


From Azzedine Alaïa, Cristóbal Balenciaga, and Coco Chanel,  
to Alexander McQueen, Yves Saint Laurent, and Vivienne 
Westwood, a century's worth of fashion greats from the per-
manent collection of The Museum at the Fashion Institute 
of Technology are celebrated in this limited-edition volume. 
The curators of America’s premier fashion museum have  
selected 500 masterpieces of the art of fashion. Known 
for its innovative and award-winning exhibitions and  
its outstanding permanent collection of more than 50,000 
garments and accessories, The Museum at FIT in New 
York City is one of only a handful of museums in the world 
devoted to the art of fashion. The Museum has built its 
collection around aesthetically and historically significant 
“directional” fashion — the kind of clothing and accessories 
that move fashion forward.

In this volume, the designers are organized from A–Z: 
Adrian, Balenciaga, Chanel, Dior . . . through Xuly Bët, 
Yamamoto, and Zoran. Photographs of selected garments 
from the Museum’s permanent collection illuminate each of 
the featured designers, while texts by the curators at The 
Museum at FIT explain why each designer is important 
in fashion history and what is special about the individual 
pieces featured. In her introductory essay, director and chief  
curator Valerie Steele writes about the rise of the fashion  
museum, and the emergence of the fashion exhibition as a  
popular and controversial phenomenon; and both Steele and  
contributor Suzy Menkes provide a history of this museum’s  
role in the world of fashion scholarship and preservation.

 Fashion 
 Masterpieces
Defining designers of the 20th and 21st centuries  
and their most remarkable works

Opposite

Jean Paul Gaultier
Dress: Peach satin,  
peach stretch cotton
France, ca. 1987

Above

Chanel

Shoes: Cream silk satin,  
black faille
France, ca. 1980



Wearable art
The designers who have taken fashion to its greatest heights

Fashion Designers A–Z is available as a series of six limited Designer 
Editions. Each edition (a total of 11,000 copies) is bound in a fabric created  
by one of six designers — Akris, Etro, Stella McCartney, Missoni, Prada, 
or Diane von Furstenberg — and comes in a Plexiglas box. Crafted by 
hand at a bindery in the heart of Italy, and stamped with a unique number,  
every copy is an instant classic, and an addition to your fashion library 
that is truly one-of-a-kind.

 �Features the masterpieces of over 100 designers selected from the  
museum's vast archive of over 50,000 pieces, and newly photographed  
for this volume. 

 �Includes early couture pieces by Charles James, Paul Poiret, and 
Louiseboulanger; iconic silhouettes from Chanel, Dior, and Yves Saint 
Laurent; and avant-garde creations by Rick Owens, Gareth Pugh,  
and Yohji Yamamoto.

 �Profiles of each designer and fashion house, from Adrian to Zoran, have 
been written by the curators at The Museum of FIT.

 �In her introductory essay, Valerie Steele analyzes the history of museum 
fashion collections from their origins in the 18th century through the 
mega-museum shows of today.

Valerie Steele 

Valerie Steele is director and chief curator of The Museum 
at the Fashion Institute of Technology and founding edi-
tor of Fashion Theory. Described in The Washington Post 
as one of “fashion’s brainiest women,” Steele combines 
serious scholarship (and a Yale Ph.D.) with a rare ability to  
communicate with general audiences. As author, curator,  
editor, and public intellectual, Steele has been instrumen-
tal in creating the modern field of fashion studies.

The contributing author:
Undisputed doyenne of the international fashion press, 
Suzy Menkes is head fashion editor of the International 
Herald Tribune. Among the world’s most influential 
fashion critics, she is an officer of the Order of the 
British Empire as well as a chevalier of the Légion 
d’Honneur. She lives and works in Paris.

The illustrator:
Robert Nippoldt is a German graphic designer,  
illustrator, and book artist. 

Fashion Designers A–Z
The Museum at the Fashion Institute of Technology
By Valerie Steele, et al., foreword by Suzy Menkes
Hardcover in Plexiglas Box
XL-format: 26.2 x 33.6 cm (10.3 x 13.2 in.), 654 pages 
Trilingual edition: English, German, French

List Prices € 275 / $ 350 / £ 250

“Valerie is cerebral. For her, I think  
fashion is a game of chess in high style. . .   
She has an ultra-sharp antenna for  
what will make history.” — Ruben Toledo



Albert Kriemler’s racecar motif 
pattern was created in the spirit 
of the devilmay-care elegance 
of John Frankenheimer’s 1966 
movie Grand Prix.

Akris Edition (2,000 copies) 
ISBN 978-3-8365-2822-1

Paisley is practically synonymous  
with the Etro name — and  
the Paisley motifs selected by  
Veronica Etro are classic 
examples.

Etro Edition (2,000 copies) 
ISBN 978-3-8365-4301-9

Diane von FurstenbergStella McCartney

Prada

MissoniAkris
The colorful zigzag-striped knit 
selected by Missoni exemplifies 
the company’s optimistic, playful  
approach to pattern since the 
1970s.

Missoni Edition (2,000 copies) 
ISBN 978-3-8365-4302-6

Stella McCartney’s edition is 
adorned with the Neon Abstract 
Print on cotton satin from her 
Summer 2013 collection. True to  
McCartney’s modern, fresh, 
style, the prints pop with color 
and sensuality.

Stella McCartney Edition (2,000 copies) 
ISBN 978-3-8365-4304-0

Printed on cotton canvas, the 
Signature Chain Link print  
selected by Diane von Furstenberg  
epitomizes the designer’s balance  
between retro glamour and 
modern chic. The first print ever 
designed by DVF, the Chain 
Link has been a classic since it 
was launched in 1972.

Diane von Furstenberg Edition (1,000 copies) 
ISBN 978-3-8365-4300-2

This teaser is produced at the actual size and using the same paper stock and inks as the book.

Etro

To see the full variety of fabrics for each designer, visit a TASCHEN store near you.

For her edition, Miuccia Prada 
selected four classic prints 
from previous collections and 
re-printed them on cotton: 
the feminine tiny “hearts,” the 
Baroqueinspired “bananas,” the 
abstract geometric “diamonds,” 
and a floral reissued for Prada 
from the 1960 Holiday & Brown 
archives.

Prada Edition (2,000 copies) 
ISBN 978-3-8365-4303-3



Opposite  

Halston
Evening dress: Light blue silk jersey
USA, 1972–1973

right

Chanel
Gloves: Blue cotton velvet, kid suede
France, ca. 1939

Fashion has always held up a mirror to society. 
Or should I say an X-ray?
	 Just as Sigmund Freud analyzed the inner soul 
within the outer shell, so clothes are now believed to 
have a far deeper meaning than appearance suggests.
	 Told through the language of clothes, the twentieth 
century has been the story of women’s liberation —  
literally, when corsets were unlaced to free the body 
and Coco Chanel fashioned malleable clothes from 
men’s jersey underwear; and figuratively, when Yves 
Saint Laurent embraced the pantsuit and women 
stood shoulder to padded shoulder with men in the 
workplace.
	 The American woman has been particularly sensi-
tive to the changing world, whether as a Hollywood 
beauty, dressed by Adrian on or off the silver screen, 
or as a free thinker in minimalist Calvin Klein  
designs that streamlined the career wardrobe and 
seemed destined to equip the wearer to smash the 
glass ceiling.

	 The Fashion Institute of Technology has edited its 
powerful collection just as today’s woman refines her 
wardrobe, to state who she is and what she stands for.
	 The Museum in New York City has embraced the 
sculptural style of Cristóbal Balenciaga, for postwar 
women who still liked it haute; the sweet romance of 
Christian Dior’s nostalgic vision; the famously savage 
beauty of Alexander McQueen; the punk politics of  
Vivienne Westwood; and the flat-plane Japanese clothes, 
breaking dramatically with Western style, of Rei 
Kawakubo or Yohji Yamamoto.
	 Men’s fashion is also on the agenda: The male icon 
has gone through radical transformation too, from 
thin white Ziggy Stardust through Jean Paul Gaultier’s 
man as sex object to rappers and metrosexuals.
	 As well as selecting five hundred pieces out of fifty  
thousand in the museum’s archives, the curators explain 
why these are key to the unfolding story of changing 
style. The museum has thus metaphorically X-rayed 
its own collection to get under fashion’s skin.

Foreword
 Suzy Menkes
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Yves Saint Laurent

Paul Poiret

Rodarte

Paco Rabanne
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paco rabanne (b. 1934)

OppOsite

paco rabanne
Dress: Silver plastic,  
black plastic, silver metal
France, ca. 1966

Paco Rabanne
pAco rAbAnne (b. 1934) presented His first runway show in 1966, calling the collection 
“Twelve Unwearable Dresses in Contemporary Materials.” Resembling futuristic  
armor, the garments were made from discs of Rhodoid plastic, joined with metal rings. 
“We must look for new materials in order to find new shapes,” Rabanne said. This 
idea would establish him as a leading experimental designer.
 Rabanne was raised in Spain’s Basque region, but political unrest forced his family 
to flee to France when he was still a child. He studied architecture for twelve years 
at the École des Beaux-Arts in Paris. Rabanne produced handbag illustrations for 
Charles Jourdan and Roger Model to pay for his architectural training, and the work 
sparked his interest in the fashion industry. He began to design unusual buttons, 
embroideries, accessories, and jewelry in the 1950s, some of which were produced for 
such eminent French fashion houses as Christian Dior and Givenchy.
 Early reviews for Rabanne’s fashions, which were inspired by his jewelry’s plastic 
and modern materials, were mixed. While many French fashion journalists were  
dismayed by the designer’s disregard for tradition, American audiences were intrigued. 
Rabanne continued to present clothing collections, with later work incorporating 
metal disks, paper, leather, rubber, and even fabric, adding new textures and shapes 
to his signature chainmail technique.
 Although Rabanne’s impact had lessened by the mid-1970s, his radical take on 
clothing materials and construction continues to inspire other designers. In February 
2011 it was announced that the Indian designer Manish Arora had been hired as the 
creative director at Paco Rabanne. His spring / summer 2012 ready-to-wear collection 
was shown at Paris Fashion Week later that year. —C.H.

pAco rAbAnne (geb. 1934) präsentierte seine erste Laufstegkollektion 1966 unter 
dem Motto „Zwölf untragbare Kleider aus zeitgemäßen Materialien“. Für diese Klei-
der, die wie futuristische Rüstungen wirkten, verwendete er durch Metallringe ver-
bundene Plättchen aus dem Kunststoff Rhodoid. „Wir müssen nach neuen Materi-
alien Ausschau halten, wenn wir neue Formen entdecken wollen“, war Rabannes 
Überzeugung, mit der er sich als einer der führenden experimentellen Designer sei-
ner Zeit etablieren sollte. 

Rabanne verbrachte seine frühe Kindheit im spanischen Baskenland, bis politi- 
sche Unruhen seine Familie zur Flucht nach Frankreich zwangen. Er studierte  
zwölf Jahre lang Architektur an der Pariser École des Beaux-Arts. Er finanzierte 
sein Studium unter anderem mit Modeillustrationen für Charles Jourdan und  
Roger Model, wobei sein Interesse am Metier geweckt wurde. In den 1950er-Jahren  
begann Rabanne, Schmuck und ausgefallene Accessoires zu entwerfen – darunter 
einige  Stücke im Auftrag so bedeutender Modehäuser wie Christian Dior und 
Givenchy.

Seine Kleider, zu denen er sich von den modernen Plastikmaterialien seiner 
Schmuckkreationen inspirieren ließ, stießen anfangs auf gemischte Reaktionen. 
Viele französische Modekritiker waren entsetzt über Rabannes Bruch mit Traditi-
onen, das amerikanische Publikum dagegen fasziniert. Rabanne entwarf weiterhin 
Kleiderkollektionen, für die er später auch Metallplättchen, Papier, Leder, Gummi, 
ja sogar Stoff verwendete, und fügte seiner charakteristischen Kettenhemdoptik 
neue Formen und Texturen hinzu.
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left

paul poiret
“Sorbet” dress: Mauve and ivory silk satin,  
pink, purple, green seed beads
France, 1913

Poiret was famous for his Orientalist styles. At his  
1002 Night party, Madame Poiret wore harem trousers 
under a short hoop skirt, a costume that inspired the 
“Sorbet” dress of 1913. 

Poiret war berühmt für seine orientalisch inspirierten 
Kreationen. Auf seinem Tausendundzweite-Nacht-Ball 
trug Madame Poiret ein Kostüm aus kurzem Reifrock 
und Haremshosen, das als Vorlage für das „Sorbet“-
Kleid aus dem Jahr 1913 diente.

Poiret était réputé pour ses modèles orientalistes. 
Lors du Bal des Mille et Deux Nuits qu’il a organisé, 
son épouse portait un pantalon de harem sous une 
jupe courte à cerceaux, costume qui inspirera la robe 
« Sorbet » de 1913.

AbOve

paul poiret
Evening dress: Black silk chiffon, gold lace
France, ca. 1926
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paul poiret
Evening dress: Pink, white,  
orange bugle beads, gold silk chiffon
France, ca. 1926
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yves saint laurent (1936–2008)

“The most consistently celebrated and influential 
designer of the past twenty-five years, Yves Saint 
Laurent can be credited with both spurring the 
couture’s rise from its sixties ashes and with finally 
rendering ready-to-wear reputable.” 

„Als beständigstem und einflussreichstem 
 Modeschöpfer der letzten 25 Jahre kann Yves Saint 
Laurent das Verdienst zugesprochen werden, 
die Auferstehung der Couture aus der Asche der 
Sixties beflügelt und Prêt-à-porter-Mode endgültig 
 salonfähig gemacht zu haben.“

« Couturier le plus adulé et le plus influent de ces 
vingt-cinq dernières années, Yves Saint Laurent a 
fait renaître de ses cendres l’esprit haute couture 
des années 60, et a fini par redorer la réputation du 
prêt-à-porter. »  
— Caroline rennolds Milbank, author

Yves  
Saint Laurent

yves sAint lAurent (1936–2008) is one of the greatest names in fashion history. 
Along with Christian Dior and Coco Chanel, he was part of a trio of couturiers who 
epitomized the best of twentieth-century fashion and style. A prodigious sketcher, 
he was never an “inventor” of styles, nor was he a master craftsman. Instead, like 
Chanel before him, Saint Laurent was a modernist who re-contextualized many 
items of functional clothing, such as safari jackets and men’s tuxedos, into chic and 
feminine wardrobe staples. Saint Laurent also produced sweepingly exotic and 
romantic clothes inspired by such diverse sources as Russian peasantry or the 
demimonde of the Belle Epoque. Few couturiers could match Saint Laurent’s 
blend of perfectly proportioned cuts and brilliant color combinations.
 Although known to the world at large by only three initials — YSL — the 
designer was born Yves Henri Donat Mathieu-Saint-Laurent in Oran, Algeria. 
A precocious talent, he moved to Paris to pursue a fashion career. When he 
was just seventeen, Saint Laurent was hired as Christian Dior’s assistant; a mere 
four years later, following Dior’s sudden death, he was named head of Dior’s house. 
While his first collection was a triumph, subsequent seasons were viewed as too avant 
garde. After a traumatic stint in the army and his firing from Dior, Saint Laurent 
opened his own fashion house in 1961 with Pierre Bergé, his longtime partner.
 His ready-to-wear line, Rive Gauche, which debuted in 1966, set the template 
for other French couturiers, and for four decades, until his retirement in 2002, Saint 
Laurent changed the course of fashion. He created a number of landmark styles: his 
odes to art, from Piet Mondrian shift dresses in 1965 to his 1980 Picasso collection;  
his “Le Smoking” women’s tailored tuxedo suit in 1966; his spring 1971 collection, 
inspired by 1940s fashion; and his Ballets russes (1976–1977) and Chinese (1977–
1978) collections. Saint Laurent was also noted for his use of ethnic models at his 
runway shows and for the bevy of inspiring women — from Betty Catroux to Catherine 
Deneuve to Loulou de la Falaise — who were enmeshed in both his designing and 
personal lives.
 So celebrated was Saint Laurent during his lifetime that, in 1983, he was the 
first living fashion designer to have a solo exhibition of his work organized by the 
Metropolitan Museum of Art. While they are more common today, such exhibitions 
were controversial at the time. Saint Laurent died in 2008. His death was a widely 
reported event, particularly in France, and his funeral was attended by leading  
political figures and celebrities alike. —P.M.

yves sAint lAurent (1936–2008) ist einer der größten Namen in der Geschichte 
der Mode. Zusammen mit Christian Dior und Coco Chanel war er Teil eines Drei-
gestirns von Couturiers, das Mode und Stil des 20. Jahrhunderts in ihrer Hoch-
blüte verkörperte. Saint Laurent war ein begnadeter Zeichner, doch er „erfand“ 
keine Looks und war auch kein Meisterschneider. Wie vor ihm Chanel war auch 
er ein Vertreter der Moderne, der vertraute Elemente der Funktionsbekleidung 
in einen neuen Kontext stellte, wie etwa Safarijacken und Herrensmokings, die er 
in elegant-feminine Basics der Damengarderobe verwandelte. Daneben kreierte 
Saint Laurent auch traumhaft exotische, romantische Kleider, für die er sich von 
so unterschiedlichen Vorbildern wie dem Demimonde-Stil der Belle Epoque oder 
russischen Bauerntrachten inspirieren ließ. Nur wenigen Couturiers gelang je eine 
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rodarte
Evening dress: Red, white,  
black steam-dyed tulle, black mohair
USA, 2008

The Mulleavys were inspired by Asian horror films 
when they conceived this extraordinary dress.  
The textile was hand-dyed to resemble blood in water. 

Zu diesem außergewöhnlichen Kleid ließen sich die 
Mulleavys von japanischen Horrorfilmen inspirieren. 
Der Stoff wurde von Hand gefärbt, um die Anmutung 
von in Wasser verlaufendem Blut zu vermitteln.

Lorsqu’elles ont créé cette robe extraordinaire, les 
sœurs Mulleavy se sont inspirées des films d’horreur 
asiatiques. Le tissu a été teint à la main pour évoquer 
l’idée du sang dans l’eau.

riGht

rodarte
Dress: Black, white and metallic wool
USA, 2008
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fOllOwinG spreAd, left

rodarte
Dress: Black lace; black gauze;  black net;  
burgundy, black leather
USA, 2010

fOllOwinG spreAd, riGht

rodarte
Dress: Black net, wool, feathers,  
leather, metallic gauze
USA, 2010
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Cristóbal Balenciaga (1895–1972)

“If Dior is the Watteau of dressmaking . . .  
then Balenciaga is fashion’s Picasso. For like that 
painter . . . underneath all of his experiments  
with modern, Balenciaga has a deep respect for 
tradition and a pure classic line.”  
— Cecil Beaton, costume designer

Opposite

Cristóbal Balenciaga
Evening dress: Black silk velvet cutwork
France, 1938

FOLLOWING SPREAD, RIGHT

Rudi Gernreich
Dress: Multicolor printed silk twill
USA, ca. 1970

Balenciaga
Cristóbal Balenciaga (1895–1972) was one of the greatest couturiers in the history 
of fashion. Born in the Basque country of Spain, Balenciaga opened fashion houses in 
Barcelona and Madrid before the Spanish Civil War forced him to move to Paris in 
1937. From the beginning, he achieved success with the most discriminating clientele, 
including the Duchess of Windsor, Pauline de Rothschild, Gloria Guinness, and 
Mona Bismarck.
	 Although established for more than thirty years on the avenue George V, 
Balenciaga remained inspired by the artistic culture of Spain. His famous “Infanta” 
ball gown of 1939, for example, paid homage to Velázquez’s masterpiece, Las Meninas. 
Similarly, his boleros and flaring skirts echoed, respectively, the clothing worn by 
matadors and flamenco dancers. Later in his career, the voluminous shapes of  
traditional ecclesiastical dress would be central to his work. While his early work 
tended to follow the lines of the body (albeit sometimes overlaid with complex 
constructions of drapery or surface decoration), over time his work acquired an ab-
stract, sculptural simplicity.
	 By the early 1950s, Balenciaga had developed a semi-fitted jacket with a fluid, 
comfortable line that flattered a variety of body types. His balloon dresses, sack 
dresses, and baby doll dresses were equally instrumental in moving fashion away from  
its obsession with the hourglass silhouette.
	 Cristóbal Balenciaga closed his couture house in 1968, believing that elegance was  
irrelevant in the face of a rising youth culture. Yet his explorations in volume, shape, 
and form revolutionized fashion. His contemporary, Christian Dior, aptly described 
him as “the master of us all.”
	 In 1986 when Jacques Bogart S.A. acquired the rights to the Balenciaga label,  
he revived the brand as a ready-to-wear line. Designer Nicolas Ghesquière, who was 
born in 1971, a year before Balenciaga died, presented his first collection for the 
House of Balenciaga in 1997. —V.S.

Cristóbal Balenciaga (1895–1972) war einer der größten Modeschöpfer der 
Geschichte. Der gebürtige Baske hatte bereits Salons in Barcelona und Madrid 
eröffnet, als der Spanische Bürgerkrieg ihn 1937 ins Pariser Exil zwang. Von Beginn 
an arbeitete er erfolgreich für eine äußerst anspruchsvolle Klientel, zu der unter 
anderem die Herzogin von Windsor, Pauline de Rothschild, Gloria Guinness und 
Mona Bismarck zählten.
	 Während der über 30 Jahre, in denen er sein Couturehaus in der Avenue 
George V führte, blieb die Kunst und Kultur seines Heimatlandes Balenciagas wich-
tigste Inspirationsquelle. Sein berühmtes Ballkleid „Infanta“ aus dem Jahr 1939 
beispielsweise war eine Reverenz an Velázquez’ Meisterwerk Las Meninas, seine 
Boleros erinnerten an die Kostüme der Stierkämpfer, seine ausgestellten Röcke an 
die Kleider von Flamencotänzerinnen. Später wurden die voluminösen Silhouetten 
traditioneller klerikaler Gewänder zu einem zentralen Thema. Folgten Balenciagas 
frühe Entwürfe vorwiegend noch den Körperkonturen (die allerdings von komple-
xen Draperien und Flächenornamenten überdeckt sein konnten), nahm sein Stil mit 
der Zeit eine abstrakte, skulpturale Schlichtheit an.
	 Anfang der 1950er-Jahre entwickelte Balenciaga ein antailliertes Jackett, dessen 
fließende, komfortable Linie unterschiedlichsten Figurtypen schmeichelte. Seine
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Issey Miyake

Rick Owens

Stephen Burrows

Christian Louboutin

Chanel

Oscar de la Renta

Missoni

Vivienne Westwood
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previOus spreAd And left

Oscar de la renta
Evening dress: Green-and-gold silk tissue taffeta
USA, ca. 1978

Oscar de la Renta’s clothes have been worn by some of  
the world’s best-dressed women. His use of bright 
tropical colors, as in this evening dress, is characteristic 
of his work.

Zu Oscar de la Rentas Kundenstamm zählen einige 
der bestgekleideten Frauen der Welt. Tropische, 
 leuchtende Farben wie bei diesem Abendkleid sind 
 charakteristisch für seine Arbeiten.

“What’s wonderful and exceptional about oscar is  
that he miraculously embodies and inhabits  
the fantastic world suggested by his creations.”  
— ANNA WINTOUR, EDITOR, VoGuE
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Geschäft, entwirft der Altmeister heute neben Couture und Prêt-à-porter unter 
anderem auch Brautmode, Accessoires, Parfums und eine Pelzkollektion. – C. H.

oscAr de lA rentA (né en 1932) n’a que vingt-trois ans lorsque l’une de ses créa-
tions se retrouve en couverture du magazine Life de juillet 1956. Sa robe est portée 
par Beatrice Lodge, fille de l’ambassadeur des Etats-Unis en Espagne, qui fait alors 
ses débuts dans la haute société. Cette opportunité sert de tremplin à la carrière 
d’Oscar de la Renta : plus tard, les vêtements fastueux et élégants de ce grand créa-
teur habilleront certaines des femmes les plus en vue de la planète.

Né en République Dominicaine, Oscar de la Renta part habiter en Espagne 
à l’âge de dix-huit ans. Il y étudie la peinture et le dessin. Ses esquisses de mode 
lui valent un poste d’apprenti chez Cristóbal Balenciaga, puis de styliste assistant 
chez Lanvin-Castillo à Paris. En 1963, le jeune créateur ambitieux atterrit à New 
York chez Elizabeth Arden, pour qui il conçoit des vêtements sur mesure. Il rejoint 
ensuite Jane Derby Manufacturing et y lance sa propre griffe de prêt-à-porter. A la 
mort de Jane Derby, Oscar de la Renta reprend le contrôle de l’entreprise. Malgré le 
succès éclatant de son prêt-à-porter, il conserve sa sensibilité haute couture. De 1993 
à 2002, il dirige la création de la haute couture et du prêt-à-porter chez Pierre Bal-
main, ce qui fait de lui le premier créateur du continent américain à prendre la tête 
d’une maison parisienne.

De la Renta a toujours conçu des vêtements extrêmement féminins et roman-
tiques. Il associe souvent ses silhouettes épurées à des tissus somptueux, des cou-
leurs vives, des imprimés joyeux et des ornements. Fort de plus de cinquante ans de 
présence dans la mode, il a bâti un empire qui inclut désormais haute couture, prêt-
à-porter, robes de mariée, accessoires, parfums et fourrures. – C. H.

Les créations d’Oscar de la Renta ont été portées par 
les femmes les plus élégantes du monde. Les couleurs 
vives et tropicales, comme sur cette robe du soir, sont 
typiques de son travail.

OppOsite

Oscar de la renta
Cocktail dress: Green silk satin, black velvet,  
patent leather, rhinestones
USA, ca. 1984
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Chanel (Karl lagerfeld)
Suit: Black-and-white houndstooth wool,  
printed silk crêpe, metal
France, 1983

belOw And OppOsite

Chanel (Karl lagerfeld)
Evening dress: Black silk crêpe,  
trompe-l’œil embroidery by Lesage (Paris)
France, 1983
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stephen burrows (b. 1943)

OppOsite

stephen burrows
Dress: Blue double-knit wool; yellow, orange,  
pink, green, and light blue knit wool
USA, 1970

stepHen burrows (b. 1943) wAs one of the first African American fashion designers 
to achieve international acclaim. He is best known for his vibrant use of color, and 
his matte jersey designs have become synonymous with the youthful nonchalance of 
the 1970s. “He stretches a rainbow over the body,” remarked Henri Bendel president 
Geraldine Stutz. “It’s never a hodgepodge.” Influenced by music and dance, Burrows 
produced clothes that were soft, comfortable, and chic. He has won five prestigious 
Coty awards, and his clients have included Cher, Diana Ross, Lauren Bacall, Liza 
Minnelli, Jerry Hall, Lauren Hutton, and Barbra Streisand. His consistent design 
sensibility has made him a strong presence in fashion for over thirty years. 
 Born in Newark, New Jersey, Stephen Burrows graduated from the Fashion 
Institute of Technology in 1966. Shortly thereafter, Burrows debuted his first collection  
of clothes at the O Boutique, strategically located across the street from Max’s 
Kansas City, the popular restaurant and nightclub. In 1970 he met Stutz, who helped 
Burrows launch his career by offering him his own boutique within Bendel, to be 
named “Stephen Burrows World.” Immediately upon his debut at Bendel, Burrows 
was catapulted into the limelight. He was celebrated for his remarkable use of color, his 
eye-catching color-block technique, and his sexy separates that typified the assertive 
woman of the 1970s. 
 “I just wanted to do the complete opposite of what they taught me,” Burrows 
once recalled. Indeed, his designs rejected many of the tenets once considered  
basic to clothing design. For example, in place of button closures, Burrows’s designs 
employed snaps and lacing. He left his machine-stitched seams exposed and used 
brightly colored zigzag stitching to draw attention to this element. Instead of 
hemming his skirts, Burrows would stitch the edges of his garments so they wouldn’t 
unravel, lending an unfinished appearance to his designs and resulting in a rippled 
“lettuce effect” that became his signature. —M.M.

stepHen burrows (geb. 1943) wAr einer der ersten afroamerikanischen Mode-
designer, denen internationale Anerkennung zuteil wurde. Bekannt wurde er vor 
allem für seine starke, lebhafte Farbpalette und Jerseykleider, die zum Syno-
nym für die jugendliche Unbekümmertheit der 1970er-Jahre wurden. „Er spannt 
einen Regenbogen über den Körper“, beschrieb Geraldine Stutz, Firmenchefin 
des Nobelkaufhauses Henri Brendel, seine Arbeit. „Dabei wirken die Kleider nie 
zusammengewürfelt.“

Mit Musik und Tanz als wichtigen Inspirationsquellen entwarf Burrows Kleider, 
die weich, angenehm zu tragen und chic waren. Fünfmal wurde ihm dafür der pres-
tigeträchtige amerikanische Kritikerpreis Coty verliehen. Zu seinen Kundinnen zähl-
ten Cher, Diana Ross, Lauren Bacall, Liza Minnelli, Jerry Hall, Lauren Hutton und 
Barbra Streisand. Dank seiner gleichbleibend hohen gestalterischen Sensibilität 
konnte er sich über 30 Jahre lang auf dem Modeparkett behaupten.

Stephen Burrows wurde in Newark, New Jersey, geboren. Nach Abschluss seines 
Studiums am Fashion Institute of Technology 1966 präsentierte er schon bald die 
erste eigene Kollektion – in einer Location namens O Boutique, strategisch günstig 
dem beliebten Nachtklub Max’s Kansas City gegenübergelegen. 1970 traf er Stutz, 
die seiner Karriere dadurch auf die Sprünge half, dass sie ihm eine eigene Bou-
tique in ihrem Kaufhaus anbot, die unter dem Namen „Stephen Burrows World“ fir-

Stephen Burrows
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issey Miyake (b. 1938)

“Clothes are of no interest except insofar as they 
provoke sentiments and reactions in those who wear 
them. . . . I create, not to express my ego, my personal-
ity, but to try and bring answers to those who are 
asking themselves questions about our age and how 
we should live in it.” 

„Kleider sind bedeutungslos bis auf die Tatsache, 
dass sie Empfindungen und Reaktionen bei ihren 
Trägern hervorrufen . . . Ich entwerfe nicht, um mich 
selbst zu verwirklichen, sondern um all denjenigen 
Antworten zu liefern, die sich Fragen stellen zu 
unserer Zeit und wie wir in ihr leben sollten.“

« En dehors des émotions et des réactions qu’ils 
suscitent chez ceux qui les portent, les vêtements 
n’ont aucun intérêt (…). Je ne crée pas pour expri-
mer mon ego ou ma personnalité, mais pour tenter 
d’offrir des réponses à ceux qui se posent des questi-
ons sur notre époque et la façon de la vivre. »  
— issey Miyake

OppOsite

issey Miyake
Bustier: Red molded resin
Japan, 1983

in tHe eArly 1970s, tHe world of fashion changed dramatically with the Parisian 
debut of Issey Miyake (b. 1938). He was among the “first wave” of Japanese designers 
to capitalize on the great social changes of the late 1960s and the growing influence 
of ready-to-wear clothing. These cultural changes, and Japan’s rise as an economic 
superpower, were factors in Miyake developing an optimistic and future-oriented 
approach to design. He also had a healthy respect for tradition and pioneered the use 
of what were then less fashionable, ethnographic materials, initiating the trend  
toward abandoning the predictable, manufactured, and stylized forms of “exoticism.” 
 Miyake was one of the first globally influential designers to find creative uses  
for the latest technologically advanced synthetics being produced in Japan. The use 
of fabrics such as permanently pleated polyester, combined with his innovative  
construction techniques, allowed Miyake to make some of the most extraordinary 
garments ever seen. His fantastic pleated creations that morph from flat pieces 
of cloth into three-dimensional geometric forms were revelations when they first 
appeared in the late 1980s. In 1993, Miyake launched the Pleats Please line. The 
garments were linear in cut, and the surface designs were daringly innovative. From 
1996 to 1998, Miyake invited fine artists such as Yasumasa Morimura, Nobuyoshi 
Araki, Tim Hawkinson, and Cai Guo-Qiang to design unique Pleats Please works.
 In 1994 and 1999, Miyake stopped designing his collections, choosing instead to 
focus on research and other projects such as his specialty line A-POC (an acronym 
for “a piece of cloth”). The earliest incarnations of A-POC involved a single process 
in which “frames” containing fully formed garments were created in long tubes of 
jersey knit. Each garment needed but for the wearer to separate it from its frame 
using scissors and then customize it to her liking. Today, the A-POC concept has 
evolved into a more modern interpretation, and this system of producing garments 
will be applied to all Issey Miyake lines and will be known as A-POC inside. —P.M.

mit issey miyAkes pAris-debüt vollzog sich Anfang der 1970er-Jahre ein drama-
tischer Wandel in der Welt der Mode. Miyake (geb. 1938) gehörte zur „ersten Welle“ 
japanischer Modemacher, die sich intensiv mit den großen gesellschaftlichen Verän-
derungen der späten 1960er-Jahre und der wachsenden Bedeutung von Konfektions-
kleidung auseinandersetzten. Dieser kulturelle Wandel, in Verbindung mit Japans 
Aufstieg zur wirtschaftlichen Supermacht, bildete den Kontext, aus dem heraus 
Miyake einen optimistischen, zukunftsorientierten Designansatz entwickelte. Sei-
nem ausgeprägten Sinn für Traditionen folgend, verwendete er außerdem als Erster 
Materialien, die damals noch als folkloristisch und wenig modisch galten, und läu-
tete damit die Abkehr von weniger eindeutigen, gekünstelten und stilisierten For-
men von  „Exotik“ ein.

Miyake war einer der ersten Designer von Weltrang, die die jeweils neuesten 
Hightech-Synthetikstoffe, die in Japan produziert wurden, kreativ zu nutzen wuss-
ten. Durch die Verwendung von Kunststoffen wie dauerhaft plissiertem Polyester 
und dank seiner innovativen Schnitttechnik war es Miyake möglich, einige der 
außergewöhnlichsten Gewänder zu fertigen, die die Welt je gesehen hat. Seine fan-
tastischen Plisseekreationen, die sich von flachen Stoffstücken in dreidimensionale, 
geometrische Formen verwandeln, kamen bei ihrer Laufstegpremiere Ende der 
1980er-Jahre einer Offenbarung gleich. 1993 lancierte Miyake seine Pleats-Please-

Issey Miyake
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rick Owens
Jacket: Black denim, wool felt, distressed leather
Skirt: Grey silk crêpe
France, 2008

American sculptor Lee Bontecou, known for her  
fabric-and-steel constructions, inspired Owens to make 
striking garments with winglike appendages. 

“it’s about an elegance being tinged with a bit of  
the barbaric, the sloppiness of something dragging  
and the luxury of not caring.” — RICK OWENS

New Yorker Fashion Week. Im Jahr darauf beschlossen Owens und Michele Lamy, 
seine Ehefrau und Muse, das Atelier von Los Angeles nach Paris zu verlegen und an 
den Pariser Schauen teilzunehmen. Seit dem Umzug hat Owens eine Reihe von Aus-
zeichnungen erhalten, eigene Ladengeschäfte eröffnet und mehrere Linien für Klei-
dung und Möbel lanciert. – P. M.

pArisien d’Adoption, le créAteur californien Rick Owens (né en 1962) propose 
une mode décrite comme la rencontre du glamour et du grunge. Il crée des vête-
ments sensuels à la beauté morose, avec une prédilection pour les robes en jersey 
drapé et les vestes en cuir. En 2006, ce créateur avant-gardiste a été embauché par le 
respecté fourreur Revillon. Fabricant de vêtements en fourrure de luxe plutôt guin-
dés, Revillon ne semblait pas être la maison idéale pour Owens puisqu’il privilégie 
une palette de couleurs ocrées, voire sales, une sensibilité gothique et sombre, ainsi 
qu’une silhouette élancée et étroite parfois contrebalancée par des vestes sculptu-
rales et des manteaux aux lignes très angulaires. Revillon, en revanche, était un 
bastion de la tradition et de la sophistication classique.

Owens a révolutionné le look du fourreur dès sa première collection présentée 
en 2006. Sur quantité de gilets, il a associé des fourrures comme le vison et le renard 
avec des dos très ajustés et des cols montants qui retombaient en volants sur le 
buste. Toutes les pièces en fourrure ou gansées de fourrure étaient portées avec ses 
étranges tops en jersey drapé et ses pantalons près du corps au style décalé et à la 
coupe complexe. Cette collection a remporté un immense succès critique.

Owens étudie les beaux-arts à l’Otis College of Art and Design puis, après avoir 
travaillé pour certains fabricants locaux sur des imitations bon marché de vêtements 
de créateurs, il lance sa propre griffe en 1994. Au début de la décennie suivante, les 
éditions française et américaine de Vogue commencent à parler de son travail. Il pré-
sente son premier défilé en septembre 2002 pendant la New York Fashion Week. 
L’année suivante, Rick Owens et Michele Lamy, sa femme et sa muse, décident de 
déménager l’atelier de Los Angeles à Paris et de défiler aux collections parisiennes. 
Depuis, Owens a remporté de nombreux prix, ouvert des boutiques indépendantes 
et lancé plusieurs lignes de vêtements et de meubles. – P. M.
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Die für ihre Konstruktionen aus Gewebe und Stahl 
bekannte amerikanische Künstlerin Lee Bontecou 
inspirierte Owens zu erstaunlichen Gewändern mit 
flügelartigen Schulterfortsätzen.

Owens s’est inspiré des œuvres en tissu et acier de la 
sculptrice américaine Lee Bontecou pour créer des 
vêtements surprenants avec des appendices en forme 
d’ailes.
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vivienne Westwood
Suit, Anglomania collection: 
Multicolor tartan wool, black velvet
England, 1993

oPPosite

vivienne Westwood
“Statue of Liberty” ensemble,  
Time Machine collection: 
Silver leather, pink leather,  
silver lamé, ivory silk tulle
England, 1988

“Vivienne Westwood’s personal conception  
of fashion has always ensured that she would  
be surrounded by controversy — whether  
it’s with the nation’s law enforcers or its style  
councillors.” — IaIn R., Webb blitz
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Westwood/McLaren einen radikalen anti-Chic, mit dem es den Londoner Punkstil 
aus der Taufe hob: Risse, Ketten, pornografische Prints und sogar Hühnerknochen 
wurden zu den Erkennungszeichen ihres Looks.

anfang der 1980er-Jahre begannen sich Westwood und McLaren bei ihren Ent-
würfen für ihr Label World’s End auf romantische, locker geschnittene Kleider zu 
konzentrieren, für die sie sich von historischen Kostümen und Volkstrachten inspi-
rieren ließen. auf ihre erste Laufstegkollektion zum Thema „Piraten“ im Jahr 1981 
folgten weitere, ebenso fantasievolle Kollektionen mit Titeln wie „Savage“ („wild“) 
oder „Buffalo Girls“. Doch obwohl ihre Mode kommerziell immer erfolgreicher 
wurde, blieben Westwood/McLaren dem Trend immer einen Schritt voraus. „natür-
lich hole ich mir Inspiration von der Straße“, räumte Westwood ein. „aber ich gebe 
mehr, als ich nehme.“

nach der Trennung von McLaren 1984 wurde Westwoods Stil femininer. 1985 
präsentierte sie ihre erste große Einzelkollektion, „Mini Crini“, mit kurzen, frechen 
Röckchen, für die sie sich an den Krinolinen (Reifröcken) des 19. Jahrhunderts  
orientierte. Mit ihrem Faible für historische Moden verhalf Westwood auch dem 
Korsett zu einem Comeback und stellte mit stark figurbetonten Entwürfen ihre bril-
lante Schnitt- und Konstruktionstechnik unter Beweis. Selbst für erzbritische Tra-
ditionsstoffe wie schottischen Tartan und Harris-Tweed fand sie neue Verwendung, 
getreu ihrem Motto: „nichts ist subversiver, als orthodox zu sein.“

Im Jahr 1990 wurde Westwood vom britischen Modeverband zur „Designerin 
des Jahres“ ernannt. Obwohl ihre historisch inspirierten Entwürfe immer opulen-
ter wurden und in direktem Gegensatz zum Minimalismus der 1990er-Jahre standen, 
blieben ihre Modelle weiterhin einflussreich. 2006 erhielt sie den ultimativen Ritter-
schlag – den Titel Dame Commander of the Order of the British Empire. – C. H.

En quarantE-cinq ans dE carrièrE, Vivienne Westwood est devenue la « grande 
dame » de la mode britannique. Un exploit remarquable puisqu’elle a démarré en 
tant que pourvoyeuse de l’uniforme punk, même si ces créations anarchistes conti-
nuent à exercer une énorme influence sur la mode contemporaine. a la fois ludique, 
provocante et sophistiquée, sa mode reste toujours fidèle à son esprit progressiste : 
aujourd’hui, Vivienne Westwood est aussi reconnue comme un grand défenseur des 
droits de l’homme et de l’environnement.

Vivienne Isabel Swire (née en 1941) est née dans le Derbyshire en angleterre.  
En 1965, elle rencontre un jeune étudiant en arts nommé Malcolm McLaren. En 
1971, ils ouvrent une première boutique spécialisée dans les vêtements d’inspiration 
années 50. Pendant les années 70, leurs créations radicales et anti-establishment les 
imposent comme les inventeurs du style punk. On les reconnaît à leurs déchirures, 
leurs chaînes, leurs images pornographiques et même leurs os de poulet.

au début des années 80, Vivienne Westwood et Malcolm McLaren travaillent sur 
des modèles amples et romantiques inspirés de l’histoire de la mode et des cultures 
du monde. En 1981, ils défilent pour la première fois avec une collection baptisée
« Pirates », suivie d’autres collections tout aussi pleines d’imagination, intitulées 
« Savage » ou « Buffalo Girls ». Malgré le succès croissant de leurs créations, ils tien-
nent à garder une longueur d’avance sur les tendances. « Je puise mon inspiration 
dans la rue », avoue alors Vivienne Westwood, « mais je donne plus que je ne prends. »

061-616_xl_fashion_designers_a-z_06792_CS4_v67.indd   590 12.09.12   14:28 061-616_xl_fashion_designers_a-z_06792_CS4_v67.indd   591 07.09.12   10:05



Elsa Schiaparelli (1890-1973)

“Schiaparelli is above all the dressmaker of eccentri-
city . . . Her establishment in the Place Vendôme is a 
devil’s laboratory. Women who go in there fall into a 
trap, and come out masked.” 

„Schiaparelli ist in erster Linie die Schneiderin 
der Exzentrik . . . Ihr Etablissement an der Place 
Vendôme ist ein Teufelslabor. Frauen, die dort 
hineingehen, stürzen in eine Falle und kommen 
maskiert heraus.“

« Elsa Schiaparelli est d’abord la couturière de 
l’excentricité (…). Son établissement de la Place 
Vendôme, c’est le laboratoire du Diable. Les femmes 
qui y entrent tombent dans un piège dont elles 
ressortent masquées. »  
— Jean Cocteau, writer and filmmaker

Opposite

Elsa Schiaparelli
Evening dress:  
Rust silk faille, pink silk satin
France, ca. 1955

Following Spread, right

Alexander McQueen 
Dress, Plato’s Atlantis collection:  
Multicolor reptile pattern  
photo digital printed silk chiffon
England, 2010

Schiaparelli
Elsa Schiaparelli (1890–1973) is among the most original figures in the history of 
twentieth-century fashion. She had a forty-year career that began in 1926, but she  
is best remembered for her Surrealist-inspired designs of the 1930s. Despite the fact 
that Schiaparelli worked in the traditional method of applying decorative, two-
dimensional images to the surfaces of her clothing rather than employing innovative  
construction techniques, she was a revolutionary designer who became the first 
couturier to integrate sophisticated and complex artistic concepts into highly wearable  
material. Schiaparelli viewed the creation of clothing in terms of artistic inspiration  
and regarded fashion as much more than a craft, stating in her autobiography, 
Shocking Life, that “dress designing . . . is to me not a profession, but an art.”
	 Born to a conservative, aristocratic Roman family, Schiaparelli exhibited early 
signs of rebelliousness and artistic inclination that would become the cornerstones of 
her creativity. At age fourteen, for example, she was sent to a convent for publishing 
a set of erotic poems; she was released only after going on a hunger strike. Ten years 
later, she married the eccentric theosophist Count William de Wendt de Kerlor, a 
mere two days after hearing his lecture in London on “the powers of the soul over the  
body, magic, and eternal youth.” Within two years, the couple moved to New York, 
had a child, and divorced. With no money and an infant to support, Schiaparelli took 
a series of odd jobs that in 1922 landed her in Paris, the city she would thereafter 
consider her home. By 1926, she began a business selling chic and playful sports-
wear. Five years later, at the height of the Depression, Schiaparelli opened her 
couture house on the rue de la Paix.
	 During the apex of her creativity, the years 1934 to 1940, Schiaparelli incorporated  
Surrealist motifs in her designs and collaborated with such artists as Salvador Dalí 
and Jean Cocteau, as well as artisans such as Albert Lesage and Jean Clément. 
Schiaparelli was enthralled by the Surrealists’ exploration of the unconscious and 
their creation of works filled with strange, and sometimes shocking, dream imagery. 
Unlike the male Surrealists, however, she did not focus on issues of sexual repression  
and violence. Instead, she explored questions of female disguise and masquerade,  
distancing herself from Dalí and Max Ernst, among others, by incorporating the more  
playful and witty aspects of Surrealism’s eroticism. 
	 Beginning in 1937, Schiaparelli pioneered the concept of seasonal collections 
created around a single, unified theme such as Circus, Butterflies, Pagan, Astrology, 
Commedia dell’arte, and Music. Not only did these collections convey Schiaparelli’s 
originality, they presaged the current trend among designers to create thematic run-
way presentations. —P.M.

Elsa Schiaparelli (1890–1973) zählt zu den originellsten Persönlichkeiten in der 
Modegeschichte des 20. Jahrhunderts. Den Höhepunkt ihrer 40 Jahre währenden 
Karriere, die 1926 begann, bildeten ihre von den Surrealisten inspirierten Kreatio-
nen der 1930er-Jahre. Obwohl Schiaparelli eher mit traditionellen Methoden arbei-
tete, war sie eine revolutionäre Designerin und wagte es als Erste ihres Metiers, 
hochkomplexe Konzepte der bildenden Kunst in tragbare Mode zu verwandeln. Das 
Entwerfen von Kleidern war in ihren Augen ein künstlerischer Schöpfungsakt und 
Modedesign mehr als nur ein Handwerk, wie sie auch in ihrer Autobiografie Shocking 
Life schrieb: „Kleider entwerfen . . . ist für mich kein Beruf, sondern eine Kunst.“
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“Charles James is not only the greatest American 
couturier, but the world’s best and only dressmaker 
who has raised it from an applied art form to a 
pure art form.” — CRISTóBAL BALENCIAGA

Seine wohl bekanntesten Entwürfe entstanden in den 1940er- und 1950er-Jahren: 
raffiniert und oft asymmetrisch geschnittene Ballkleider, für die damals rund 1500 
Dollar verlangt wurden; heute erzielen sie leicht das Hundertfache. Das Museum  
des FIT besitzt einige der von James für die Schauspielerin und Sängerin Lisa Kirk 
entworfenen Roben, außerdem ein wunderschönes Exemplar seines berühmtesten 
Ballkleids, „Abstract“ oder „Four-Leaf Clover“ (Vierblättriges Kleeblatt). Auch seine 
wattierten, abgesteppten Abendjacken stießen zu Recht auf Bewunderung. Abgese-
hen von seiner herausragenden Fähigkeit, „Skulpturen“ aus Stoff zu formen, besaß 
James auch ein brillantes Farbgefühl und spielte mit überraschenden Kontrasten 
wie Goldgelb und Eisblau in meisterhafter Manier. Er war ein schwieriges Genie 
und zählte Babe Paley, Mrs. William Randolph Hearst und Doris Duke zu seinen 
Kundinnen. – V. S.

cHArles jAmes (1906–1978) incArnAit le créateur de mode par excellence. Malgré 
toute l’admiration que lui vouaient d’autres grands couturiers comme Christian Dior 
et Jacques Fath, il restait inconnu du grand public. Il faut dire qu’il était souvent 
au bord de la faillite, malgré le prix élevé des vêtements qu’il créait pour certaines 
des clientes les plus exigeantes du monde. Couturier brillant mais homme difficile et 
tourmenté, il nous a laissé moins de mille vêtements en cinquante ans de carrière. 
L’extrême rareté et l’originalité de ses créations en font autant d’objets précieuse-
ment conservés dans les collections de mode des musées.

Né en Angleterre, Charles James travaille d’abord comme modiste à Chicago 
sous le nom de Charles Boucheron, puis s’installe à New York et commence à  
créer des robes. Sa façon d’associer des formes géométriques rigides avec des plis 
fluides trahit l’influence de la chapellerie. De nombreux couturiers des années 
50 intègrent des armatures et des rembourrages dans leurs robes, mais James va 
encore plus loin : ce virtuose du tissu crée souvent une infrastructure complexe 
autour du buste, qu’il recouvre ensuite d’une superstructure de soie et de satin aux 
drapés artistiques.

James est surtout connu pour les robes de bal complexes et souvent asymé-
triques qu’il a réalisées dans les années 40 et 50. Vendues pour environ 1 500 dollars  
à l’époque, elles atteignent facilement cent fois ce prix aujourd’hui. Le Musée du 
FIT possède plusieurs robes Charles James conçues pour l’actrice et chanteuse Lisa 
Kirk, ainsi qu’un superbe exemplaire de sa plus célèbre création, la robe de bal abs-
traite dite « trèfle à quatre feuilles ». Ses vestes de soirée molletonnées à épaulettes 
sont, à juste titre, tout aussi célèbres. Si l’on se souvient de lui pour son talent à 
« sculpter » le tissu, James était aussi un brillant coloriste qui maîtrisait des combi-
naisons chromatiques aussi inattendues que le jaune d’or et le bleu glacier. Ce génie 
au caractère difficile comptait Babe Paley, Mme William Randolph Hearst et Doris 
Duke parmi ses clientes. – V. S.
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Charles James
Dress: Dark emerald-green silk satin
USA, 1954

OppOsite

Charles James
“Four-Leaf Clover” evening dress:  
Pink silk taffeta, pale-pink silk satin
USA, 1953
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salvatore ferragamo (1898–1960)

OppOsite

ferragamo
Evening shoe: Gold kid, aubergine velvet
Italy, ca. 1958

sAlvAtore ferrAgAmo (1898–1960) wAs born in the small village of Bonito, Italy, 
where his boyhood fascination with shoes led to an apprenticeship with a local 
cobbler. He immigrated to the United States at sixteen, joining his older brothers 
in running a shoe-repair shop in Santa Barbara. By the mid–1920s, Ferragamo had 
become a sought-after shoe designer in Hollywood. Although he returned to Italy in  
1927, this time settling in Florence, movie stars continued to wear Ferragamo’s 
designs. He became known as the shoemaker to the stars, and developed close 
relationships with film icons such as Greta Garbo and Marilyn Monroe.
 Studies of human anatomy informed Ferragamo’s designs, and led to his develop- 
ment of the wedge heel in the 1930s. He also studied chemical engineering in order to 
understand leather-dyeing techniques. Ferragamo’s creativity was enhanced, rather 
than hindered, by wartime rationing restrictions, and some of his most notable innova-
tions involved the use of unusual materials. In lieu of leather, Ferragamo experimented 
with raffia, cellophane, and hemp. He also introduced wedge heels made from cork 
and wood.
 Ferragamo’s expertly crafted shoes helped to establish Italy’s reputation for 
fine luxury exports following the Second World War. In 1947 he introduced the  
“F heel,” a sculptural, delicate version of the wedge that is often considered his most 
exquisite design. When the stiletto became the dominant heel style of the late 1950s, 
Ferragamo’s versions were lauded for their ease of wear. After his death in 1960, 
Ferragamo’s family continued his legacy. Quality craftsmanship remains integral to  
the brand’s identity, and a recent focus on the use of chemical-free, non-polluting 
materials demonstrates the company’s ongoing, contemporary approach to Ferragamo’s 
reputation for innovative design. —C.H.

sAlvAtore ferrAgAmo (1898–1960), geboren im italienischen Dörfchen Bonito, 
zeigte schon von Kindheit an eine Leidenschaft für Schuhe. Nach einer Lehre beim 
Dorfschuster seines Heimatortes wanderte er als 16-Jähriger nach Amerika aus, um 
sich seinen älteren Brüdern anzuschließen, die eine Schuhwerkstatt in Santa Bar-
bara betrieben. Mitte der 1920er-Jahre war Ferragamo bereits ein begehrter Schuh-
designer in Hollywood. Obwohl er 1927 in seine Heimat zurückkehrte und sich in 
Florenz niederließ, hielt ihm seine Hollywood-Klientel die Treue. Er wurde als 
Schuhmacher der Stars bekannt und zum engen Vertrauten von Filmikonen wie 
Greta Garbo und Marilyn Monroe.

Ferragamos Entwürfe basierten auf eingehenden Anatomiestudien, die ihm auch 
das nötige Wissen lieferten, um Mitte der 1930er-Jahre den Keilabsatz zu entwi-
ckeln. Zum besseren Verständnis der Färbeverfahren für Leder befasste er sich auch 
mit chemischen Techniken. Die durch den Krieg bedingte Rationierung und Ver-
knappung war Ferragamos Kreativität eher förderlich als hinderlich; die Arbeit mit 
ungewöhnlichen Ersatzmaterialien inspirierte ihn zu einigen seiner bemerkenswer-
testen Neuerungen. Anstelle von Leder verwendete er beispielsweise Bast, Zello-
phan oder Hanf und fertigte als Erster Keilabsätze aus Kork und Holz.

Ferragamos meisterlich gearbeitetes Schuhwerk trug dazu bei, Italiens Status als 
Luxusgüter-Exportnation nach dem Zweiten Weltkrieg zu festigen. 1947 stellte Fer-
ragamo seinen „F-Absatz“ vor, eine skulpturale, verfeinerte Version des Keilabsat-
zes, die von vielen als seine vollkommenste Kreation angesehen wird. Als sich der 

 Salvatore 
Ferragamo
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Cristóbal balenciaga
Cocktail dress: Black silk taffeta; gray,  
brown, tan and black cut-silk velvet
France, 1950

riGht 

Cristóbal balenciaga
Coat: Gray, brown, tan, and black cut-silk velvet
France, 1950

Balenciaga was a true architect of fashion, who explored  
austere and elegant forms, utilizing materials such as 
silk gazar, velvet, and ottoman. 

Balenciaga war ein wahrer Architekt der Mode, der 
strenge, elegante Formen erforschte und dabei auf 
Materialien wie Seidengaze, Samt oder Ottoman-
gewebe zurückgriff.

Balenciaga était un véritable architecte du vêtement 
qui a exploré des formes austères et élégantes en 
utilisant des tissus tels le gazar de soie, le velours et 
l’ottoman.

OppOsite

balenciaga (nicolas Ghesquière)
Coat: Brown, tan, off-white, and black wool; tan 
shearling; black leather, chinchilla, sequins
France, 2007

Nicolas Ghesquière presented his first collection  
for the house of Balenciaga in 1997. Building on  
past Balenciaga traditions and techniques, 
Ghesquière’s designs have firmly planted the house 
in the 21st century.

Nicolas Ghesquière stellte seine erste Kollektion 
für das Haus Balenciaga 1997 vor. Sein Design, 
das sich auf Balenciaga-Konzepte und -Techniken 
der Vergangenheit stützt, hat das Haus fest im 
21. Jahrhundert etabliert.

Nicolas Ghesquière a présenté sa première collection 
Balenciaga en 1997. Inspirées par les traditions passées 
de la Maison et les techniques de Cristóbal Balenciaga, 
les créations de Ghesquière ont fermement établi la 
griffe dans le XXIe siècle.
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peter ingwersen (b. 1962)

OppOsite And fOllOwinG pAGe

noir
Halter top: White organic cotton, pink silk,  
black silk, black tulle, white tulle, black feathers
Pants: White leather
Denmark, 2009

Noir utilizes sustainable materials and fair-trade 
practices to blend luxury with social responsibility. 
This halter top, for example, is made from organic 
cotton.

Noir setzt nachhaltig produzierte Materialien und 
faire Geschäftsmethoden ein, um Luxusmode mit 
sozialer Verantwortung in Einklang zu bringen. 
Dieses Neckholder-Top ist aus Biobaumwolle 
gefertigt.

Noir privilégie les textiles durables et les pratiques 
de commerce équitable pour conjuguer luxe et 
responsabilité sociale. Ce dos-nu, par example, est 
coupé dans un coton bio.

tHe luxury dAnisH fAsHion lAbel Noir is known for its sultry high style, but it is 
also gaining recognition for its focus on ethical and environmental concerns. “I  
decided to make the sexiest product out there that happens to be socially responsible,” 
explains founder and chief executive Peter Ingwersen (b. 1962). “We have to be able 
to sell the product first, then people will want to buy into the idea behind it.”
 When Noir launched in 2005, Ingwersen had the foresight to establish a long-term 
plan for the company. “Setting out to revolutionize an industry and change people’s 
behavioral patterns and level of awareness takes time,” he says. Since its inception, 
the company has steadily increased its use of certified organic fabrics and improved 
on methods of ethical manufacturing, its primary points of interest. 
 Noir partners with the textile manufacturing company Illuminati II, which pro-
vides certified organic cotton from Uganda. Workers are treated well and paid fairly, 
and the boost that Noir gives to their economy provides such basic necessities as 
medicine and water wells. Noir’s high-profile collections have also helped to promote 
Illuminati II fabrics to other luxury designers and clothing manufacturers.
 Although Noir’s focus is on corporate social responsibility, its fashion-forward, 
wearable designs have proven to be its selling point. The label’s success demonstrates 
that eco-fashion has come a long way from its former associations with coarse hemp 
fabrics and shapeless silhouettes. Noir’s ability to bridge the gap between high style, 
environmental consciousness, and ethical accountability also provides a successful 
model for the future of sustainable fashion. —C.H.

dAs däniscHe luxuslAbel noir ist für seinen aufreizend sinnlichen Edellook 
bekannt, findet aber auch zunehmend Anerkennung für sein ökologisch und ethisch 
verantwortungsvolles Unternehmenskonzept. „Ich wollte ein Produkt entwerfen, 
das so sexy wie nur irgend möglich ist – und dabei auch noch sozial verantwortbar“, 
erklärt Peter Ingwersen (geb. 1962), Gründer und Chefdesigner des Unternehmens. 
„Es muss uns gelingen, erst das Produkt zu verkaufen, dann werden die Leute auch 
die Idee, die dahintersteckt, kaufen wollen.“

Als Noir 2005 auf dem Markt erschien, hatte Ingwersen die Weitsicht, eine lang-
fristige Unternehmensstrategie festzulegen. „Es dauert einfach eine Weile, wenn 
man eine ganze Branche zu revolutionieren versucht und die Verhaltensmuster und 
das Bewusstsein der Menschen verändern will“, erläutert er. Seit ihren Anfängen 
hat die Firma die Verwendung organischer Materialien mit Ökosiegel beständig aus-
geweitet und ihr Hauptanliegen, die Entwicklung ethisch verantwortbarer Herstel-
lungsverfahren, vorangetrieben.

Noir arbeitet mit der Textilmanufaktur Illuminati II zusammen, die zertifizierte 
Ökobaumwolle aus Uganda bezieht; die Bedingungen für die Arbeiter dort sind gut, 
die Löhne fair, und der Schub, den Noir der Wirtschaft in der Region gibt, ermög-
licht eine verbesserte Grundversorgung, beispielsweise mit Medikamenten und 
Trinkwasserbrunnen. Der Erfolg der Edelkollektionen von Noir lässt auch die Nach-
frage nach Stoffen von Illuminati II bei anderen Designern und Modeherstellern im 
Luxussektor steigen.

Trotz der Betonung sozial verantwortungsvoller Unternehmensführung ist pro-
gressive, tragbare Mode nach wie vor Noirs bestes Verkaufsargument. Der Erfolg 
des Labels zeigt, wie weit Ökomode sich mittlerweile von ihrem früheren Image, 

Noir
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thierry Mugler (b. 1948)

“Thierry Mugler is about the power of glamour and 
walking straight into the future.” 

„Thierry Mugler steht für die Macht des Glamours 
und den direkten Weg in die Zukunft.“

« Chez Thierry Mugler, tout évoque le pouvoir du 
glamour et un regard directement tourné vers 
l’avenir. »  
— nicola formichetti

OppOsite And fOllOwinG pAGe

thierry Mugler
Evening dress: Silver-lilac lamé, lilac satin
France, ca. 1987

tHierry mugler (b. 1948) believes tHAt fashion should be a theatrical production. 
In the last two decades of the twentieth century, Mugler often based his collections 
on an interest in fantasy and fetishism, and his radical vision helped to propel him 
to superstar status. His mastery of complicated cuts and precise fit proved that he 
possessed both imagination and technical skill.
 At age twenty Mugler was employed as a window-dresser for the trendsetting 
Parisian boutique Gudule. After taking several freelance design jobs, he presented 
his first collection in 1973, using the label Café de Paris. His sexy, modern clothes 
broke from current trends, but proved successful. He started a label under his  
own name just one year later.
 While 1980s fashion often emphasized women’s figures, he took the look to the 
extreme; Mugler power suits had especially wide, angular shoulders that accentuated 
a wasp waist. His seductive yet wearable suits were commercially successful, but 
the designer also presented more fantastical styles, including his aggressively sexy 
“vampire” dresses, and a bustier meant to resemble the metal grille and headlights  
of a car.
 In the 1990s, Mugler collaborated with famed corset maker Mr. Pearl to create 
some of his most extravagant creations. Long acclaimed for producing ready-to-wear 
garments of near-couture quality, Mugler presented his first true haute couture collec-
tion in 1992. He introduced Angel, his best-selling perfume, that same year.
 Mugler no longer designs fashion, but he continues to apply his unconventional 
creativity to other pursuits, including photography and costume design. The Mugler 
label was recently revived by Nicola Formichetti, who was appointed creative director 
in 2010. Formichetti is best known as the stylist behind Lady Gaga’s eccentric ward-
robe, and the singer’s appearance in Formichetti’s first runway show helped to return 
the Mugler label to the cutting edge of fashion. —C.H.

tHierry mugler (geb. 1948) glAubt, dass Mode wie ein Theaterstück inszeniert 
werden sollte. Mit seinen Kollektionen der 1980er- und 1990er-Jahre, die häufig ein 
Faible für Fantasy- und Fetisch-Looks erkennen ließen, entwarf Mugler eine radi-
kale Vision, die ihm den Status eines Superstars eintrug. Die Komplexität seiner 
Schnitte und die Präzision seiner Passformen bewiesen, dass er neben Fantasie auch 
handwerkliches Können besaß.

Mugler begann seine Karriere im Alter von 20 Jahren als Schaufensterdekora-
teur für die Pariser In-Boutique Gudule, arbeitete anschließend einige Zeit als freier 
Designer und stellte 1973 unter dem Label Café de Paris seine erste Kollektion 
vor. Mit seinen modernen, sexy Kleidern löste er sich von aktuellen Trends, hatte 
aber dennoch Erfolg. Ein Jahr später lancierte er bereits eine Linie unter eigenem 
Namen.

War die Mode der 1980er-Jahre an sich schon figurbetont und feminin, trieb 
Mugler diese Optik noch auf die Spitze – mit Kostümen im Power-Look, deren Wes-
pentaillen durch überbreite, kantige Schultern noch akzentuiert wurden. Neben die-
sen verführerischen, dabei tragbaren Kostümen, die kommerziell sehr erfolgreich 
waren, kreierte er auch fantastischere Looks wie die aggressiv erotischen „Vampir“-
Kleider oder ein Bustier, das einem Auto-Kühlergrill samt Scheinwerfern nachemp-
funden war.

Thierry Mugler
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Comme des Garçons (tao Kurihara)
Coat: White embroidered cotton
Japan, 2006

This delicate trench coat is made from numerous  
vintage cotton lace handkerchiefs.

Dieser filigrane Trenchcoat ist aus Vintage-
Spitzentaschentüchern gefertigt.

Ce délicat trench-coat est composé de nombreux 
mouchoirs vintage en dentelle de coton.
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Comme des Garçons (rei Kawakubo)
Dress and bolero:  
White polyester, polyurethane tulle
Japan, 1999

Rei Kawakubo, of Comme des Garçons, is known for 
exploring new shapes and materials.

Rei Kawakubo von Comme des Garçons ist dafür 
bekannt, neue Formen und Materialien zu erforschen.

Rei Kawakubo de Comme des Garçons est réputée pour 
ses expérimentations autour des formes et des matières 
nouvelles.
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“i was sure there was a need for simple little  
sexy dresses that made women feel like women.” 

— DIANE VON FURSTENBERG

1976 erschien Diane von Fürstenberg in einem ihrer 
unverkennbaren Wickelkleider auf der Titelseite des 
Newsweek-Magazins. Der Originalentwurf bestand aus 
Wickeltop und Rock.

En 1976, Diane von Fürstenberg a fait la une du 
magazine Newsweek dans sa robe-portefeuille signa-
ture. Le modèle original se composait de deux pièces : 
un cache-cœur et une jupe.

OppOsite

diane von furstenberg
Dress: Multicolor printed acrylic knit
USA, 1973

Diane von Furstenberg was featured on the cover of 
Newsweek magazine in 1976 wearing her signature 
wrap dress. The original design and consisted of a 
wrap top and skirt.

Neben ihrem Engagement für gemeinnützige Organisationen in den Bereichen 
Frauenförderung und Kunstsponsoring spielte Diane von Fürstenberg eine immer 
größere Rolle in der Welt der Mode. 2006 wurde sie zur Präsidentin des CFDA 
gewählt. Sie erweist dem Verband unschätzbare Dienste und konzentriert sich stark 
auf die Förderung amerikanischer Nachwuchsdesigner. – P. M.

lA créAtrice de mode diAne von Furstenberg (née en 1947) est aussi une célébrité 
à l’aura impressionnante. Sa notoriété est telle que de nombreuses personnes la 
connaissent simplement sous ses initiales DVF. Le vêtement qui l’a rendue célèbre, 
une robe-portefeuille en jersey aux imprimés éclatants, a été lancé en 1973. Les 
femmes ont trouvé la robe-portefeuille si pratique et si intemporelle – tout comme 
le Costume Institute du Metropolitan Museum of Art qui en possède un exemplaire 
dans sa collection – qu’on la fabrique encore aujourd’hui presque à l’identique. Grâce 
à cette robe simple mais emblématique, Diane von Furstenberg a créé une marque 
dynamique qui ne cesse de s’agrandir.

Née Diane Simone Michelle Halfin à Bruxelles en Belgique, Diane von Fursten-
berg est une fille d’immigrants venus de Roumanie et de Grèce. Pendant ses études 
à l’Université de Genève en Suisse, elle rencontre le prince Egon von Furstenberg, 
descendant d’une dynastie séculaire fondée sous l’âge d’or du Saint-Empire romain 
germanique. Ils se marient, font deux enfants, puis finissent par divorcer. En 2001, 
Diane von Furstenberg épouse le magnat des affaires Barry Diller.

Avant même son premier mariage, Diane von Furstenberg savait qu’elle voulait 
devenir créatrice de mode. En 1970, avec un investissement de 30 000 dollars, elle 
commence à créer des vêtements pour femme. « Dès l’instant où j’ai su que j’allais 
devenir la femme d’Egon, j’ai décidé de travailler. Je voulais devenir quelqu’un par 
moi-même, pas juste une gentille jeune fille qui a fait un bon mariage. »

Outre une grande générosité qui s’exprime à travers son engagement dans des 
associations à but non lucratif spécialisées dans les droits des femmes et les arts, 
Diane von Furstenberg joue un rôle encore plus important dans le monde de la 
mode. En 2006, elle a été élue présidente du Council of Fashion Designers of Ameri-
can (CFDA). Précieux atout pour le CFDA, cette créatrice se consacre en priorité à 
la promotion des couturiers américains. – P. M.
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Akris

Azzedine Alaïa

Giorgio Armani

Augustabernard

Balenciaga

Balmain

Geoffrey Beene

Manolo Blahnik

Bill Blass

Boudicca

Thom Browne

Burberry

Stephen Burrows

Pierre Cardin
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Roberto Cavalli

Chanel

Ossie Clark
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Oscar de la Renta

Ann Demeulemeester
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Christian Dior
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Jacques Fath

Fendi

Salvatore Ferragamo 

Gianfranco Ferré

Mariano Fortuny 

Jean Paul Gaultier 

Rudi Gernreich

Romeo Gigli

Givenchy

Madame Grès 

Gucci

Halston
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Carolina Herrera

Yoshiki Hishinuma
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Marc Jacobs

Charles James

Donna Karan

Kenzo

Calvin Klein

Michael Kors

Christian Lacroix

Karl Lagerfeld

Helmut Lang
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Lucien Lelong

Christian Louboutin

Louiseboulanger
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Martin Margiela

Claire McCardell

Stella McCartney

Alexander McQueen

Missoni

Issey Miyake

Molyneux

Claude Montana

Moschino

Thierry Mugler

Noir

Norman Norell

Rick Owens

Jean Patou

Paul Poiret

Prada

Pucci

Gareth Pugh

Mary Quant

Paco Rabanne

Zandra Rhodes

Rodarte

Narciso Rodriguez

Maggy Rouff

Ralph Rucci

Yves Saint Laurent

Giorgio di Sant’Angelo

Arnold Scaasi

Schiaparelli

Raf Simons

Martine Sitbon

Olivier Theyskens

Isabel Toledo

Undercover

Valentino

Dries Van Noten

Versace

Vionnet

Diane von Furstenberg

Vivienne Westwood

Xuly Bët

Yohji Yamamoto

Yeohlee

Yu

Zoran

“�The Fashion Institute of Technology has edited its powerful  
collection just as today’s woman refines her wardrobe, to state 
who she is and what she stands for.” — Suzy Menkes


