“最出色的世纪末设计师”。



第七大道是纽约服装业的中心，也是汤姆·福特事业的起步之地。他一直认为，自己“只做一位商业化设计师”。他曾短暂地在凯茜·哈德威克（Cathy Hardwick）、蔻依（Chloe）和派瑞·艾力斯（Perry Ellis）等公司工作。1990年加入古琦，1994年，他推出自己的第一套系列作品。 福特能成功重振古琦公司，一个重要的原因是他创造了一种“氛围”：一个人穿着的不仅是衣服，同时也是生活方式。福特为古琦设计的时髦、性感和精致的造型，符合各地富豪阶层的品味，并不断被许多精品品牌模仿。

在生意上，福特采取全方位方针：参与广告宣传、店面设计和包装用料等环节。在设计方面，他是一位怀旧的设计师—他的作品主打20世纪60—80年代的造型。他将时装推销到亚洲市场。重要的是，和许多其他当代同行一样，公司在亚洲销售额占到近一半。





我的作品是关于狂欢的……是享乐主义的、奢华的、充满魅惑和性感的——我热爱这些。





有趣的是，福特在古琦时与美国表演艺术家瓦妮莎·比克罗夫特（Vanessa Beecroft）合作，在纽约古根海姆博物馆举办“2001秀”。模特们身穿古琦服装，一动不动地站着，只是凝视，构成一个大型的艺术场景。这次展示的巨大成功，为古琦再次赢得国际关注。

2000年，古琦收购了伊夫·圣·罗兰，福特开始为伊夫·圣·罗兰成衣品牌—左岸（Rive Gauche）设计服装。他的第一个系列作品反响平平，但2001年，他似乎找到了自己的长处。在潜心专研了伊夫·圣·罗兰大量的服装档案之后，从其著名的“卡门”系列中得到灵感，借鉴其具有异域风情和吉卜赛浪漫主义的风格，设计出更新的版本。2004年，他离开古琦和伊夫·圣·罗兰公司。他作为一名自由职业设计师，为雅诗兰黛（Estée Lauder）重新设计其经典香水系列。同时，福特开始自己的高端男装系列，并于2007年，在纽约麦迪逊大道开了一家门店。

汤姆·福特最新款的男装被描述为“看上去像福特本人”—一种受女性青睐的帅气和高雅气质，这些服装透着一股旧时的魅力和现代风味。 和卡尔文·克莱恩（Calvin Klein）一样，福特总是穿着完美，举手投足间散发着一种自信，这反映出他在这一行的成功。他是一个喜欢迎接挑战的人，在成功塑造形象方面是位高手，具有独特的超凡能力。
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男性时尚

MEN'S FASHION


在18世纪的法国，路易十四时期，男人被称作是“时尚孔雀”。他们穿着非常有装饰性的、覆盖着蕾丝边的裙裤，由最好的丝绸和缎子做成的蝴蝶结，洁白无瑕的亚麻衬衫和名叫“究斯特尔”（JUSTAUCORPS、法语，意为全部紧身的衣服）的大衣。这种大衣常被配上豪华的纽扣和金色穗带，长度从下巴延伸到膝盖。




这种炫耀性的着装消费方式，在当时被认为是好品位的象征。然而，1789年法国大革命后，好品位的标准发生巨变。简洁、质朴和精致成为重点，长裤、马甲、弗若克（frock）男礼服大衣和高帽定义了社会上的绅士形象。量身定制，用料考究的套装是决定社会地位的必需品以及进入上流阶层的凭证。有许多关于那位臭名昭著的纨绔子弟“花花公子布鲁梅尔”（Beau Brummel）的故事：他是一位19世纪早期威尔士王子的朋友，他引领了当时男性服装干净、克制的基准。这些服装大都低调、非常合身、缝纫精美，是他首创和推广了现代套装。

英国男士时尚的主力军是美国的绅士阶层。在19世纪末20世纪初期，他们引领了欧洲时尚趋势。就在这一时期，伦敦萨维尔街的裁缝们以其对男装精致的裁剪和缝纫而出名。这一著名的英国“缝纫街”成立于1731—1735年间，起初是伯林顿产业（Burlington Estate）的一部分。花花公子布鲁梅尔是当时聚集在这里的裁缝们的老主顾，并促使他们出名。后来，这些裁缝开始固定在萨维尔街的一些地方。即便是当代的一些设计师，包括鼎鼎大名的约翰·加利亚诺和亚历山大·麦昆，都曾选择在萨维尔街实习。不管他们设计的服装有多古怪，他们还是会凭其熟练的缝纫专业技能受到业界的尊敬和推崇。

1818年，亨利·莎士·布克（Herry Sands Brooks）创办布克兄弟公司（Brooks Brothers），它是美国历史最悠久的零售商，以其经典、保守的风格闻名。它是第一家向顾客提供现成套装的公司，针对那些只在岸上逗留一会的水手和出发到西部淘金的人们。100多年来，他们还为美国军队提供制服。布克兄弟公司的创举包括推出第一套夏季泡泡纱西装（1830年）、马德拉斯格纹的套装和沙滩装（1890年）、马球比赛中穿的领间钉有纽扣的衬衫（1896年）、shetland羊毛（一种比较粗的羊毛，适合休闲款式）毛衣（1904年）、第一条易洗免烫的涤纶和聚酯纤维做成的衬衫（1953年）。布克兄弟公司代表着时髦，设计出色的服装，吸引了许多名人，如滚石乐队和其他60年代流行明星。1985年，英国马莎百货（Marks and Spencer）将其收购。

“二战”过后，美国成衣产品影响全世界，直接引导了男性商务装和休闲装的发展方向。像拉夫·劳伦和卡尔文·克莱恩这样的设计师，将男士休闲式穿衣风格发挥到极致。受意大利设计师乔治·阿玛尼以及他那些非正式、容易合身的服装影响，一个新男装时代诞生了。而由日本设计师山本耀司和川久保玲所推崇的宽松风格男装则受到新生代前卫男性的欢迎。







使时尚理智化



缪西娅·普拉达

MIUCCIA PRADA


缪西娅·普拉达，1949年生于意大利米兰。

她创造了其他时装屋竞相效仿的潮流趋势。






缪西娅·普拉达在她20多岁时，被迫接手家族企业进入时尚界，其初衷并不是出于自己的兴趣爱好。在成为世界一流的设计师之后，她被认为是比许多同行更古怪和标新立异的人。她喜欢在作品中通过结合对立面，制造冲突元素，不管是风格上的冲突，还是以新代旧，或者别具一格地设计充满艺术感且融合历史元素的服装。




缪西娅·普拉达拥有高学历，是一位政治学博士。70年代中期，她从祖父手中接手了皮革制品公司。普拉达公司成立于1913年，由马里奥·普拉达（Mario Prada）创办，是一家专门为米兰贵族阶层服务的箱包制造商。1978年，缪西娅设计的第一款尼龙包问世，1984年，她设计出了黑色、简洁、带有银色金属Prada标签的经典尼龙背包。这些包成为时尚人士追逐的目标，以及90年代时尚的标志。这一热潮，不经意间促使其他时尚品牌热衷于推出自己的箱包代表作品。

或许初期的成功为普拉达带来了惊喜，1988年，她推出了成衣系列。这些作品常常是复古的风格加上不同寻常的颜色和图案，高科技材料和老式材料的混合利用。普拉达有好几季的作品，采用高跟鞋配厚羊毛袜子，皮革帽配上短装礼服，冠状头饰配上工装服。她用不同的词藻形容她的设计作品，如“给那些被剥夺某些权利的人的制服”（她第一个系列的名称）。她形容自己的作品为坏品味，“我不再做优雅的服装，相反，我用难看的材料做难看的服装”。科技风格是利用工业材料设计而出的，可以表达一种工业美学，同时其本身就反映了文化价值观。她那装饰着胶片的裙子，藐视惯例，甚至是她自己的一贯的做派。因此，在她的设计实践中，有一种自反性因素。普拉达的话表明，她提供给消费者一种选择—一种可以选择自己审美的自由。





“我实际上从未决定成为一名设计师。结果，我发现我就是。”





普拉达那充满生命力和实验性的时尚，在21世纪受到广泛欢迎，因为她的作品已经超过其作为一件装饰物的范畴。她经常画军队制服，和古琦、多尔切、嘉班纳一样，使男子军装变得具有诱惑力。《纽约时报》杂志的作者，盖伊·特雷贝（Guy Trebay）写道：“正是她致力于改变经典轮廓，使她成为意大利最令人信服的文化输出者。”作为一名不经意间引领潮流者，如同川久保玲品牌创始人川久保玲（Rei Kawakubo）女士那样，普拉达花钱聘请普利兹可建筑奖（Pritzker Prize）获得者、建筑师雷姆·库哈斯（Rem Koolhaas）设计在纽约和洛杉矶的旗舰店，成为普拉达中心，这两家店分别于2001年和2004年开张。2003年，普拉达请瑞士著名的赫尔佐格德与梅隆建筑设计事务所设计其在东京的旗舰店。
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性感意大利风格



多尔切和嘉班纳

DOLCE & GABBANA


杜梅尼科·多尔切，1958年生于西西里岛巴勒莫；

斯蒂芬诺·嘉班纳，1962年生于意大利威尼斯。

他们将意大利魅力重新带入时尚界。






多尔切和嘉班纳的服装以其挑衅式的性感和令人争议的风格而著称。它们散发出一种充满风情的意式“性感炸弹”的魅力。这种魅力的代表人物是50年代早期出现在荧幕上的妖艳女子，如索菲娅·罗兰（Sophia Loren）和吉娜·罗洛布丽吉达（Gina Lollabrigida）。D&G的广告宣传塑造的都是性感、挑逗、前卫的形象。




1985年米兰时装周，多尔切和嘉班纳的作品首次面世，被标榜“新天才”（New Talent）。他们的第一套女装系列取名“真正的女人”（1986年），被认为是后女性主义。这些女装为女性带来了一种之前被人们认为是堕落的固定形象。麦当娜是他们最著名的忠实拥护者之一。她请多尔切和嘉班纳为她量身设计了150套表演服装，用于其1993年女子秀（Girlie Show）世界巡回演出。这些服装都是这一新形象的典型。这是一种基于力量和自信、带有讽刺意味的造型。

当时，有许多设计师将男士内衣设计成可以接受的性感款式，多尔切和嘉班纳也是其中两位。让—保罗·高缇耶、约翰·加里亚诺和维维安·维斯特伍德都曾经用紧身胸衣作为作品主题。这些服装都是内衣外穿，明确地传达情色意味，挑战道德传统和性别特征。缎子做的紧身胸衣变成了新型的迷你裙，看上去像女性睡衣的服装是迷人的，具有诱惑力的，覆盖着莱茵宝石的上衣，这些都成为90年代新魅力形象的代表。





我们设计时装，就像构思一部电影。我们心中有一个故事，并设计出对应的衣服。





多尔切和嘉班纳1989年在东京开出第一家时装店，随后是米兰和香港，最后是伦敦（1999年）。多尔切和嘉班纳的标志在世界范围内成为一种闪亮的和意大利性感的象征，许多人竞相模仿。他们的服装永远是好莱坞电影明星、时尚杂志和一群富有的派对人群的最爱，常出现在各大城市的时尚俱乐部和酒吧内。他们的男装同样结合经典元素和性感元素：条纹帮派大哥套装、印花和绣花外套。使用黑色作为主色调成为他们的标志。当然，他们也会推出更休闲的系列，手艺精湛的西西里手工艺者和裁缝制作出休闲随意的服装，往往是在土褐色或黑色的基调中，加上一抹猩红色。裤子被裤袜取代，配上有图纹的皮夹克和注重表面质感的编织毛衣。

多尔切和嘉班纳代表着前卫的时尚，制作了漂亮高品质的鞋子、服装和其他产品。他们的作品于1991年获得国际纯羊毛质量奖（Woolmark award），令人调侃的是，它们对异性恋和同性恋者具有同样的吸引力。1993年，他们又推出价格相对较低的二线品牌。如今，香水的销售对于顶尖时装屋的成功不可或缺。多尔切和嘉班纳的香水产品同样大获成功，获得许多大奖，包括1993年Perfume Academy的年度最佳女用香水大奖；1995年的男用香水大奖；1996年香水奥斯卡的最佳男用香水；2008年的“浅蓝男性香水”再次获得香水奥斯卡最佳男用香水和美国FIFI香水大奖。
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时尚作为一种社会宣言



亚历山大·麦昆

ALEXANDER MCQUEEN


亚历山大·麦昆，1970年生于英国伦敦。

他让时装结合了精湛的缝纫技艺和前卫的设计。






亚历山大·麦昆被普遍认为是一位具有高度创新精神和出色缝纫技巧的设计师。他曾在萨维尔街上著名的安德森与谢波德高级定制服装店（Anderson & Sheppard）实习，1990—1992年，在君皇仕高级定制服装店（Gieves & Hawkes）工作。那个时期，他掌握了16世纪至今各种裁剪工艺。就是这一技能，让他有机会为纪礼（Gigli）、立野浩二（Tatsuno）、纪梵希和古琦设计服装。他进入著名的中央圣马丁艺术与设计学院（Central St Martin's School of Art and Design）进修硕士课程，并于1992年以他的“开膛手杰克跟踪他的受害者”（Jack the Ripper Stalking his Victims）作品系列毕业。他是1996、1997、2001年的英国年度设计师。




亚历山大·麦昆于1992年推出自己的品牌系列。1994年的“虚无主义”（Nihilism）系列、1995年的“鸟群”（The Birds）系列和1996年的“高原强暴”（Highland Rape）系列，充满了破旧的蕾丝花边和蓬乱的发型使他的争议不断，有人喜欢也有人不屑。1996年，他著名的超低腰“包屁者”（bumsters）裤装露出股沟；1997年，（Bellmer la Poupée）系列的模特打扮成戴着珠宝铐链的奴隶；1999年，他在时装秀舞台上装了一个机器，表演时向模特和服装喷射颜料。这些都是他颇具争议的作品。麦昆的服装秀制作精美、专业，有时具有视觉上的冲击效果，时装的表演地点常常选在一些传统工人阶层场所，如：伦敦博罗市场或者疯人院。他的极具魅力的外套和破旧脏乱的环境形成鲜明对比，使其作品在巨大的反差对比下更具吸引力。





我设计的服装是强大的，它们会为你塑造自信。





1997年，麦昆同时为纪梵希和自己的品牌设计服装，这成为一把双刃剑。纪梵希时装屋是优雅美丽的，亚历山大·麦昆自己是创新前卫的设计和独一无二的想法。然而，麦昆还是能够为纪梵希公司设计出其标志性的风格。2000年，他转投古琦公司。当时，他将自己公司51%的股份出售给古琦。2002年以后，他的作品少了放纵，多了娴静，更关注的是衣服的设计，而非戏剧化的制作。他说：“在一些舞台上，你不得不成长。如今，重要的是人们关注的是衣服本身，而不是穿着小丑服装的人。”2005年，麦昆举办个人作品回顾展，展出了日式和服、高科技紧身衣、塑身内衣、荷叶边裙子等等。2007年，麦昆启动二线品牌麦蔻（McQ）系列，目标是更年轻、休闲的样式。产品包括牛仔裤、T恤、迷你裙和针织品。
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重温历史



约翰·加里亚诺

JOHN GALLIANO


约翰·加里亚诺，1961年生于直布罗陀。

他设计出的“反穿”定制时装，揭示定制时装的衰落。






1984年，约翰·加里亚诺在其伦敦中央圣马丁艺术与设计学院的毕业演出中，以他那基于1789年法国大革命后的“恐怖统治时期”的“难以置信”系列震撼了观众席，其中著名的布朗斯精品时装店老板琼·伯斯坦（Joan Burstein），立刻买下了所有的服装，并将它们展示在橱窗内。自此加里亚诺作为一名令人兴奋的新锐设计师的前途得到了保证。




当加里亚诺还是一名学生时，他就常去参观伦敦维多利亚和艾伯特博物馆（London's Victoria and Albert Museum）。在那里，他仔细素描了高级时装大师玛德琳·维奥内的裙子。接着，他在萨维尔街的大裁缝汤米·纳特（Tommy Nutter）手下工作，进一步完善了其斜裁技能和缝纫技巧。1984年，他在伦敦的帕森斯格林地区开张了一间工作室，那里的工作巩固了他的斜裁设计师的名声。作品表现出一种奇幻和经典之间的平衡，并糅进怀旧风格和铺张奢华。和伊夫·圣·罗兰一样，他的作品变化多端，包括苏格兰高地服装到16世纪裙撑、日本元素和50年代的帮派套装等。

加里亚诺一路受到不少名人的帮助，如阿曼达·格丽芙（Amanda Grieve），即后来的哈莱克女士（Lady Harlech） 、美国版《时尚》的创意总监莱昂·塔利（Leon Tully）、潘恩韦伯公司（Paine Webber International）的瑞士总裁约翰·巴尔特（John Bult）、桑·斯伦贝谢（Sao Schlumberger）、酩悦·轩尼诗—路易·威登集团公司的总裁伯纳德·阿诺特（Bernard Arnault）等。加里亚诺是1987、1994、1995和1997年的英国年度设计师。

阿诺特邀请加里亚诺担任1995—1996年度纪梵希的首席设计师。一年后，加里亚诺成为迪奥的设计师。尽管在当时，这似乎是一种不太可能的选择，但事实上，加里亚诺时装秀一直延续着美丽和创新的特点，而浪漫主义加上精巧的缝纫技术，特别适合迪奥时装屋奢华设计的历史。加里亚诺被时尚记者描述为一位“令人惊叹的男孩”和“浪漫英雄”。但最近，也有人以指责的口吻认为“表演，而不是服装，成为加里亚诺的重点”。

加里亚诺的时装秀被贴上“巨作”标签，或许是他总在演绎巴黎最奢华的表演，好像戏剧舞台作品一样，每个系列总是配有主题，并注重视觉效果。有许多次，他改造场地来满足他的想象力：足球场被改造成森林；巴黎歌剧院变成英式茶派对；古老的火车站变成东区“集市”等等。观众不仅欣赏服装作品，同时在体验一场主题秀。加里亚诺本人也打扮成表演的一部分，令他的时装秀更像是一次化装派对，而少了营销的功能。
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当代先锋派时装







时尚中的傲慢与历史



维维安·维斯特伍德

VIVIENNE WESTWOOD


维维安·维斯特伍德，1941年生于英国柴郡。

她热衷于模仿朋克造型。






维维安·维斯特伍德通过她那服装的风格、模特的姿势以及时装摄影作品，开创了时尚作为性感挑衅的开端。在整个80年代，这位英国设计师的作品不时公开挑战已有准则，得到时尚媒体的广泛追逐。受到她与众不同风格的启发，让—保罗·高缇耶（Jean-Paul Gaultier）、桑德拉·罗德斯（Zandra Rhodes）、蒂埃里·穆勒 （Thierry Mugler） 和克洛德·蒙塔那（Claude Montana）等设计师也尝试挑战传统时尚的极限。这一趋势与80年代女性反叛主义潮流相辅相成。




维维安·维斯特伍德和马尔科姆·麦克拉伦（Malcolm McLaren）一起在伦敦开了一家时装店，两人将店铺取名为“性”（sex）。那时期，她沉溺于70年代的朋克风格。在与朋克乐队“性手枪”（Sex Pistols）的联系中，她模仿朋克不拘一格的自己动手（do-it-yourself）造型，这意味着与所有高端时尚规则的冲突。这种对时装设计的高度攻击性，有时甚至以有点冒犯的方式成为她职业生涯的标志。她尤以制作有创意的服装出名，如内衣外穿，成为一种当时被许多人模仿的潮流。
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维斯特伍德不断加强与英国时装业的联系，并对历史上的戏服设计制作技巧表达了敬意。90年代，她的作品表现出对高度技术化的缝纫技巧与对裁剪艺术的兴趣。她在伦敦维多利亚和艾伯特博物馆研究历史上的戏服的构造，并认为“要有创新，你必须以传统为基础”。





在政治和社会革命中，一个人的穿衣方式成为其在变革中表达立场的方式。立场越坚定的人，在服装穿着上就表现得越明显。





1981年，她的“海盗”（Pirate）系列作品问世，特点是中性化的设计，摒弃了之前常用的黑色，带有割口的夹克、露出明亮的橙色丝绸内料、模特头上还绑着布条。这一系列作品马上受到主流时尚的欢迎。1987年，维斯特伍德的经典作品，包括哈里斯花呢系列，表达了对萨维尔街的缝纫传统和英国羊毛针织品、华达呢和花呢纺织品的敬意。尽管维斯特伍德的作品形式夸张，嘲讽了英式生活方式，但同时，这些作品却有助于英国产布料的出口和其他公司的发展，如巴宝莉（Burberry）公司等。鉴于此，1998年，她被授予女王出口成就奖，后来又从女王手中接过大英帝国军官勋章（OBE）。维斯特伍德被评为1990、1991年英国年度时装设计师，成为英国最具创造力和影响力的设计师。她的作品主题像钟摆一样，变化不定，从1993年“英国狂”（Anglomania）、1995年“色情地带”（Erotic Zones）和“可可蒂万岁”（Vive La Cocotte）到1998年的“绑在桅杆上”（Tied to the Mast）［这是受到19世纪画家席里柯的名作《梅杜萨之筏》（The Raft of the Medusa）的启发］。这种对比与冲突一直出现在她的作品中，它是有历史传承的，同时具有永恒的吸引力。





女性时尚

WOMEN'S FASHIONS


纵观历史，女性曾经通过炫耀她们穿着的华丽服饰和大量的服装配饰来体现其社会形象和地位。19世纪末20世纪初，随着社会习俗和态度的改变，女性时尚发生了巨变。




在世纪之交，有些女性积极参与政治争取女性选举权、财产权和受教育权。她们喜欢更实用的裙装，敢于穿上没有胸衣的衣服，通常就是有多层柔软面料的高腰裙。这种“改革裙”在19世纪七八十年代，受到一些人的欢迎，包括艺术家们、女权主义者和具有反叛精神的年轻人。一位名叫哈米妮·卡多勒（Herminie Cadolle）的法国女性，倡导了一次革命：她将胸衣分成上下两片，使其穿上去更舒适。她将上半片称为“胸罩”或“胸托”。这一作品与同时期其他成就一起，出现在1889年的世界博览会上。1907年，《时尚》杂志率先描写了一种新发明的内衣，取名为“胸罩”。

曾经，灯笼裤被女性搭配在正装礼服中，她们被描述为拥有“不羁的灵魂和激进的社会主义信念”的女人。裤装直到“一战”后，才为女性接受。设计师保罗·波烈在20世纪早期，是最早设计女性裤装的高级时装设计师之一。大多数女性时装的重大变化都源自于战争的实用性影响。在工厂工作的女性，穿着粗蓝布工作服，开公交车和电车的女司机则穿着看上去更男性化的制服。

20世纪20年代，女性获得选举权。为了庆祝，她们第一次穿上短至膝盖的短裙和无袖上衣与V领上衣，出现用剃刀剃出的短发发型。这些新风格都被认为非常粗鲁和不道德。这时，可可·香奈儿用她那些实用而舒适的服装，建立了一个时尚帝国。这些服装设计的最初灵感毫无例外地是来自男装。“二战”后，克里斯汀·迪奥抓住了对女性化服装的心理需求，推出了他的“新造型”系列作品，再次回归沙漏型样式、低至肩部的低领淑女形象配以飘逸的裙子。

但是，到60年代末期，妇女解放联盟要求男女同工同酬。许多女性（还有男性）为了表明团结一致的决心，穿上了中性服装。不少人还穿上了无胸衣透视女衬衫和迷你裙。这种对女性身体公然的暴露，意味着对过去性别禁忌的冲击和粉碎。80年代，男女平等法律最终在许多西方国家生效，另一种独立着装的浪潮以“权力服饰”的形式出现：有肩垫的男性化皮夹克制造了一种干练的管理者形象。许多设计师，包括让—保罗·高缇耶、蒂埃里·穆勒和詹尼·范思哲等，让他们的模特穿上袒胸露肩的超时髦紧身褐色皮夹克外套，配上引人注目的链子和穗条。1990年，高缇耶为麦当娜的《金发雄心》（Blond Ambition）世界巡回演唱会设计了圆锥体胸罩，成为一种文化标志。

在过去的20年，着装的趋势变化更强调了个性化需求，而不是集体的风格。混搭服饰、民族风服装、邋遢的造型、街头时尚风格或者复古裙子，这些各类服装允许女性表现自我个性，在服装的选择中，体现出其涵义和记忆。尤其是复古裙装的兴起，是电影和多媒体产业日益巨大的影响力的产物，成为流行文化的一种形式，对社会产生了深远的影响。







时尚中的意义和记忆



山本耀司

YOHJI YAMAMOTO


山本耀司，1943年生于日本东京。

他通过对服装形式的解构，创造出服装中的尊严。






山本耀司的职业生涯长达30年。他一直挑战时尚的传统规则，始终致力于证明黑色是美的。对布料，他有着手艺人般敏锐的感觉。他设计每一季作品，均由面料入手，然后让服装成形。因为他的服装是解构主义的，所以它们被认为是反时尚的。然而，山本耀司坚持认为，服装的作用是唤起人们的情感回应，必须与日常生活紧密联系。




1983年，山本耀司和川久保玲一起，在巴黎的T台上展示了一些黑色、有破洞或撕口、像斗篷一样的服装,震惊了国际时尚界。媒体称这些作品是20世纪时尚业的一次革命，赞美了一种“贫穷造型”而不是高雅魅力。模特们身上裹着一层又一层黑色面料，不平整和没有包边的下摆，位置奇特的口袋和固件，让人感觉这些服装还未完工。两位设计师为他们的服装辩护，坚称你可以从这些作品中发现尊严和美丽，它们象征着许多人在生活中不得不忍受的艰辛和压迫。
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山本耀司成长于战后的东京，母亲是一位裁缝。在她的指引下，他决定学习服装设计。从法学院毕业之后，在1966—1968年，他选择在东京的文化服装学院（Bunka Fashion College）学习。他的作品主旨是基于身份的二重性—既非东方，也非西方、非男非女、不暴露但诱人的服装。他说到：“当我刚开始设计服装时，我想为女性设计男装。但是这些服装没人会买。至于现在，我认为我的男装穿在女性身上同样出色，女装亦然。”

山本耀司拥有出色的缝纫专业技能，这在改变传统西方男子商务装造型的过程中作用突出。通过除掉内衬和肩垫，去掉夹克上的曲线型缝线，加宽裤腿等操作，使分量沉重，构造繁琐的服装变得轻巧、休闲和舒适得多。山本耀司在服装的细节处理上反映出他的智慧和幽默，如皱折的纽扣，在服装表面显而易见地采用对比色的缝线，在显眼部位的布料上挂下来的长线或卷须，等等。他使白T恤配黑色套装的组合流行起来。





黑色是谦虚的，同时也是傲慢的。





90年代，山本耀司推出不同特色的系列作品，均采用许多维多利亚时期的衬裙和爱德华时期的裙撑为主打。他向许多伟大的西方设计大师表达敬意，包括可可·香奈儿、 克里斯汀·迪奥和伊夫·圣·罗兰等。通过对他们风格的模仿，他向全世界证明了他那对面料的处理能力、裁剪构造能力和设计轮廓的能力，可以与那些世界顶级高级时装设计师相媲美。







革命：时尚作为理念



川久保玲

REI KAWAKUBO


川久保玲，1942年生于日本东京。

她运用突破性的方法和面料，使时尚理智化。






川久保玲与其他视觉艺术实践者们广泛合作，以期冲破当今社会服装构成的界线，重新思考身份与性别的角色作用。她的服装是战后前卫先锋派设计的极端代表：参考了过去的传统，挑战了一些对高级定制时装的认识（如精英活动和追求完美构造技巧等），体现了一种对社会的政治或文化的批评态度。




川久保玲是CDG（Comme des Garçons）品牌的创办者。她完全从概念的角度进行设计，从未完工的、不规则的、单色的和模棱两可的作品中找到美。她采取理性的方式，专注于面料与创意。和山本耀司一样，她的设计反映的是“解构主义”方法：翻新的服装被一再割破、损坏、打结和做旧—与构造一件服装完全相反。





CDG的理念：没有之前已经出现过的服装，没有重复的设计。相反，我们的作品是面向未来的新设计。





20世纪80年代，川久保玲将黑色当作一种“无色”使用，把它设想成一种不存在，而不是存在。她的标志是（其每一系列作品都会出现的）不对称线条、结构与雕刻般立体的分层。这很像玛德琳·维奥内，作品由复杂的编织样式构成，人们往往只能拆去针脚才能知道它们是如何合在一起的。当看着这些平面、抽象的部件时，人们不禁赞赏她的服装那不规则的构造。在1983年的春夏作品中，她主打米色棉布裙和上衣，体现了这一时期社会的不稳定，象征着她的作品面料设计中一个固有的特点：显而易见的缺陷，如作品中的破洞设计，增加了面料的维度和立体感，让内层的面料通过破洞显露出来。川久保玲旗下首屈一指的面料设计师名叫松下宏（Hiroshi Matsushita），他能在织布机上重新制作面料，这一技巧被称为“织机孔洞编织”（loom-distressed weaves）。川久保玲所谓的“花边”针织物，展示了她的服装是如何有目的地编织起来：把不同大小的各种破洞合在一起，看上去像不同的裂缝和裂口。川久保玲在不规则的编织中找到美。这些服装搭配的是手术弹性绷带打底裤和裹脚式鹿皮短靴。

川久保玲1997年推出的“肿块”（Bump）系列又激起保守派的攻击。这些作品中，川久保玲粉碎一切传统，在最令人意想不到的部位增加垫片—如腹部、肩膀和胸部之间和背部中央。这样，人类身材被完全扭曲，呈现古怪的比例。时尚作者们推测，这是她的女权主义宣言，表明服装是如何破坏女性身材的性吸引力。川久保玲本人并没有出来解释她的意图，因为她相信，应该由服装本身告诉世人。
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时尚文本与社会评论



弗兰科·莫斯基诺

FRANCO MOSCHINO


弗兰科·莫斯基诺，1950—1994年，生于意大利伦巴第，卒于意大利米兰。

他用自己的作品嘲弄了时尚，批判时尚业的物质主义本质。






弗兰科·莫斯基诺的服装植根于20世纪80年代晚期出现的超现实主义复兴运动，都与嘲讽有关。他崇尚画家马格利特（Magritte）的作品所带来的超现实主义影响力，运用移置（displacement）这一超现实主义技巧—将不协调的图案并排放在一起，制造出一种视觉冲击力。他的服装是一种社会宣言，并且和艾尔莎·夏帕瑞丽（Elsa Schiaparelli）的作品一样，蕴含着智慧和幽默。




1968—1971年间，莫斯基诺起初在米兰国立美术学院学习艺术，后来，他很快就转向了缝纫与面料，这为他日后进入设计行业打下基础。他是一位自由职业设计师和插画师，曾为范思哲画设计草图。1977年，莫斯基诺成为意大利公司Cadette的一位设计师。1983年，他开办第一家自己的公司，取名月影（Moonshadow），同时推出莫斯基诺高级时装品牌。

莫斯基诺设计的上衣不使用安全别针，一件有焦痕图案的真丝衬衫仿佛在说：“我被熨烫过度了。”还有一款冬季外套，上面缝着泰迪熊的毛皮。他采用了60年代的“新流行”方法，创作他的反时尚宣言，不仅指向反对这一行业的物质至上主义，同时指出，购买者是时尚的受害者。他设计滑稽的劳力士（Rolex）项链，看上去像是由回收的钟表部件拼凑而成，却属于一个代表着财富的品牌作品。他的服装则将廉价的塑料与昂贵的皮草原料混在一起，这是他给自己的时尚作品附上的意义。1988年，他推出二线品牌“价廉物美”（Cheap and Chic）。该品牌作品很新潮，但不一定便宜。他对时尚的嘲讽持续到1990年，“有机比基尼”（Organic Bikini）这一系列由真正的草做成，帽子的形状是婚礼蛋糕，而白色的手包看上去像盖满了融化的巧克力。他的“标签女王连衣裙”（Label Queen Dress），制作材料是他在纽约麦迪逊大道专卖店里用于橱窗展示的购物袋。这一作品代表着他对社会消费主义的批判。





时尚应该是有趣的，应该传达一种信息。





这种借鉴自电影、动画、媒体和流行文化的有趣形象，使莫斯基诺的作品更受欢迎。消费者们似乎并不介意他在嘲弄他们，而试图动摇整个时尚体系。他以一种达达主义艺术派风格猛烈抨击体系、客户和时尚媒体，却得到了他们的掌声。而具有讽刺意味的是，这种自反批判反而使他的生意日益兴隆。

莫斯基诺的视觉搞怪和滑稽的品牌标识，通过他的时装秀得到进一步推广。他的时装秀更像是一次表演艺术，有着一种不可预测性。在他的高级时装秀中，他给夹克打气，并用充气PVC（聚氯乙烯）材料做成长围脖。1994年，他的“生态文化”（Ecoculture）系列中，启动了“对自然友善”（Nature Friendly）的标签，成为首位使用环保材料和染料的高级时装设计师。他推出一件性感黑色晚礼服，配上一件透明塑料的紧身夹克，使用白色针脚，且在背部贯穿着一行文字——“Ecology now? Ecology now!”。

莫斯基诺比其他设计师更愿意接受新技术，他会用简短的录像来宣传作品。莫斯基诺去世后，一个以他的名义建立起来的基金致力于帮助儿童战胜艾滋病和艾滋病毒。他的公司经常为一些慈善机构和筹款组织做设计，如纽约艺术走廊（Artwalk New York）。
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解构主义与“比利时六君子”



安·迪穆拉米斯特

ANN DEMEULEMEESTER


安·迪穆拉米斯特，1959年生于比利时的克特雷特。

她被视为时尚界的解构主义先行者。






安·迪穆拉米斯特以其对20世纪90年代野蛮主义的嘲讽抨击而闻名。她的服装非常严谨，不张扬，剪裁大胆且具有尝试性，使用非常规面料，如纸张、皮革、画布和做旧处理过的麂皮等。她使用的面料经常经过各种处理，如不对称剪裁、包裹、披挂或扭曲。这些服装时常会附上穿戴说明，她称自己的服装是浪漫的、诗意的、精巧的和野性的。




安·迪穆拉米斯特1981年毕业于安特卫普皇家艺术学院（Antwerp Academy of Fine Art）。1987年，她推出第一季女装系列作品。2005年，推出男装。她的设计理念和其他几位“比利时六君子”成员马丁·马吉拉（Martin Margiela）、德里·范诺腾（Dries Van Noten）、玛丽娜·易（Marina Yee）、威尔特·范拜尔唐克（Walter Van Beirendonck）、德克·范瑟恩（Dirk Vansaene）一样，追随法国哲学家雅克·德里达（Jacques Derrida）的解构主义思想，后者的作品影响深远，涉及时尚、电影、设计和建筑领域。

“比利时六君子”在80年代的先锋派时尚中崭露头角，代表着新一代的设计师。他们吸收了70年代风格和80年代早期日本设计师的作品，引领了欧洲时尚界一股新的设计方向：解构主义。在服装设计领域，解构主义是指各种技巧的运用，如坚持不对称剪裁，强调接缝和固件，在不寻常的地方出现开口、毛边等等。服装的下摆常常是不对称的，不是放大就是缩小，且通常是黑色的。





我并没有被时尚界现在正发生的事所迷惑，因为我跟随自己的方向前进。





迪穆拉米斯特的服装构思巧妙，看上去像要从身上滑落，但其实有隐藏着的内部支撑设计结构缝合在一起。她还设计出部件或区域可以扣上或摘除的服装。她同时否定或解构了一些传统的服装设计理念，如服装可以塑造提升身材或可以使穿戴者看上去更漂亮等。也就是说，她强调了创作设计过程的重要性—无论是概念性的还是技巧性的，而最终的产品则是次要的。她的作品常常被拿来与川久保玲和山本耀司的早期作品做比较，因为这些作品都是基于概念性的、无构建的，且基本是黑、白、灰色系。这种国际时尚界的“做旧造型”，常与80年代早期的经济衰退联系在一起进行讨论，被人们看作是对全球范围的时尚界反应。

迪穆拉米斯特常常与艺术家和音乐家合作。1999年，她的不对称剪裁裙装，与吉姆·戴恩（Jim Dine）合作，印上银灰色的猛禽图片。2004年，她的“马”（Horses）系列作品，与史蒂芬·克莱恩（Steven Klein）合作。这一系列作品受到高度称赞：灵感完全来自于马，其中包括看上去像骑马裤的裤子，只是两边的口袋是可以移除的；还有一件可变形的骑马外套，只是纽扣被布条取代，并且能当作夹克、外套或衬衫使用。她的作品出现在一些主要展览上，包括：2005年的《野性：疯狂的时尚》（Wild:Fashion Untamed）、2003年在纽约大都会艺术博物馆（The Metropolitan Museum of Art）举办的《女神》（Goddess）和1996年佛罗伦萨双年展（Biennale of Florence）。
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面料工艺

FABRIC TECHNOLOGY


从历史上看，时尚业一直是建立在纺织业基础之上。巴黎之所以能成为高级定制时装的中心，部分归功于它的丝绸制造历史。后来，到了19世纪，人们开始寻找一种可以替代天然原材料的人工合成物质，主要是一种既耐用又便宜的“人造丝绸”。




1884年，法国人夏杜纳（Count Chardonnet）用硝化纤维素的溶液进行纺丝，制得了第一种“人造丝”，并申请了专利。尽管这一工艺非常复杂，会导致可怕的爆炸，但是由这些貌似丝绸的细线制成的面料，出现在1926年的伦敦人造丝绸展览会上（Artificial Silk Exhibition）。到了1938年，美国的杜邦公司（Du Pont）开始商业化批量生产尼龙。1940年，消费者可以购买到最早批的尼龙袜。到1966年，三分之一的面料都是人工合成的。它们不再是奢侈品的替代物，而是廉价品的代名词。60年代末期，美国科学家发明一种名叫芳纶（Kevlar）的织物，这是一种人造有机防弹纤维（至今仍被用于防弹背心）。它具有高强度、高耐割性和高耐化学性（包括火与水）。它已经被广泛地运用在专业的骑车装备，如牛仔装和夹克上。

混合工程纺织品是纺织品与部分非纺织品的混合产物—也许会融合玻璃、金属、碳和陶瓷。亚历山大·麦昆1996年的春夏系列作品，采用一种面上喷着不锈钢的人工面料。织物在整理过程中，使用热装置为一些面料提供保护层，如特卫强（Tyvek）。设计师侯赛因·卡拉扬（Hussein Chalayan）使用一种非编织工业面料—看上去像人造纸，它可洗，经久耐用，耐化学物质。让—保罗·高缇耶（Jean-Paul Gaultier）在其1996年春夏系列作品中使用活性染料，将电脑制成的图案印在面料上，产生令人印象深刻的效果。化学活性染料能制作出前所未有的充满活力的印花图案，且细节处理更为精美。一个名叫江城（Omikenshi）的日本公司，研发出一种新型的粘胶纤维纱，命名为克莱比昂（Crabyon）。它由蟹壳制成，当它与棉混合在一起时，能起到杀菌作用，成功率达90%。

最近，位于中央圣马丁艺术与设计学院中的创新中心正着手于研究多感官设计的可能性，制作能随情绪发生变化的有感应的服装。特别是对于“芳香学”影响力的研究：通过在面料中加入香味来增强一个人的健康感和情绪的稳定性。另外，“智能”织物还包括有一种PCM（相变材料）的面料，它可以经过从固体变为液体来吸收热能，而当它们从液体恢复固体时则释放热能。它在衣层上能起到暂时的冷却或加热作用，因此令穿着者感觉舒适。还有一种TCM热铬材料，它能感受到环境温度的变化，会相应改变面料颜色以适应外部气候。

可穿戴技术设计将外部设备嵌入布料中，在某种程度上具备了修复增强功能。一些公司（如飞利浦公司）多年来已着手研究如何将时装设计与他们的个人音频设备结合在一起，甚至在运动装内部内置卫星导航、耳机和心率监测器等。在未来，将会有越来越多的世界电子产品企业与艺术家和设计师合作，致力于新兴技术的开发研究，并投入生产。







挑战常规



马丁·马吉拉

MARTIN MARGIELA


马丁·马吉拉，1957年生于比利时鲁汶。

他运用了解构主义方法，挑战时尚常规。






马丁·马吉拉受到解构主义理念的影响，“使用服装来批判服装”。他的作品缝纫极其精美，但同时会露出接缝处，以强调制作过程。内部的衬里也露出来，有时甚至就做在外面，同时配上毛边。松散的线条像触角一样垂下来，而面料质地的表面渲染吸引着人们的注意力。




马丁·马吉拉在安特卫普皇家艺术学院接受教育，是“比利时六君子”中的一员。1982年，他搬到巴黎，为让—保罗·高缇耶工作了5年。随后，他与珍妮·梅伦斯（Jenny Meirens）一起，于1988年创办了公司。他们在巴黎推出第一季女装成衣系列，次年，马吉拉建立了自己的高级时装沙龙。在他的第一季作品中，模特行走在一段白色面料上，穿着浸泡了红色颜料的袜子，在面料上留下红色的脚印。
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90年代早期，马吉拉回收利用旧服装和面料，制作出新的或不同的产品：50年代的舞会礼服被染成灰色并配上旧牛仔裤；旧头巾被改造成围裙和上衣；舞台上的戏服也被改造；40年代之后的服装被重新剪裁和组合。这种反审美的形式延伸到马吉拉对非常规面料的使用，如由塑料袋和粘胶带制成的裙子。同时，也延伸到服装的构建性设计方式上，如他把肩垫缝在了服装外部。





服装被设计出来是用来穿的。当它被人们穿在身上时，会被身边的人近距离看到。T台则不是这样，在时装秀中，服装被观看的距离和感受与实际生活中是不一样的。





马吉拉被归类为“解构主义者”，他一直在寻求时尚领域中更大的理性可靠性，强迫观众质疑与时尚相关的已有常规。在他的2000年春夏作品“尺寸74号”（Size 74）中，他荒诞地夸大了服装尺寸，包括女式内衣和男式衬衫。这些服装令穿者显得矮小，看上去很滑稽。然而挂在衣架上，观众就需要重新想象他们的衣服在正常尺寸范围内是什么样子。他们会本能地质疑模特的尺寸—通常是6号或8号，认为这与一位普通女性的身材尺寸是不符的。同时，又会询问，什么尺寸是“普遍”的。马吉拉这一解构主义式的矛盾性问题的提出为当代时尚界带来破坏性的冲击。

与许多当代设计师一样，马吉拉使用戏剧舞台设备助阵他的时装秀，作品的安排就像是寻宝游戏。记者们被赠上巴黎地图，并且必须自己找出模特们将在哪里展示下一个环节。录像机是斜靠在一边录制影带的，当放录像带时，必须调转屏幕才能正视。1997年，马吉拉的作品在荷兰鹿特丹展出。同年，与川久保玲的作品一起再被展出。1997—2000年间，他在让—保罗·高缇耶领头的爱马仕公司任职，并获得成功。







面料设计师



三宅一生

ISSEY MIYAKE


三宅一生（Issey Miyake），1935年生于日本广岛。

他设计制作出雕塑般的外形，将时尚变成艺术。






三宅一生被人们称为是“时尚界的毕加索”，但他并不想被人们看作是一位艺术家。从1973年，他在巴黎推出第一季系列作品后，他鼓舞着整整一代的设计师和设计专业学生。他挑战了时尚外形，挑战了当今时尚领域中功能与美学所扮演的传统角色，同时，为现代服装制作注入新的活力。




三宅一生在其作品中描绘了过去、现在和未来，并将日本的传统文化与新兴的技术结合在一起。日本纺织业以生产各种先进的面料而闻名。三宅一生与面料设计师的合作超过了30年，研制出“像蝴蝶翅膀一样精美”的面料，以及能进行热定形打褶，并在表面形成锯齿形图案的面料等。

三宅一生1993年开始推出“皱褶”（Pleats, Please）系列—作品的轻盈和灵活度至今让其他同行望尘莫及。如今，这一系列作品的布料，能通过释放热震动的超声波进行裁剪。他不遗余力地说明他的制作工艺，让客户们知道，制作一件服装是多么复杂的一件事。此外，他与许多艺术家合作，如森村泰昌（Yasuma Morimura）等，在面料进行精致地打褶处理之前，将艺术家们的照片印在上面。这种做法，为艺术家们的原创作品提供新的展示角度和空间。“皱褶和聚酯”（pleats and polyester）系列服装，是三宅一生的代表作，已在世界各地多个主要艺术博物馆和画廊内展出，包括东京、旧金山、伦敦、巴黎和阿姆斯特丹等地。





我感觉自己已经找到一种全新的方式，在当今的大批量生产服装中，保持个性。





三宅一生的服装赞美了人类身体的活力，这也是为什么他会动感地展示自己的服装的原因。他的作品长期以来受到日本和服的影响。他认为，身体与布料之间的空间，创造了一种自然的自由空间。1998年，一场大型作品回顾展在巴黎卡地亚当代艺术基金会举办。三宅一生的服装被人们描述为：“看上去像摇摆的晚会灯笼、拍动着翅膀的异国鸟类或浮在地面上的色彩艳丽的降落伞……”

三宅一生的另一主要系列作品，名叫“A-POC”（英文“一块布”的缩写）。该作品于1998年推出，代表着一种新式的服装制作方法：服装是从大卷的材料上直接裁剪而成，因此将浪费减至最小。他将作品以艺术表演的形式展现给公众，并解释到，这些尺码适合所有人任意穿着。三宅一生认为，“人们应参与到他们自己的服装中去”。他同时认为，这一革命性的系列作品是一种全球性的服装，可以出现在许多不同的地方—也包括非洲、中东等，它们会成为时装的未来。“皱褶”和“A-POC”两个系列服装，在时尚界被认为是标志性的作品，因为它们代表着一种试图重新定义时尚在日常生活中角色的尝试。
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时尚界的达达主义者们



维克托和罗尔夫

VIKTOR & ROLF


维克托·霍斯廷 ，1969年生于荷兰；

罗尔夫·斯诺伦， 1969年亦生于荷兰。

他们采用达达主义方法设计服装，嘲讽高级定制时装传统。






维克托与罗尔夫被称为是国际前卫时尚圈的“国王”。他们出现在高级定制时装业停滞不前的时期。那时复古主义的服装已经全面发展了近20年，到了20世纪90年代，它似乎已无路可走。时尚编辑们和设计屋都预见到了高级定制时装的衰落。认识到这一现状，1992年，维克托与罗尔夫在他们对高端时尚的批判上，采用了战后达达主义方式，挑战已有的传统和潮流，敢于用一种幽默的方式对待高级定制时装。




维克托与罗尔夫两位设计师都毕业于阿纳姆设计学院（Academia of Arnhem）。他们的第一季作品于1998年问世，这一作品成为一种“表演艺术”。在T台上，他们请一位模特在观众面前，直接在之前展示的服装上套上一件新的服装。同时，一位服装师出现在舞台上，帮助她将身上的服装一层层整理好，直到她瘦小的外形变得宽大。这种T台秀，批判了“越瘦越美”的想法，引起了观众席中的笑声，为一场严肃的场合带来喜剧效果。和60年前的艾尔莎·夏帕瑞丽一样，这一讽刺性的作品获得媒体广泛的关注，但维克托与罗尔夫几乎没有卖出一件作品。

他们持续推出了大量作品，在高端时尚界引起轰动。有着扭曲的线条、夸张的形式，常常有很多刻意设计的失误和矛盾。他们让全身涂黑的模特穿上全黑的服装，以嘲讽日本的设计师们；他们毫无敬意地指出，时尚可以比生活更伟大。他们的作品展示持续保持艺术表演的特征，人类的身体以一种没有性别差异、没有性吸引力的物体形式出现。维克托与罗尔夫将高级定制时装业嘲讽为自命不凡的戏院，在那里，大量华而不实的服装无法在日常生活中穿着，只能出现在舞台上。

作为他们2000年秋冬季作品的一部分，维克托与罗尔夫两位设计师继续嘲弄“时尚是壮观的”的想法。他们设计的作品—晚礼服大衣和无尾礼服夹克—表面布满金色和银色的小球。这种视觉双关暗示了这是“极端的时尚”。这是一种反时尚形式，一种对时尚产业的自我反省式批判。在另一季不同寻常的作品推介会上，他们没有展示任何服装，只是举着牌子，上面写着：“维克托与罗尔夫在罢工中。”当他们最终因财务问题破产时，他们举办了一次艺术活动。展示的不是他们的作品，而是各个媒体对他们的报道片断。这一举动，使他们被人们认为是半开玩笑的概念设计师。

2000 / 2001季的作品是他们最成功的作品，也是他们的第一个成衣系列：“星条”（Stars and Stripes）系列。一方面，他们似乎在嘲讽美国的民族主义，另一方面，他们呈现的是符合美国人口味的红、白、蓝色服装，包括运动衫、POLO领和牛仔裤。这一系列作品的成功，为他们在大批量成衣作品上获得商业成功拉开了序幕。2003年10月，在罗浮宫的装饰艺术博物馆（Decorative Arts Museum）举办了维克托与罗尔夫的作品回顾展，与他们2003/2004春/夏成衣作品秀遥相呼应。
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日本街头风格的拥护者



高桥盾

JUN TAKAHASHI


高桥盾，1969年生于日本桐生市。

他设计出一批“好玩”的服装，可以随意改变它们的外形和轮廓。






高桥盾从东京街头风格起家，他那风靡一时的街头服装品牌同样震撼了美国和欧洲。他是日本设计界的新星，他的服装为客户提供多种选择，可以翻面穿，变成完全不同的服装和造型。这种“变身”满足了日本消费者的想象力。高桥盾1994年推出的“UNVERCOVER”品牌，大获成功，至今已在日本开出30多家零售店。




高桥盾受到川久保玲的赏识，在其帮助下，1998年，高桥盾带着他的“交换”（Exchange）系列作品来到巴黎，并在著名的巴黎科莱特（Colette）时尚店进行展示。1999年，他推出“矛盾”（Ambivalence）系列中的可翻穿服装。在T台上，他邀请双胞胎模特，一人穿一面进行展示。这些新颖的服装，具有多种功能且充满乐趣，制造了一种类似于超现实主义艺术家所追求的“矛盾的相似”：一件休闲的牛仔夹克变成一件高贵的皮草裙；第二件牛仔夹克，变成了一件尼龙风衣。

高桥盾1991年毕业于日本文化服装学院（Bunka Academy of Fashion），于1993年开了第一家店，命名“无处”（Nowhere）。在店里，一些被撕开又重拼的动物被塞在一个玻璃展柜中展出。他参加了1995年东京时装周，并于2003年举办春/夏作品巴黎首演。他的作品包括贴花长裤，被认为是艺术品。同年，他的“女巫细胞分裂”（Witch's Cell Division）主题作品，通过拆除固件将其分解，随后重装成不一样的作品。模特的脸部、身体和服装装饰着黑色蚀刻的月亮、星星和一些巫术图案，看上去像文身。这一独特有趣的系列作品是宽松的街头时装配上更有装饰性的风格，效果上有一点陌生和幽默。

高桥盾欣赏捷克视觉艺术家杨·史云梅耶（Jan Svankmajer）在1988年创作拍摄的电影《爱丽丝》（Alice），片中爱丽丝身处的仙境是日益恶化的环境。为了表达自己的敬意，高桥盾设计了丝绸做成的爱德华时期风格的裙子，配着看上去正被腐蚀和掉落的蕾丝和薄纱装饰物。具体的细节处理包括：像烂牙的绣花镶边、形状像眼球的纽扣等。这种对布料颜色、图案及分层的不拘一格的运用，成为高桥盾作品的主要特色。他的作品不仅有政治色彩—他常常在T恤上印着有关世界各地热点问题的文字口号，同时，不断地表露出超现实浪漫主义元素，在他设计的漂亮作品中展现出黑暗的一面。2006 / 2007的秋冬季作品中，他的模特面部被袋子完全遮住，像一个囚犯在被执行死刑前的样子。他最近的系列作品几乎都是神秘的、魔幻的，看上去要揭示某种内在心理感受或困扰。和大多数原宿街头风格服装一样，他的作品受到媒体、动画与漫画的极大影响。
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时尚摄影

FASHION PHOTOGRAPHY


在20世纪之交，时装屋喜欢采用呆板的照片来展示服装。巴黎泽贝格尔兄弟公司（Seeberger Fréres）是最早的商业摄影机构之一，它以一种真实的态度记录时尚，收录了那些放置在富丽堂皇的室内礼服照片的复制品。这些照片中，用上了一些摄影道具，如花束或花篮，那个时期的家具、挂毯、绘画作品或缎面枕头，以及鸵鸟羽毛扇等等。




人工装潢的传统一直延续到20世纪，尤以巴隆·德·迈耶（Baron de Meyer）的作品具有代表性。他对背光的娴熟运用，配上柔焦技术，使他作品中静坐的主角带有一种朦胧美。他成功说服那些英国贵族阶层的夫人们坐下来，成为其时尚人物照的主角，后来在她们本人许可下，公开出售这些照片。爱德华·史泰肯（Edward Steichen）起初也是模仿德·迈耶的装饰性技巧，后来成为首位拍摄真人模特的摄影师，其作品出现在1913年《时尚》杂志。他逐渐摒弃拍摄“已经摆好姿势”的形象，转向在自然光背景下，用快照抓拍更为生动的影像作品。1911年他拍摄的保罗·波烈的模特们非常严肃而又傲慢的面部表情，预示了此后T台时装秀中呈现的代表着典雅的“造型”。

现代主义摄影师们，如霍斯特·P·霍斯特（Horst P. Horst），在30年代创造了更为浪漫与迷人的快照。他们运用布光技巧，制造出丰富的黑色阴影区块。乔治·霍伊宁根—许纳（George Hoyningen-Huenés）使用清晰明亮的照明技巧，使模特们看上去仿佛没有生命特征，几乎完全模仿了之前常出现在超现实主义画作中的模特。亚历克斯·布罗德维奇（Alex Brodovitch）是《时尚芭莎》40年代末至60年代初期的编辑，他鼓励一些摄影师，如理查德·埃夫登（Richard Avedon）和 欧文·佩恩（Irving Penn）等，将摄影看作是一种创意表达的方式。克里斯托巴尔·巴伦西亚加作品中的雕塑元素，促使潘使用空白背景，以创造戏剧化但又优雅的形象，更接近雕像而不是服装。阿维顿则致力于表现其拍摄对象的活力和不同的时间；后来，使用叙事性方式“来讲故事”成为其构思摄影作品的基础。刻意设计的工作室作品消失了，取而代之的是更自然的人体外形快照。

伴随着60年代对年轻人及运动的强调，时尚摄影作品变得更具活力。大卫·巴利（David Bailey）利用服装碎片，运用对角线构图，令其作品充满活力。随后，带来了一系列惊世骇俗的快照作品，如照片里的模特们在塑料泡泡中浮在塞纳河上，或被人从直升机上抛入草堆中。此后10年，时尚的摄影流行一种颓废情绪。赫尔穆特·纽顿（Helmut Newton）的作品充满色情内涵，他的标志是“骇人的造型”，作品仅在巴黎获得出版许可，而在英国和美国都遭禁止。

70年代的一些革新者，在如纽顿和盖·伯丁（Guy Bourdin）等人的影响下，销售产品图片而不是产品本身的想法被提到了一个新高度。在伯丁为查尔斯·乔丹（Charles Jourdan）拍摄的宣传照中，不再是关于俏皮的性感，而是关于性和死亡。他的作品中关于悲剧与激怒的主题，为社会评论提供新的空间和途径。尼克·奈特（Nick Knight）和大卫·拉切贝尔（David LaChapelle）都是技术方面的革新者。他们的作品不再关于表现时尚，而是关于“时尚的概念”。奈特坚持认为，时尚摄影是一种表演形式，互联网令T台上的作品进入全球家庭娱乐领域。他的网站涉及艺术与时尚，因其实验性的互动项目而闻名。




















服装配饰/休闲装







蓝色牛仔裤



李维·斯特劳斯

LEVI STRAUSS


李维·斯特劳斯，1829—1902年，生于德国巴伐利亚,卒于美国加利福尼亚。

他将牛仔裤推广至全世界。






李维斯牛仔裤在美国时尚史上具有神圣的地位，和可口可乐一样，它们都被冠以“真正的产品”—可信的、原创的和可依赖的。李维·斯特劳斯（Levi Strauss）家族和公司一起，已经延续了五代人，至今仍然保持私有。现公司是世界最大的牛仔裤（包括男装、女装和童装）与运动装生产商，其雇员超过3万，遍布世界各地。




最初，李维·斯特劳斯与一位裁缝雅各布·戴维斯（Jacob Davis）合作，后者设计了一种裤子，在裤袋和缝口处加上铜铆钉加固。1873年，他们为第一套李维斯“高腰工作裤”（waist overalls）申请了专利，牛仔布此时进化为一种以棉为原料的面料，用来制作耐用、结实、穿着方便的工作服。随着1848年加利福尼亚州“淘金热”的兴起，淘金者们需要结实牢固的服装。他们纷纷从斯特劳斯的成衣店购买这些靛蓝色牛仔高腰工装裤。

1886年，李维斯品牌的特色是：双缝线裤袋、铜铆钉加固以及一块大大的印有两匹马的真皮品牌标识。1936年，在其举世闻名的“李维斯501”裤型的牛仔裤中，一块红色的标签被贴在左边黑色裤袋上，使人们很远就能一眼认出这款经典产品。二战期间，美国的士兵们穿着李维斯牛仔裤奔赴海外，帮助李维斯产品获得了国际知名度。

20世纪50年代，随着好莱坞西部牛仔片的盛行，李维斯产品销售持续飙升。这些西部片不仅主导了宽银幕，同时也主导了当时新兴出现的电视屏幕。一些演员，如吉恩·奥特里（Gene Autry）和罗伊·罗杰斯（Roy Rogers）成为“狂野的西部”的英雄。战后，随着社会态度的不断改变，牛仔裤成为年轻一代反叛精神的象征，并在一些电影中得到体现，如1953年，马龙·白兰度（Marlon Brando）主演的《飞车党》（The Wild One）、1955年詹姆斯·迪恩（James Dean）主演的《无因的反抗》（Rebel Without a Cause）等。60年代，受到嬉皮运动（hippie movement）的影响，中产阶级的青少年穿上了李维斯牛仔裤、工装裤和夹克，表达了反政府情绪。1966年，李维斯产品首次出现于电视商业广告中。1968年，为了响应妇女解放运动，公司将业务拓展至女装。1971年，公司被授予美国最负盛名的时尚奖项—柯蒂时装评论奖（Coty Fashion Critic's Award）。

到了80年代，牛仔裤进入设计师服装范围，产品竞争变得激烈起来。其他设计师品牌的牛仔裤更时髦，具有不同的功能，营销策略也大不相同。这些方面，李维斯公司无法与他们竞争。在品牌竞争方面，CK等公司成功地将设计师的名字塑造成地位的象征。同时，出现了新的销售渠道，那些私人的品牌产品进入百货商场销售，如美国的潘尼百货（J. C. Penney's）、西尔斯百货（Sears）和梅西百货（Marcy's）等。牛仔裤呈现新的身份，其目标消费群定位在全体年轻人，如说唱舞者、滑板一族，等等。

曾经有一个时期，由于李维斯牛仔的风格变化不大，公司也没有认识到营销与网上销售的重要性，导致其产品销量开始下滑。市场上充斥着各种廉价的牛仔裤。同时，国际贸易规则比较薄弱，海外生产急剧增长。然而，李维斯公司最终成功站稳脚跟，采用了新型的营销策略，确保其市场地位。1992年，公司旗下所有品牌牛仔裤销售达4亿5千万件，总金额达82亿美元。公司成为历史上服装销售量最大的企业之一。
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精美的珠宝



阿弗德·卡地亚

ALFRED CARTIER


阿弗德·卡地亚，1841—1925年，生于法国巴黎,卒于法国。

他设计出了品质卓越、精美别致的珠宝。






1998年2月大英博物馆举办了一场盛大展览，展品是1900—1939年间卡地亚先生的作品：小巧别致、镶嵌有钻石和绿宝石的项链；精巧的烟嘴和烟盒；设计紧凑，注重细节的手表和各种式样牢固、精雕珐琅的金质名片信封。各种作品不同程度受到了埃及、波斯、印度和俄国沙皇时期的影响，展览呈现了卡地亚公司珠宝制作的精湛技艺，令人叹为观止。




几个世纪以来，卡地亚以其独一无二的珠宝工作室享誉欧洲，凭借其产品高超的工艺和卓越的品质而声名远播。卡地亚珠宝作为家族产业，历史可以追溯到1847年。当时，路易·弗兰科斯（Louis-Francois）在几家巴黎门店内销售珠宝和艺术品。1899年，他的儿子阿弗德（Alfred）和孙子路易（Louis），在巴黎高级定制时装和珠宝的中心—和平街13号—开办了那家著名的专卖店。1902年，因为英国国王爱德华七世的加冕礼，各种定制珠宝的订单纷至沓来，令公司应接不暇，由此诞生了一家伦敦分店。卡地亚公司三大名店中的最后一家，于1909年在纽约开张，由卡地亚曾孙皮埃尔（Pierre）创立。
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起先，来自于像卡地亚这样大公司的珠宝作品一般是匿名设计制作的。然而，1919年，时装插画大师乔治·巴比尔（Georges Barbier）为卡地亚设计了一个系列的珠宝作品，包括：珍珠手链和脚链、珍珠胸挂和头饰。华丽精致的卡地亚作品与一件件晚礼服相得益彰，点缀了两次大战期间的峥嵘岁月。卡地亚率先在高级珠宝中引入铂金或白金元素，其作品体现出卡地亚在设计方面的强大才能。

1925年，在巴黎举办的现代工业和装饰艺术国际博览会上，卡地亚公司的作品大放异彩。为切合时代，卡地亚展示了光彩夺目的各种祖母绿与红宝石、蓝宝石或绿松石作品。broche de décolleté 是在这次博览会上推出的一款新颖的礼服扣，还有盘绕的钻石作品，可以夹在头发或眉毛上，另一款具有双重用途的珠宝，例如既可以做胸针，又可以做项链吊坠。还有一款是双层扣，由两个相互扣在一起的部件组成，既可以分开佩戴，也可以合在一起。钻石经常与有色宝石混搭在一起，增加作品的多样性和对比性。梯形切割（baguette cut）成为越来越流行的钻石外形和镶边工艺。30年代，几何形状呼声最高，但卡地亚在30年代末转向了花形图案。

卡地亚是一家大型的商业设计公司，以其精湛的工艺出名，而非前卫的设计。在“二战”时期，珠宝设计停滞了6年。1945—1962年，卡地亚首席设计师珍妮·杜桑（Jeanne Toussaint）推出一整套珐琅金猎豹配件，在战后获得极大成功，影响深远。1973年，卡地亚家族最终将业务全盘售出后，公司推出了一个二线品牌以进入低价市场。大批量生产的产品，作为“卡地亚必备”（Le Must de Cartier）品牌的一部分，在世界各地“必备”商店内销售。在传统宝石制品的基础上，公司还增加了头巾、手包和香水等产品。







阿迪达斯运动装



阿道夫·达斯勒

ADOLPH DASSLER


阿道夫·达斯勒，1900—1978年，生于德国纽伦堡的赫佐格奥拉赫，卒于德国赫佐格奥拉赫。

他是运动鞋领域的先驱者。






阿迪达斯公司是运动鞋研发设计方面的引领者并主导着该市场，这一状况一直持续到70年代，耐克公司崛起并超越了它。1949年，阿迪达斯公司成为最早推出品牌标识的公司之一，该标识由三条直线组成。公司如今是一个大型的运动服饰生产商，集团旗下的品牌还包括锐步（Reebok）、泰勒梅（Taylormade）高尔夫品牌和乐步（Rockport）。




阿迪达斯这家来自于德国的制鞋公司成立于1920年。当时，由阿道夫·达斯勒创办，主要生产拖鞋。4年后，哥哥鲁多夫·达斯勒（Rudolph Dassler）加入，公司开始生产足球鞋和田径鞋。1936年柏林奥运会上，杰西·欧文斯（Jesse Owens）穿着他们的鞋获得了4块金牌，从此，公司的产品名声大振。1948年，达斯勒兄弟决裂。鲁多夫另立彪马（puma）公司，而阿道夫成立了阿迪达斯（Adidas）公司。





一切皆有可能。


阿迪达斯广告语





阿迪达斯品牌一直受到运动员的欢迎，并得以提高知名度，如穆罕默德·阿里（Mohanmmed Ali）、玛蒂纳·纳芙拉蒂诺娃（Martina Navratilova）、科比·布莱恩特（Kobe Byrant）和大卫·贝克汉姆（David Beckham）等。80年代早期，阿迪达斯产品开始流行于嘻哈歌手和说唱舞者间，甚至曾经出现一首名叫《我的阿迪达斯》的歌曲，年轻的非裔美国说唱歌手的演唱令这一品牌更为流行。特别是那些生活在城市中的年轻黑人成为阿迪达斯产品的狂热簇拥者。这一浪潮迅速席卷世界，阿迪达斯成为最受欢迎的运动品牌，至今仍是社会流行文化的一个标志。

在后现代时期，一个人的生活方式与自我的身份认同往往体现在他每天消费和穿戴的流行文化产品类型中，如T恤和运动鞋就是流行文化服饰的一种形式。它们打破性别界线，对男女都具有吸引力，可以随意搭配服饰，也不必考虑色彩的协调。
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2004年，一位英国顶级设计师斯特拉·麦卡特尼（Stella McCartney）启动了一个与阿迪达斯的合作项目，与公司建立长期的合作关系。同样，山本耀司也受到阿迪达斯公司的邀请，为公司设计鞋子，销往日本与美国市场。山本耀司欣然同意，并在此后与阿迪达斯公司又合作了一系列项目。这些合作令山本耀司开始对运动装感兴趣，并最终在英国开设了一些自己的运动服饰商店。

2006年，阿迪达斯公司收购了锐步品牌，公司在北美的销售总额与其主要竞争对手耐克基本持平。同年，公司与NBA官方签订11年的合同，成为其官方篮球服和“超级明星”（Superstar）篮球鞋的供应商。2008年中国北京奥运会，阿迪达斯花费7000万欧元赞助比赛。







皮制品中的奢华



让-路易·杜迈-爱马仕

JEAN-LOUIS DUMAS-HERMÉS


让—路易·杜迈—爱马仕，1938年生于法国巴黎。

他是高品质皮制品配饰的生产者。






著名的“凯莉”（Kelly）包，被认为是当今世界最被渴望拥有的手袋，由爱马仕先生在30年代手工制成，在1956年，他以美丽的好莱坞女星，摩纳哥王后格蕾丝·凯莉（Grace Kelly）的名字命名此包。如今，爱马仕是一个法国高端时尚屋，专业经营皮制品、生活化风格配饰成品和香水奢侈品。一个世纪以来，公司坚持关注品质，包括材料及工艺质量，令这一品牌长时间成为奢侈、地位和好品位的代名词。




爱马仕是在高档皮制品领域具有传奇色彩的家族产业，已持续了五代人。尽管如今的掌门人是让—路易·杜迈—爱马仕（Jean-Louis Dumas-Hermés），但始于1837的经营业务是由蒂埃利（Thierry）和他的儿子埃米尔—查尔斯（Emile-Charles）开创的。他们主要为富人马车行业提供精美的纯手工制作挽具与马鞍。第三代掌门人埃米尔—莫里斯（Emile-Maurice）在20世纪之交主要为汽车行业服务，提供汽车及时尚配饰，如皮带、行李箱、丝巾和银饰品等。

1837年，爱马仕围巾问世，他们在里昂建了一家专门的围巾厂。爱马仕购买中国丝绸原材料，将其纺成丝线，两次织进面料，以达到与市面上的围巾一样的重量和强度。每一块丝巾都用植物性染料单独丝网印制而成，每一种颜色均需一个月才能干，而且有超过20万种颜色供设计师选用。多年来，由于天然原材料越来越难寻觅，爱马仕公司一直努力与那些使用廉价人工原料的对手公司竞争。

除了他们著名的丝巾产品外，爱马仕公司经典系列产品中还包括一些其他标志性的奢侈品，如锚系列（chaine d'ancre）手镯、1937年的骑装外套、1946年男式丝绸领带、1949年的第一款香水“Eau d'Hermès”和1961年的“马车”（Caleche） 香水。60年代，公司向美国的奢侈品商场内曼·马库斯（Newman Marcus）百货公司独家供应丝绸领带，从而长期进入美国市场。到70年代，爱马仕公司的门店遍布欧洲和日本。
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新设计师埃里克·白吉尔（Eric Bergère）和本纳德·桑斯（Bernard Sanz）改造了70年代的服装系列，添加了蛇皮机车夹克和鸵鸟皮牛仔裤。1988年，韦罗妮克·尼查南（Veronique Nichanian）被任命为首席设计师。最伟大的作品是公司于20年代推出的早期男式皮夹克系列，成为了巴黎史上第一个使用拉链的作品。它们是如此独一无二，甚至威尔士王子也买了一件拉链高尔夫夹克。对于男士来说，爱马仕如今的标志性产品是有夏尔巴内衬和镶边的皮夹克、华达呢上装和大衣，以及图案丰富的领带。1988年，公司首次开设女装部，并聘请著名的比利时设计师马丁·马吉拉（Martin Margiela）担任首席。马吉拉曾是让—保罗·高缇耶的助手，设计风格新潮前卫。他对解构主义的热爱，使他成为令爱马仕品牌年轻化，能吸引年轻顾客群的理想设计师。

爱马仕是为数不多的不愿授权其他企业生产带有其品牌标识产品的公司之一。当然，这样做保护了公司名誉及产品质量，保证在生产过程中能近距离监控产品质量。尽管公司于1993年上市，但家族仍持有80%控股权。这一品牌现在延伸到高档手表、香水和手绘瓷器领域。





好莱坞

HOLLYWOOD


好莱坞的电影帮助美国流行文化传播到全世界，同时包括了荧幕上出现的时尚潮流。所有人，无论男女老少，都模仿巨星们的“造型”—尤其是他们的化妆和发型，也包括服饰配件，如帽子和珠宝。这些产品很快就投入大批量生产以满足大众的消费需求。




好莱坞影响着时尚的许多领域。20年代，葛丽泰·嘉宝（Greta Garbo）戴上她的钟形帽，将帽沿拉得非常低，甚至遮住了眉毛。这一造型非常著名，引发了一股时尚界对钟形帽的热捧。铂金发色主导了30年代的性感尤物时期。好莱坞的设计师，包括吉尔伯特·艾德里安（Gilbert Adrian）、霍华德·格里尔（Howard Greer）、沃特·普兰克特（Walter Plunkett）和伊迪丝·海德（Edith Head）等，同时也为美国的成衣行业设计作品，他们中的有些人甚至来自纽约的第七大道，著名的成衣制造业中心。

艾德里安曾经为琼·克劳馥（Joan Crawford）在1932年的电影《莱迪·林顿》（Letty Linton）中设计了一件白色蝉翼纱晚礼服，配上有皱边的衣肩，这一造型成为他最成功的作品，成为30年代具有持续影响力的荧幕造型。随着电影的公映，这款裙子在纽约梅西百货公司售出50万件。同样，普兰克特因为1939年版的《飘》中女主角丝嘉丽（Scarlett O'Hara）设计演出服而出名。1943年的电影《暴风雨》（Stormy Weather）中，卡布·卡洛维（Cab Calloway）身穿一套纯洁无瑕而又令人惊叹的全白套装出场，头戴配有羽毛的软毡帽，脚穿白皮鞋。这一造型鼓舞了非裔美国人穿上宽大的zoot装，以此作为身份的标志。伊迪丝·海德的代表作是她为伊丽莎白·泰勒在1951年电影《郎心似铁》（A Place in the Sun）中设计的戏服。这一服装得以生产，并在全美百货商场内以她的品牌出售。西部片主导了50年代荧屏，斯泰森毡帽、靴子、绣花衬衣和夹克以及鞋带领带这些西部片的特色服饰配件成为了这10年的街头风格。这一时期热门电影中展现的时尚造型常常是街头风格的典范和模范。

好莱坞的影响力并不局限于低端服装行业。世界各地的设计师，如英国的玛丽·匡特在其1961年的第一季高级时装作品中，推出了具有西部风格的女装。而在1965年的后革命历史片《日瓦戈医生》（Dr Zhivago）放映之后，伊夫·圣·罗兰推出了俄式哥萨克帽子和用波斯羊羔皮镶边的外套。1976年，他又在“叶卡捷琳娜女王”（Catherine the Great）系列作品中重新回顾了俄罗斯主题。当拉夫·劳伦为伍迪·艾伦（Woody Allen）1978年的作品《安妮·霍尔》（Annie Hall）设计演出服之后，他影响了当时几百万女性的穿衣风格。在这部电影中，安妮身穿40年代由马夹、领带、平底鞋和宽大的裤子所构成的中性化服装。70年代是经典电影复兴的10年，带来了对早些时候的怀旧情绪，包括40年代。相应地，这一现象带来了二手服装业的兴起，并持续了几十年。

热门电影中的音乐同样影响潮流。甲壳虫、滚石、鲍勃·迪伦等人代表了反时尚潮流，他们留着标新立异的发型，身穿独特的服装，是多种颜色的混合体。强尼·罗顿和性手枪乐队代表了更极端的时尚潮流，他们的音乐和外形象征着反政府情绪。这些摇滚团体和音乐人物常被60年代后好莱坞电影引用，最近成为许多纪录片的主题人物。







鞋类设计中的典雅和复杂



莫罗·伯拉尼克

MANOLO BLAHNIK


莫罗·伯拉尼克1942年生于西班牙加那利群岛的圣克鲁斯。

他设计的鞋子受到人们热情追捧，作品散发着迷人的女性魅力，具有高贵的地位。






莫罗·伯拉尼克可能是世界上最著名的鞋类设计师。他的鞋子成为时尚标志，据说已经不是人们渴望拥有的物品，而是成为人们膜拜的对象。它们是每一次红毯活动中的宠儿，是世界上最佳着装女士们的选择。




伯拉尼克起初学习国际法，然后转向建筑与文学，在他将注意力放在鞋类设计之前，曾想成为一名舞美设计师。70年代中期，他开始为英国设计师奥西尔·克拉克（Ossie Clark）设计鞋子，后者一直在寻找未来主义风格新颖的、色彩丰富的鞋子。同时，伯拉尼克还为意大利米兰最热门的新潮设计师品牌芙蓉天使（Fiorucci）设计鞋子，那些色彩丰富的塑料拖鞋名叫“果冻”（jellies）。伯拉尼克在伦敦国王路附近开了第一家鞋店—“沙巴达”（Zapata），马上得到伦敦时尚人士的追捧，被认为是性感而又略带智慧的作品。80年代，伯拉尼克开始专注于制作更加典雅和复杂的鞋类作品。他的女性化鞋子因轻巧精致的工艺和造型而闻名，还因为生动的色彩和面料组合而受到称赞。

伯拉尼克的鞋子产量很小，保持了独特性。每双鞋子在其意大利的工作室手工制作完成之前，必须经历50道工艺。他亲自参与鞋子的制作，正是因为他对细节的关注，使他的鞋子具有极高的识别度，一眼就能认出。他热爱不同的织物，包括织锦、绸缎和蕾丝等，同时喜欢用皮草等饰边、珠宝点缀和丝带鞋带。他的设计复杂，不同寻常，极其出色，常常有令人眩晕的细高跟（他甚至发明了著名的专门用语“脚趾趾缝”）。他的设计灵感来自于大师们，如玛德琳· 维奥内、萨尔瓦多·菲拉格慕（Salvatore Ferragamo）和罗杰·维威耶（Roger Vivier）等人的设计。





人们穿着高跟鞋走路的方式各不相同……我可以称之为一种暗示吗？我可以称之为一种美感吗？你会以一种令人产生美感的方式走路，你的身体会以一种不同的节奏在摇摆。





伯拉尼克与许多顶级设计师合作，包括约翰·加里亚诺、伊夫·圣·罗兰、比尔·布拉斯（Bill Blass） 和伊曼纽尔·温加罗（Emanuel Ungaro），后者出钱聘他为自己的T台走秀设计鞋子。随着他的作品频繁地出现在热门电视剧《性感都市》（Sex in the City）中，他本人成为一位国际明星。他为片中的女主角，著名电视明星莎拉·杰西卡·帕克（Sarah Jessica Parker）量身定制了一双鞋，取名“SJP”。因为他的国际名望，以及为英国鞋类设计带来的影响和关注，他凭借对英国时尚业的贡献，2007年被授予了OBE奖（大英帝国军官勋章）。
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飞行的帽子



菲利普·特里西

PHILIP TREACY


菲利普·特里西1967年生于爱尔兰戈尔韦。

他设计制作精美的、每种只有一顶的帽子。






菲利普·特里西的帽子非常出名，因为它有着精湛的工艺、特立独行的设计、充满幻想的表现力和非传统女帽制作材料的使用（如水晶和牛角等）。他的帽子是独一无二的，每种只有一顶，是真正的高级定制产品。




特里西1985年在都柏林国立艺术与设计学院（National College of Art and Design）求学，那时开始迷上帽子。1988年，他在伦敦皇家艺术学院（Royal College of Art）继续学习与时尚相关的硕士课程。一年后，他将他的帽子展示给《Tatler》杂志的一位时尚编辑迈克·罗伯特（Michael Roberts）和高级编辑伊莎贝拉·布罗（Isabella Blow）看，后者是著名的英伦风尚女王。布罗在看到帽子后，马上聘请特里西为自己的婚礼制作一顶帽子，她成为他的发掘者和坚定的拥护者，他为她设计了一系列独特的帽子，看上去更像雕塑而不是帽子。





我制作帽子是因为我热爱帽子。它是一件神秘的物品，它为人类服务的唯一目的是美化和修饰。无论你是看着它还是戴着它，心情都会变得很好。





特里西的灵感范围从超现实主义延伸到雕塑艺术，他享受从无到有的制作过程。布罗说，特里西特别喜欢鸟类，在许多创作中，他有效地捕捉到了飞行的概念，包括1992年的作品“羽毛—骨头蒲公英”（Feather-bone Dandelion）。

特里西成长于爱尔兰西海岸的一个小村庄，他用被母亲丢弃的家禽羽毛为姐姐的洋娃娃们制作帽子：“我喜欢羽毛，它们是最令人不可思议的材料。”

伊莎贝拉·布罗是特里西时尚界的伯乐，1990年她邀请他在贝尔格拉维亚区（Belgravia）的家中建立工作室。1991年，特里西受聘于卡尔·拉杰菲尔德（Karl Lagerfeld），为香奈儿高级时装系列设计帽子。自此，他开始与许多设计师合作，包括亚历山大·麦昆、范思哲、纪梵希、华伦天奴和拉夫·劳伦等等。

特里西的帽子作品呈现奇怪的轮廓、雕塑般的外形、配有蕾丝和羽毛。他最知名的作品描绘了一艘护卫舰，取名“船”—这一作品是一艘法国18世纪船舶的模仿品，配有由帽子材料（如微型纽扣等）做成的全套索具。作品的灵感来自于特里西阅读的有关18世纪中期法国生活的文献，那时的妇女，为了庆祝法国海军的胜利，会戴着配有船形配件的发型，走进歌剧院。这些女性因为以这种形式表达对法国事业的支持而受到人们的欢迎。

特里西的帽子参加1996年佛罗伦萨双年展，2001年，他与艺术家瓦妮莎·比克罗夫特（Vanessa Beecroft）合作，在威尼斯双年展上举办艺术活动。他五次被授予英国年度设计师，2007年因其对英国时尚业的出色贡献而获得OBE奖。
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曼波冲浪服



代尔·詹宁斯

DARE JENNINGS


代尔·詹宁斯1950年生于新南威尔士州。

他凭借富有争议的作品，提升了澳大利亚时尚的地位。






澳大利亚人代尔·詹宁斯1984年推出曼波（Mambo）品牌服装，该品牌主要是吸引一些年轻或大胆的人购买的冲浪服和街头服装。产品包括适合所有家庭成员的全系列别具一格的冲浪短裤、T恤、裙子和泳装。这一品牌独特的艺术品反映了澳大利亚人热衷打破常规，其中著名的“嘟嘟狗”（the tooting dog）图案已经成为澳大利亚特有的象征。这种自我反省式的幽默，是典型的后现代主义，同时具有典型的澳大利亚特色。




公司成立于澳大利亚，是从一个家庭后院式的T恤印花作坊发展壮大为一个几百万澳元的冲浪服装生产企业。它的创始人是一群从事图案设计的年轻人，他们对政治、宗教充满兴趣，同时具有幽默感。公司的主打产品是服装，但也生产一些其他产品，如手表、陶瓷等。詹宁斯雇请了许多艺术家创作图案，并复制在曼波产品的面料上。这些艺术家包括：盖瑞·韦德（Gerry Wedd），一位陶瓷和珠宝制作者；莱格·蒙巴萨（Reg Mombassa）（曾用艺名克里斯·奥多尔蒂，他是Mental as Anything乐队的灵魂人物）；还有一位漫画家马修 ·马丁（Matthew Martin）。他们的艺术设计具有超现实主义色彩，描绘了郊区景色，到处都是呕吐的狗、带角的公牛、像盒子般的房子和从工厂烟囱里不断冒出来的污染着环境的浓烟，这些图片代表着对郊区环境缺乏人文关注的社会批判。

詹宁斯发现，在曼波品牌问世之前，澳大利亚本土的T恤和冲浪服图案设计大都抄袭美国品牌，他意识到了吸引人的艺术和图案的商业力量。他承认，他的初衷很简单，只是喜欢引发争议，粉碎一切传统澳大利亚冲浪服品牌的期望，塑造一个风格截然不同的澳大利亚品牌，不再关于太阳、大海和沙滩，并展示给全世界。由于这个品牌的主要目标客户群是年轻人—这是一群沉浸在流行文化媒介（如卡通和漫画等）中的人，这让詹宁斯认识到，明亮的色彩、难忘的图案与文字对作品非常重要。他给予艺术家们足够的艺术空间来创造独一无二的，个性化的作品。同时，不断变化的风格使得这一产品很难被复制或抄袭。这也是曼波品牌的特别之处，吸引着客户不停购买风格多变的产品，也挑战了已有的营销策略。詹宁斯拒绝品牌一贯不变的标识和风格，他的设计师们似乎有源源不断的灵感以支持他不断地变换新风格。
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这一品牌销售的是一种生活方式，同时也是一种反时尚宣言，那些“对现状的批判”总能引发人们深思。曼波不停地挑战那些关于“好品位”的固有想法，以及那些荒谬的澳大利亚流行文化信念和价值观。这一品牌经常被批评为对艺术作品的使用越权了，或违反了协议，是对作品的一种亵渎和明显冒犯。尽管如此，澳大利亚奥运代表团还是身穿曼波印花 “夏威夷”（Hawaiian）衬衫参加了2000年奥运会。

公司2000年被总部在悉尼的Gazal公司收购，后者是一个服装制造商，1990年开始一直是曼波的分销商。如今，这些服装有许多不同的生产地点，现在标签上会标注“made near Australia”。
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The End
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