
Abstract

The new Design Museum of Barcelona has opened its doors to the public with 
four inaugural exhibitions. Among them, Dressing the body; silhouettes and 
fashion 1555-2015 provides a critical insight into how the outward appearance 
of the human shape has been manipulated throughout history, and highlights 
the absurdity of being a slave to one’s own body or to fashion. This reflection 
takes on special importance in our society in which the personal image plays 
such a powerful role in the creation of identity and in social communication.

The body and dress

Human beings are distinguished from other animals by a system of verbal 
communication – language – and by other nonverbal behaviours such as 
our gestures and the way we present ourselves to the world. Our outward 
appearance conforms to the canons of beauty, which intentionally alter our 
natural forms. The obsession with achieving a specific aesthetic ideal has given 
rise to the invention of exaggerated artefacts to modify the shape of the body.

In today’s world, speaking of the body and its modification is in fashion. At 
the same time, fashion is a key element of the post-industrial society. Changes 
in appearance and dress are continuous, cyclical, and increasingly accelerated.

According to Elisabeth Wilson (1985), the body is a cultural artifact. Its 
ornamentation expresses the aesthetics that modify our appearance: hairstyles, 
makeup, tattoos and alterations in the body, and especially our dress. While the 
concept of the body has been treated extensively in academic fields, the body in 
relation to clothing and fashion was largely ignored until the studies published 
by Joanne Entwistle and Elisabeth Wilson, especially The Fashioned Body 
(Entwistle, 2000) and Body Dressing (Entwistle and Wilson, 2001).
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“Dress is therefore the most immense modification experienced by man in society; 
it weighs on his entire existence”

Honoré de Balzac
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Dress is universal; it is a basic fact of social life in all cultures, transmitting 
information about its wearers and their social class, age, gender, their aesthetic 
tastes and their intentions: aggression, submission, transgression, seduction and 
power.

Body and dress are complementary. The content and the container form a 
symbiosis. Obviously, dress is not self-supporting; it needs a body to support it, 
but at the same time the body is covered with a dress. The dressed body could 
be considered as a dynamic relationship, a dialogue between the body, dress, 
and the social and aesthetic moral codes of an era or culture. In Western society 
the dressed body is the protagonist of our appearance, which is one of the major 
concerns of our time.

Furthermore, fashion can be defined as a collective belief that is manifested 
and becomes visible in clothing. In Western society the dressed body is directed 
by a system that arbitrarily and periodically introduces changes. Fashion lays 
down the ornamentation of the human body as the maximum expression of 
the individual personality to which we add an impersonal feature, the collective 
style. Fashion is not dress, the seen object, but a set of invisible elements 
included in the dress that give added value. Dress is what a person wears; it is 
the transfer of fashion into everyday life.

At different times in history, dress has artificially modified the body shape to 
create silhouettes and volumes. The silhouette, the visible contour of a dressed 
body, marks the entire shape of the body and creates its limits with respect to 
other bodies and to other spaces, either occupied or free. Three silhouettes have 
recurred consistently over the last few centuries; the straight tubular silhouette, 
the geometric silhouette with the basic forms of the triangle, the rectangle and 
the circle, and the silhouette that respects the anatomical shape of the human 
body.
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The concept of the exhibition

Dress modifies the image of the body by compressing it or releasing it. Fashion 
tends to be cyclical, and over recent history the morphology of dress has gone 
through five phases: compression of the body from the sixteenth to eighteenth 
centuries, release at the time of the French Revolution, compression again in the 
nineteenth century until the First World War, release in the 1920s and 1930s, 
compression once more until the 1950s, and a new social revolution in the 
1960s which has released the body again until today. This endless variation is 
the essence of fashion and its arbitrariness.

The main actions exerted by dress on the body are increasing, reducing, 
elongating, profiling and revealing. Increasing involves creating volume in 
the arms, shoulders or hips using interior structures or ample rigid fabrics: 
tontillos, petticoats, crinolines and bustles widen the figure. Reducing physically 
constricts the natural forms of the body, particularly the torso and waist 
corsets, bodices, bras and belts. Elongating enhances the silhouette to make 
people seem taller, with stylized heels and platform shoes, hats, dresses with 
long tails. Profiling outlines the forms of the body without modifying it, with 
stockings, gloves, shirts and bodysuits. Finally, revealing uncovers parts of 
the body or suggests the figure with transparent fabrics, dresses, shorts and 
sleeveless T-shirts.

These effects are achieved in three main ways. First, the choice of fabrics: 
a flexible material like knitwear fits close to the body, while a rigid fabric 
like velvet separates the body from the dress. Then, with the techniques of 
patterning, cutting and sewing, the silhouette of the dress can either cling to 
the body with the use of darts and folds or be separated using pleats and ruffles 
or overlapping fabrics, trimmings, and lace. Finally, internal structures, either 
constraining the body or increasing it, help to give the desired shape: corsets to 
make the body appear smaller than it is, crinolines and bustles to separate the 
dress from the body, and brassieres to reduce the bust, leave it as is, or give it 
volume.
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Museography

Underlying the exhibition is the idea that presentation is as important as 
content. Its complex narrative is housed in a setting in which visitors can 
perceive it and understand it.

The museography converts something a priori intangible into something 
tangible. It is a transversal project involving expert professionals who have 
brought together their skills in curating, design space (including the display 
cases and cabinets), lighting, and graphic design1.

The dresses are the protagonists. The pieces were carefully selected to 
represent all the materials and techniques used throughout history, but 
especially to ensure that all silhouettes characteristic of each moment should 
reflect the five actions that dress performs on the body, in accordance with the 
underlying concept of the exhibition. It was also decided that as many of the 
designers represented in the Museum’s collection as possible should be chosen 
for the exhibition2: in all, 50 designers, from the nineteenth century to the 
present day.

The timeline presents the graphic and textual contents on the walls opposite 
the display cases. Inside the display cases are the pieces themselves, without 
any text except for the title and dates that link up with the graphic and textual 
information.

The exhibition is divided into ten periods. The first, 1550-1789. The 
Gentleman and the Courtier. Dresses compress the body, includes more than 
two centuries of costumes belonging to the aristocracy, and displays silhouettes 
that modify the natural lines of the body through the use of the corset and 
tontillo. 1789-1825. Dress and Revolution. The body set free exhibits tunic 
dresses that allow the body to move and display itself naturally. Then, over the 
course of the nineteenth century, in the hands of the new industrial bourgeoisie, 

1	 Julia Schulz-Dornburg, 
exhibition design; Toni 
Rueda, lighting AAAA Pere 
Canals and Daniel Pujal, 
graphic design.
2	 The fashion collection 
of the Design Museum of 
Barcelona has pieces from 
all over Western Europe. 
It centres in particular on 
Spanish designers from the 
twentieth century onwards, 
especially those from the city 
of Barcelona.
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fashion once again exaggerates the woman’s body, compressing the torso and 
narrowing the waist with corsets and widening hips and rear with crinolines 
and bustles. These modifications of the body are shown in 1825-1845. Ethereal 
Women. The dress inflates the body, which presents romantic dresses with 
rounded skirts and puffed sleeves; 1845-1868. The well-dressed bourgeoisie. 
Exaggerating volumes, which increases the skirt with the use of crinolines; 
1868-1888. The age of the bustle. What matters is at the back, shows models 
that change ever more quickly, obliging continued change; and 1888-1910. “S”-
shaped belles; clothes deform the body, in which women’s figures are grossly 
deformed. The first decades of the twentieth century saw the second major 
break in the history of fashion. 1910-1930. Clothes reveal the body. Corsets 
off! During wartime, women are replacing men in the workforce, and dress 
become more comfortable, gradually shorter, revealing the legs for the first 
time in history; the waistline moves down from the chest to the hips. 1930-
1960. Haute couture. The artificial silhouette is a conservative period which 
returns to the past with narrow waist and wide hips. But the 1960s brought 
in new currents of freedom, as the younger generations began to impose their 
aesthetics. Soon designers and the industry adapted to changing times, and the 
democratization of fashion made it accessible to everyone. 1960-1990. Prêt-à-
porter. The body on show. A variety of silhouettes in comfortable unisex clothes 
for both women and men; trousers for women, as well as mini and maxi skirts. 
1990-2015. Designers versus globalization. Clothes outline, wrap or reveal 
the body shows that all the silhouettes are possible: large volumes live alongside 
minimalist models.

The dresses are arranged in large display cases that resemble rooms with a 
glass front to protect them from dust and the public. The dresses maintain a 
dialogue with each other, their similarities and differences enhanced by the 
display. Two large wall cabinets house the interior structures (corsets, bras and 
bustles) in an intentionally more abstract arrangement than the dresses. Finally 
a cylindrical glass cases contains the crinolines.

The lighting design obtains a theatrical effect since only the pieces and 
graphic information are lit; the visitor remains in darkness. Maintaining levels 
of 50 lux on the pieces at all times, the windows have a cycloramic background 
of soft colours. To enhance their volumes, spotlights are focused directly on the 
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pieces. The lighting reinforces the concept of the exhibition which includes both 
two-dimensional silhouettes and three-dimensional volumes and uses LED 
technology to comply with the requirements of conservation (neither infrared 
nor ultraviolet) and sustainability.

Each cabinet corresponds to a period with particular silhouettes and a 
particular concept of body modification. To illustrate the concept, a pattern is 
repeated throughout the exhibition, with four “characters”:

1. �Anatomical modification: anatomical mannequins with joints highlight 
the body parts modified by clothing and draw our attention to how this is 
achieved in each period.

2. �Prosthesis: a mannequin showing the interior structure that helps to 
achieve anatomical changes.

3. �Main character: the costume that best represents the standard shape of the 
period of the time and the relationship with the body that wore it.

4. �Full Image from the period, showing a person wearing the costume, the 
hairstyle, accessories and context. These supports are paintings from 
the seventeenth to the nineteenth centuries and photographs from the 
nineteenth and twentieth centuries on a lenticular system that introduces a 
certain movement; and videos for the twentieth and twenty-first centuries.

5. �Reference: a gold mannequin in twenty-first century dress which formally 
recalls the silhouette of the period and helps to explain the historical 
costumes to the visitor.

The rest of the cabinet presents the different models of the period.
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The mannequin, the artificial body is the support of the dress. The organizers 
of the exhibition deliberately opted for mannequins without heads, to give 
prominence to the dress, but with legs and arms when the model requires 
them. All mannequins required mannequinage: that is, the process to create 
the specific form that each dress needs. With innocuous materials, volumes 
are created on the mannequin to obtain the exact shape for each dress, giving 
volume where needed, filling in parts of the body. The costumes are assembled 
without modifications, without any folds or stitches, in order to favour their 
preservation.

The costumes in the collection belonging mostly to specific individuals and 
are therefore made to measure. The system of sizes did not arrive until the 
1960s, the era of prêt-à-porter. Each dress tells us about the body of the person 
who wore it. We also know each model in great detail thanks to documentary 
sources as prints and photographs.

The modelled body: from the corset of the body  
to the corset of the mind 

In contrast to the Museum’s motionless mannequins, real bodies are a kind 
of capital that require major important economic and aesthetic investment, 
following the canons of beauty of each particular period. These canons oblige 
us to be permanently aware of our bodies and urge us to be slim, muscular, 
and healthy. Today’s global fashion standardizes us; the differentiation occurs 
not only in the way we dress, but also in altering our skin and body shape. 
Our society “invites” us to diet and to do sport; “aesthetic” surgery proposes 
an ever younger figure, in the image of athletes, actors, singers and models. 
Our freedom of choice is reduced because social pressure makes us follow the 
aesthetic of the moment. Dressing the body aims to reflect this. 
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La moda al museu. 
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Cos i vestit


Els éssers humans ens distingim dels altres animals per un sistema de 
comunicació verbal, el llenguatge, i d’altres no verbals, com la gestualitat i la 
nostra presentació visual en societat, la nostra aparença, segons uns cànons de 
bellesa compartits que alteren les formes naturals d’una manera intencionada. 
L’obsessió per aconseguir la bellesa perfecta és tan poderosa que ha portat a 
inventar artilugis exagerats per a modificar la forma del cos. 


En el món actual, parlar del cos i modificar-lo està de moda, i a la vegada 
la moda és un element fonamental de la societat post industrial. Els canvis en 
l’aparença i els vestits són continus, cíclics i cada vegada més accelerats.


Segons Elisabeth Wilson (1985), el cos és un artefacte cultural. L’ornament 
corporal expressa les maneres i les estètiques que modifiquen l’aparença del 
cos físic. Inclou el pentinat, el maquillatge, el tatuatge i les alteracions en el 
cos, i especialment el vestit. Mentre que el concepte de cos ha estat tractat 
profusament en àmbits acadèmics, el cos en relació als vestits i la moda no ho 
ha estat fins a les publicacions de Joanne Entwistle i Wilson, especialment El 
cuerpo y la moda (Entwistle, 2000) i Body Dressing (Entwistle i Wilson, 2001). 


El vestit és universal, és un fet bàsic de la vida social en totes les cultures 
que transmet informació sobre les persones i la seva classe social, l’edat, el 
gènere, els seus gustos estètics i intencions com l’agressivitat, la submissió, la 
transgressió, la seducció o el poder. 


Cos i vestit són complementaris, contingut i continent formen una simbiosi. 
Està clar que el vestit no és autoportant, que necessita un cos que el sostingui, 


Abstract


El nou Museu del Disseny de Barcelona ha obert les seves portes amb 
quatre exposicions inaugurals. Entre elles, l’exposició El cos vestit, siluetes i 
moda, 1555-2015 permet observar críticament com s’ha manipulat al llarg 
de la història l’aspecte exterior de la figura humana, i deduir-ne l’absurditat 
de ser esclau del propi cos o de la moda. Una reflexió que pren especial 
rellevància en la nostra societat, en què la imatge personal té un gran valor 
d’identitat i de comunicació social. 


“El vestit és la modificació més gran de l’home social i pesa sobre tota la 
seva existència”


Honoré de Balzac
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però també el cos es cobreix amb un vestit. El cos vestit es podria considerar 
com una relació dinàmica, un diàleg entre el cos, el vestit i els codis morals, 
socials i estètics d’una època o una cultura. A la societat occidental el cos 
vestit és i ha estat el gran protagonista de les aparences, sent una de les grans 
preocupacions del nostre temps.


Per altra banda, la moda es pot definir com una creença col·lectiva que 
es manifesta, es fa visible, en les peces de vestir. En la societat occidental el 
cos vestit està dirigit per un sistema que aporta canvis periòdicament i de 
forma arbitrària. La moda mana la ornamentació del cos humà, és la màxima 
accentuació de la personalitat individual al que afegim un tret impersonal, que 
és l’estil col·lectiu. La moda no és el vestit, l’objecte que es veu, sinó un conjunt 
d’elements invisibles inclosos en el vestit que li donen valors afegits. El vestit és 
el que una persona porta, és la traducció de la moda a la pràctica diària. 


En diferents períodes de la història el vestit ha modificat artificialment la 
forma del cos per tal de crear siluetes i volums. La silueta, contorn visible d’un 
cos vestit, marca la forma total del cos i en configura els límits respecte als altres 
cossos i d’altres espais ocupats o lliures. Tres tipus de siluetes s’han anat repetint 
al llarg dels últims segles: la silueta rectilínia de vestits en forma tubular recte, 
la silueta geomètrica amb les formes bàsiques de triangle, rectangle i cercle, i la 
silueta anatòmica que respecta la forma del cos humà.


El concepte de l’exposició


El vestit modifica la imatge del cos gràcies a unes accions que tendeixen a 
comprimir-lo i a alliberar-lo alternativament i de manera cíclica. Respecte a 
les variacions de la morfologia del cos, la història del vestir té cinc períodes: 
compressió del cos del segle xvi al xviii, alliberament al voltant de la Revolució 
Francesa, compressió al segle xix fins la Primera Guerra Mundial, alliberació 
els anys 1920 i 1930, de nou compressió els anys 1930 als 1950, i una nova 
ruptura social als anys 1960 que allibera de nou el cos fins avui. En aquesta 
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1	 Julia Schulz-Dornburg, 
disseny de l’espai; Toni 
Rueda, il·luminació i AAAA 
Pere Canals i Daniel Pujal, 
disseny gràfic. 
2	 La col·lecció de moda 
del Museu del Disseny de 
Barcelona és internacional 
dins l’àmbit de l’Europa 
Occidental, i se central en 
els dissenyadors espanyols 
a partir del segle xx, tenint 
molta importància els 
creadors de la ciutat de 
Barcelona.
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variació interminable rau l’essència de la moda i també la seva arbitrarietat.
Es pot considerar que les principals accions que fa el vestit sobre el cos són 


ampliar, reduir, allargar, perfilar i destapar. Ampliar vol dir crear volum en 
braços, espatlles o malucs: tontillos, enagos, mirinyacs i polissons eixamplen 
la figura. En canvi, reduir és disminuir físicament les formes naturals del cos, 
especialment el tòrax i la cintura amb cotilles, gipons, sostenidors i cinturons. 
Allargar consisteix en estirar la silueta per què la persona sembli més alta 
i estilitzada, amb sabates de talons i plataformes, barrets, o vestits de cues 
llargues. Perfilar significa resseguir les formes del cos sense modificar-lo, amb 
mitges, guants, bodis i samarretes. Finalment, destapar és ensenyar parts del 
cos o insinuar la figura amb teixits transparents, amb vestits i pantalons curts, i 
samarretes sense mànigues.


S’aconsegueixen aquests efectes mitjançant tres instruments. En primer lloc, 
la selecció de les teles: un teixit flexible, com el gènere de punt es cenyeix a les 
formes anatòmiques, mentre que un teixit rígid com el vellut separa el vestit 
del cos. Després, amb les tècniques de patronatge, tall i confecció, la silueta del 
vestit s’aproxima al cos amb pinces o s’hi separa gràcies a plecs, als volants, 
o superposició de teles, passamaneria o puntes. Finalment, les estructures 
interiors, tot constrenyent el cos o eixamplant-lo, ajuden a conferir la forma 
desitjada: fan el cos més petit que la realitat (cotilla) o separen el vestit del cos 
(mirinyac, polissó), i els sostenidors poden comprimir el pit per reduir-lo, 
deixar-lo com està o bé donar-li volum. 


Museografia


L’exposició plasma el concepte plantejat partint de la base que la presentació 
és tan important com el contingut, de manera es trasllada una narració 
complexa a un espai per tal que el visitant la percebi visualment i la comprengui 
intel·lectualment. 
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La museografia és doncs el que tradueix en tangible un concepte que a priori 
és intangible. Es tracta d’un treball transversal entre diferents professionals que 
han fet convergir el comissariat, el disseny de l’espai (incloent vitrines i altres 
elements de suport), la il·luminació, i el disseny gràfic.1


Els vestits són els protagonistes. Les peces han estat seleccionades curosament 
per tal que hi siguin mostrats tots els materials i totes les tècniques emprades 
al llarg de la història, però sobretot per què hi siguin totes les siluetes 
característiques de cada moment mostrant les cinc accions que fa el vestit sobre 
el cos, segons el concepte de l’exposició. També s’ha considerat que el màxim 
de dissenyadors presents a la col·lecció del Museu estiguessin triats també per a 
l’exposició2, amb un total de 50 dissenyadors, des del segle xix fins als nostres 
dies.


El timeline presenta el contingut textual i gràfic situat a les parets oposades 
a les vitrines. Dins les vitrines, en canvi, s’hi disposen les peces autèntiques, 
lliures de textos, excepte el títol i les dates de l’àmbit que fan de lligam amb la 
informació textual i gràfica. 


L’exposició s’estructura en deu períodes que responen al concepte. La 
primera, 1550-1789. El cavaller i el cortesà. El vestit comprimeix el cos, 
contempla més de dos segles amb vestits pertanyents a l’aristocràcia, i mostra 
unes siluetes que modifiquen les línies naturals del cos gràcies a la cotilla i 
el tontillo. 1789-1825. Vestit i revolució. El cos s’allibera, exhibeix els vestits 
túnica que deixen que el cos es mogui i es mostri de forma natural. Després, 
al llarg del segle xix la moda, en mans de la nova burgesia industrial, torna a 
modificar fins a l’exageració el cos de les dones, comprimint el tors amb una 
cintura estreta gràcies a les cotilles i eixamplant malucs i darreres gràcies a 
crinolines i polissons. Aquestes modificacions del cos es mostren en 1825-1845. 


1	 Julia Schulz-Dornburg, 
disseny de l’espai; Toni 
Rueda, il·luminació; AAAA 
Pere Canals i Daniel Pujal, 
disseny gràfic. 
2	 La col·lecció de moda 
del Museu del Disseny de 
Barcelona és internacional 
dins l’àmbit de l’Europa 
Occidental, i se centra en 
els dissenyadors espanyols 
a partir del segle xx, tenint 
molta importància els 
creadors de la ciutat de 
Barcelona.
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Dames etèries. El vestit infla el cos, presenta els vestits romàntics de faldilles 
arrodonides i mànigues inflades; 1845-1868. Els burgesos mudats. Exageració 
dels volums, on la crinolina permet ampliar les faldilles; 1868-1888. L’època del 
polissó. L’important és al darrera, mostra uns models que canvien cada cop 
més de pressa obligant al consum continuat; i 1888-1910. Belles en forma de 
“S”. El vestit deforma el cos, en què les siluetes de les dones són exageradament 
deformades. A partir de les primeres dècades del segle xx, hi ha el segon gran 
moment de trencament de la història de la moda. 1910-1930. El vestit ensenya 
el cos. Fora cotilles! La dona s’incorpora al món laboral substituint els homes 
que són al front, i els vestits es tornen més còmodes, s’escurcen paulatinament, 
deixant veure les cames per primer cop a la història i la cintura va canviant de 
sota el pit a l’alçada dels malucs. 1930-1960. Alta costura. La silueta artificial, 
és un període conservador que retorna a temps passats amb uns vestits que 
marquen una silueta d’estreta cintura i amples malucs. Però als anys 1960, 
nous corrents de llibertat prenen força, on els joves imposen la seva estètica. 
Aviat dissenyadors i indústria s’adapten als nous temps i es produeix una 
democratització de la moda que la fa accessible per tothom. 1960-1990. Prêt-
à-porter. El cos es mostra. Una gran diversitat de siluetes en còmodes vestits, 
tant per dona com per home en una moda unisex, amb pantalons també per les 
dones, i mini i maxi faldilles. 1990-2015. Dissenyadors versus globalització. 
El vestit perfila, embolica o ensenya el cos mostra que totes les siluetes són 
possibles: conviuen grans volums amb models minimalistes. 


Els vestits es disposen en unes grans vitrines com habitacions, amb un 
vidre frontal per a protegir-los de la pols i del públic, on els vestits mantenen 
un diàleg entre ells en agrupar-se realçant-ne les semblances o fent evidents 
les diferències. Dues grans vitrines de paret allotgen les estructures interiors 
(cotilles, polissons i sostenidors) en una disposició volgudament més abstracta 
que la dels vestits i finalment unes vitrines cilíndriques contenen els mirinyacs.


El disseny de la il·luminació aconsegueix un efecte teatral ja que només les 
peces i la informació gràfica estan il·luminades, mentre que el visitant està a la 
penombra. Mantenint sempre els nivells de 50 lux sobre les peces, les vitrines 
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tenen un ciclorama al fons de colors suaus al fons, sobre el que les siluetes es 
retallen. Per a realçar-ne els volums, s’han emprat focus, dirigits sobre les peces. 
La il·luminació reforça així el concepte de l’exposició que parla de siluetes (2D) 
i de volums (3D), amb tecnologia LED per tal de complir amb els requeriments 
de conservació (ni infrarojos ni ultraviolats) així com amb els de sostenibilitat.


Cada vitrina correspon a un període amb unes determinades siluetes i a un 
concepte de modificació del cos. Per tal de fer comprensible el concepte, a l’inici 
de la vitrina, una pauta (pattern) es repeteix al llarg de tota l’exposició amb 
quatre “personatges”:


 �Modificació anatòmica, maniquí articulat que ens mostra quines parts del 
cos són modificades i ens fa parar atenció en com això es produeix en cada 
període.


 �Pròtesis, maniquí en el que es presenta l’estructura interior que ajuda a 
aconseguir la modificació anatòmica.


 �Personatge principal, el vestit que millor representa la silueta de l’època i la 
relació amb el cos que l’havia portat.


 �Imatge completa contemporània al període, on es veu la persona vestida, 
amb el pentinat, els complements i el context. Aquests suports gràfics són 
pintures als segles xvii al xix i fotografies als segles xix i xx, sobre un 
sistema lenticular que els introdueix cert moviment; i vídeos per als segles 
xx i xxi.


 �Referència: en un maniquí daurat, un vestit actual del segle xxi que 
formalment ens recorda la silueta del període i acosta l’espectador als vestits 
històrics fent-los més propers i comprensibles.


La resta de la vitrina presenta els diferents models del període.


El maniquí, el cos artificial, és el suport del vestit, el qual descansa sense 
tibantors. Volgudament s’ha optat per maniquins sense cap, per tal de donar 
importància al vestit, però amb cames i braços quan el model presentat ho 
requereix. Tots els maniquins han requerit mannequinatge, sigui quin sigui el 
maniquí utilitzat. El mannequinatge és el treball que es fa amb cada maniquí 
per aconseguir crear el cos concret al que pertanyia cada vestit, donar-li la 
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forma que el vestit demana. Amb materials innocus, es creen volums sobre el 
maniquí fins a aconseguir la forma exacta de cada vestit, donant volum allà on 
es necessita, reomplint parts del cos. Els vestits són muntats sense modificar-ne 
l’original, sense plecs ni agulles afegides, sense retocar. Això afavoreix la bona 
conservació dels vestits.


Els vestits de la col·lecció pertanyen majoritàriament a persones concretes 
i per tant són fets a mida atès que el sistema de les talles en el patronatge dels 
vestits no arriba fins l’època del Prêt-à-porter a la dècada de 1960. Cada vestit 
ens diu com era el cos de la persona que el duia. Coneixem exactament cada 
model gràcies a les fonts documentals com gravats i fotografies. 


El cos modelat: de la cotilla física a la cotilla mental


En contrast amb els maniquins immòbils del Museu, els cossos reals són una 
espècie de capital que requereix inversions econòmiques i estètiques importants, 
tot seguint els cànons de bellesa de cada època. Aquests ens obliguen a realitzar 
un treball permanent i alerta respecte del nostre cos, per estar prims, musculats 
i sans. Avui que la moda és global i ens uniformitza, la diferenciació no es 
produeix únicament en la manera de vestir sinó també en l’alteració de la pell 
humana i la forma del cos. La societat ens «convida» a seguir dietes alimentàries 
restrictives, a l’esport continuat. La cirurgia anomenada «estètica» proposa 
una figura cada cop més jove, a semblança dels líders de la imatge, esportistes, 
actors i actrius, cantants, models. La nostra llibertat d’escollir és reduïda, ja que 
la pressió social ens fa seguir l’estètica del moment. El cos vestit en vol ser una 
reflexió. 
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