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Il contributo si propone di sviluppare un’investigazione relativa ai meccanismi 
con cui la moda esercita la sua capacità predittiva e anticipatoria, analizzando 
l’incidenza dei segni e dei simboli vestimentari in due periodi storici distinti: 
la Space Age degli anni Sessanta e l’avvento del FashionTech agli albori del 
nuovo millennio. Attraverso i fondamenti della semiotica classica, il contributo 
si prefigge di elaborare un’interpretazione sistemica della moda, evidenziando 
l’importanza di strumenti, tecnologie e meccanismi di comunicazione che han-
no modellato il suo significato nel tempo e nella percezione del tempo futuro. 
Pur essendo un fenomeno intrinsecamente legato al presente e ai suoi segni 
contemporanei, la moda si proietta costantemente verso ciò che sarà, fungen-
do da medium per esplorare e riflettere sulle visioni emergenti come immagi-
nario culturale collettivo. La Space Age Couture degli anni Settanta, influenza-
ta dai progressi tecnologici e da un clima di ottimismo, ha visto pionieri come 
Pierre Cardin e Paco Rabanne creare un’estetica futuristica con materiali sin-
tetici e forme geometriche. Con il nuovo millennio, il FashionTech ha introdotto 
tecnologie indossabili e nuovi materiali, trasformando l’abito in un’entità ibrida. 
Designer come Iris van Herpen e Anouk Wipprecht superano i confini tra 
moda, arte e tecnologia, ponendo le basi per un sistema semiotico rinnovato 
caratterizzato da forme ibride che trascendono le dicotomie tra spazio e terra, 
tra presente e futuro.

The contribution aims to develop an investigation into the mechanisms 
through which fashion exercises its predictive and anticipatory capacities by 
analyzing the impact of sartorial signs and symbols in two distinct histori-
cal periods: the Space Age of the 1960s and the advent of FashionTech at the 
dawn of the new millennium. Drawing on the foundations of classical semiot-
ics, the study seeks to formulate a systemic interpretation of fashion, highlight-
ing the importance of tools, technologies, and communication mechanisms that 
have shaped its meaning over time and in the perception of future time.  
Although fashion is intrinsically linked to the present and its contemporary signs, 
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UN’ARCHEOLOGIA DEL FUTURO DELLA MODA M. MUSTO

it constantly projects itself towards what will be, acting as a medium to ex-
plore and reflect on emerging visions as a collective cultural imaginary.  
The Space Age Couture of the 1970s, influenced by technological advancements 
and a climate of optimism, saw pioneers like Pierre Cardin and Paco Rabanne 
create a futuristic aesthetic with synthetic materials and geometric shapes. 
With the new millennium, FashionTech introduced wearable technologies and 
new materials, transforming clothing into a hybrid entity. Designers such as Iris 
van Herpen and Anouk Wipprecht transcend the boundaries between fashion, 
art, and technology, laying the foundations for a renewed semiotic system char-
acterized by hybrid forms that transcend the dichotomies between space and 
earth, between present and future.

1. Introduzione
Per affrontare un discorso attorno le rappresentazioni del tempo futuro attra-
verso la “forma vestimentaria” (Barthes, 1967, p.7) è indispensabile fare luce 
su quale sia il concetto di temporalità che caratterizza la moda, introdurre il 
tema dell’anticipazione e svelare come questi abbiano influito nella progressi-
va generazione di segni e dei suoi impatti sociologici. 
La semiologia linguistica, sviluppata nella prima metà del Novecento, ha mo-
strato fin dagli albori della sua esitenza un profondo interesse per l’ambito 
della moda e i fenomeni di costume ad essa associati, riconoscendovi mecca-
nismi di opposizione interna e variazioni sistematiche assimilabili a quelle 
del linguaggio. Per quanto risulti arduo individuare un fil rouge storiografico 
relativo alle rappresentazioni di scenari futuri, o futuribili, attraverso l’evolu-
zione dell’abito, come testimonia anche la posizione di Barthes che apre il vo-
lume Il senso della moda (1967), negando l’esistenza stessa di una storiografia 
ad essa associata a favore invece di un’ “archeologia antica” che ne identifica 
i segni; dall’altro lato pensatori come Lotman prevedono la possibilità di deli-
nearne chiaramente i connotati identificando il tempo futuro e la sua perce-
zione come rappresentazioni culturali e sociali di ogni epoca, influenzando la 
creazione di abiti e la loro evoluzione in quanto manifestazione tangibile di 
un immaginario condiviso. 
Considerata in quanto fenomeno culturale, la moda agirebbe nella sua pro-
spettiva come barometro delle trasformazioni sociali, riflettendo e spesso an-
ticipando i cambiamenti nella società (Lotman, 1992). La posizione di Lotman 
sottolinea come il mutare della moda sia dunque indicativo di una cultura in 
continuo movimento, il che la pone come agente attivo nel processo di cam-
biamento, interpretando il tempo presente e quello a venire attraverso la cre-
azione di segni inediti in grado di generare nuovi significati. Secondo MacIver 
(1962), la moda si fa manifestazione tangibile di un desiderio di innovazione 
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nella pratica sociale, sottolineando il suo ruolo di agente innovatore attra-
verso i segni di cui si fa portatrice. Questo desiderio di novità, o “neomania”, 
come la definisce Ludmila Kybalova (1988, p. 9), è particolarmente evidente 
nel campo dell’abbigliamento, dove la ricerca costante del nuovo diventa un 
fattore spesso determinante. Edward Sapir (1935) mette in luce la comples-
sità di questo sistema, evidenziando come la comprensione dei codici comu-
nicativi legati alla moda richiedano una conoscenza approfondita dei simboli 
inconsci legati a forme, colori, tessuti e altri elementi espressivi che variano 
significativamente tra culture diverse: “L’ostacolo principale alla comprensio-
ne della moda nei suoi apparenti capricci è la mancanza di una conoscenza 
precisa dei simboli inconsci […] di una data cultura” (Sapir, 1935, p. 41). 
Questa osservazione sottolinea in maniera inequivocabile la natura multidi-
mensionale della moda, che incorpora e comunica valori culturali specifici 
attraverso i suoi artefatti in relazione al sostrato geografico-sociologico in cui 
si inscrive. In questo contesto, la moda e il tempo si articolano attraverso una 
dialettica performativa, in cui il sistema moda funge da agente di anticipazio-
ne e modellazione delle tendenze emergenti. 
Attraverso i suoi caratteri estetici e segni distintivi, incarnati nelle morfolo-
gie dell’abbigliamento, la moda si erge a medium interpretativo che non solo 
specula sulle evoluzioni future ma le codifica attivamente, inserendosi come 
attore influente nel discorso culturale e sociale. In tal modo, la concezione 
dell’abito si configura come un prisma attraverso il quale si riflettono e si in-
fluenzano reciprocamente le dinamiche di cambiamento culturale e sociale, 
operando come un campo semiotico dinamico in cui i segni e i significati sono 
costantemente negoziati e ridefiniti. 
Come suggerisce Jurji Lotman il mutare della moda è sintomo di una cultura 
sociale dinamica (Lotman, 1992), che riesce a tradurre “il desiderio di novità 
in pratica sociale” (MacIver, 1962, p. 184). Secondo Landowski, la moda non 
solo funge da fonte di continuo rinnovamento, producendo continui cambia-
menti formali e stilistici, ma comporta al tempo stesso trasformazioni nei sog-
getti che ne usufruiscono, poiché, adottando nuovi punti di vista sugli arte-
fatti che ne scaturiscono, essi stessi ne sono inequivocabilmente trasformati 
(Landowski, 1995). Dal punto di visto storico queste prospettive eterogenee 
forniscono una chiave di lettura sulla dialettica esistente tra presente e l’im-
maginario legato al tempo futuro. 
Dalla corsa allo spazio al superamento del concetto di corpo, il contribito ri-
percorre due tappe fondamentali della storiografia del costume contempora-
neo in grado di ricreare una narrativa coerente sull’evoluzione dei significanti 
associati all’abito da entità statica a interfaccia dinamica, da manifestazione 
scultorea a device interattivo.
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2. Temporalità ed anticipazione nella moda
Nell’esplorare il concetto di temporalità e analizzando le visioni future che i 
designer di moda intendono comunicare attraverso il medium dell’abbiglia-
mento, emerge l’impellente necessità di interrogarsi sulla complessa essenza 
della temporalità all’interno del dominio moda. Tale riflessione invita a una 
disamina critica delle modalità in cui essa, in quanto sistema semiotico, nego-
zia e rappresenta il fluire del tempo attraverso l’innesco di processi performa-
tivi, non solo quindi riflettendo, ma anche costruendo attivamente le narrazio-
ni temporali attraverso la tessitura di segni e simboli vestimentari. Secondo 
l’analisi dello strutturalista francese Roland Barthes, la questione della tem-
poralità nella moda si presenta con una complessità notevole sotto molteplici 
aspetti. Un elemento fondamentale è l’interazione tra un processo ricorsivo, 
che attinge alla storicità e agli archetipi immutabili del costume, e la conce-
zione tradizionale di un’evoluzione storica di natura lineare. 
L’esistenza di paradigmi statici è in antitesi con l’idea di evoluzione nel senso 
più comune del termine: “Quando un indumento cambia veramente?” (Grei-
mas, 1949; Lundquist, 1950). Raramente la moda cerca di mutare la strut-
turata organizzazione morfologica che la caratterizza; per la produzione di 
senso nell’abbigliamento, essa agisce piuttosto sulla differenza lessicale delle 
sue possibili configurazioni “Quel che fa è indicare o addirittura prescrivere 
le varianti all’interno di una tipologia” (Volli, 2020, p. 122). 
L’anticipazione è strettamente legata al cambiamento: introduce nel presente 
le potenzialità della trasformazione, in modo tale da identificare le problema-
tiche a venire e la loro possibile soluzione. Giocare d’anticipo equivale a pren-
dere decisioni prima che un futuro previsto si manifesti in modo conclamato. 
Tale affermazione arriva al suo climax nella visione di Colas, vicina a quella 
di Barthes,  che arriva a negare totalmente l’esistenza della storia del costu-
me: “Sin dall’inizio del XIX secolo non c’è stata, in senso stretto, nessuna sto-
ria del costume, ma soltanto […] inventari di abiti ricostruiti sulla base della 
loro qualità.” (Colas, 1932, p. 1412). 
Che sia impossibile concordare una cronologia sociale con una la creazione di 
abiti traspare in maniera evidente anche dalla visione di Foucault che associa 
all’arte vestimentaria il concetto di eterocronicismo: “la temporalità di moda 
può essere definita anche eterocronico perché spesso crea una frattura con il 
tempo tradizionale […]” (Foucault, 1984, p.96). 
Non a caso Alessandro Michele, a quel tempo direttore artistico della maison 
Gucci, ha scelto di imprimere sui capi ed accessori della collezione PE2020 la 
parola “eterotopia” dichiarando che “la moda installa non solo tempi ma an-
che spazi “altri”, prodotti dalla cultura, che persistono per un certo periodo.” 
(Terracciano, 2020, p. 20).
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Alla luce di questa breve disamina, emerge chiaramente che delineare un 
percorso evolutivo del costume rappresenta un’impresa quntomai complessa, 
pertanto, questo studio si concentra dunque in modo specifico su due epoche 
storiche nelle quali le proiezioni verso il futuro hanno manifestato un portato 
particolarmente innovativo: quella della Space Fashion e l’avvento del Fashion-
Tech nei primi decenni del Duemila, ponendo in evidenza come, in questi perio-
di, i segni distintivi che mediano la relazione tra forma e società nell’immagina-
rio di un futuro prossimo abbiano assunto una rilevanza  strategica dal punto 
di vista semiotico.

3. The Space Age Couture
Nel contesto culturale degli anni Sessanta e Settanta, la corsa allo spazio e i 
rapidi progressi scientifici tecnologici hanno favorito la genesi di un ambiente 
in cui l’innovazione non solo era accettata, ma decisamente celebrata (Fabbri, 
2021). Il successo del programma spaziale americano, culminato con l’allu-
naggio dell’Apollo 11 nel 1969 diviene l’emblema di un’epoca caratterizzata da 
un fervente ottimismo tecnologico e da aspettative rivolte a un futuro promet-
tente. Lo stilista Pierre Cardin incarna a pieno lo spirito del suo tempo, emer-
gendo in questo contesto storico come un precursore: i suoi abiti diventano la 
manifestazione materiale di un messaggio rivolto al futuro, un simbolo poten-
te di progresso e avanguardia (Silverman, 1986).
Il film del 1966 “Qui êtes-vous, Polly Maggoo?” di William Klein, con la sua 
satira pungente del mondo della moda, presenta una scena memorabile che 
riflette in toto l’estetica spaziale celebrata dallo stilista francese. 
Le modelle, vestite in abiti scolpiti in lamiera, sfilano in un ambiente che evo-
ca le illusioni di Escher, che evocano ambientazioni dal carattere surrealista. 
Cardin cattura l’immaginazione con le sue collezioni “Duemila e Oltre”, nelle 
quali l’uso di tessuti artificiali come la “Cardinette”, le geometrie accentuate 
e i colori metallici diventano simboli di un futuro avveniristico, nel quale l’or-
pello è bandito (Lobenthal, 1990). Il suo approccio pioneristico si manifesta 
nella creazione di gonne parabolique e nel celebre “Bubble Dress”, entrambi 
esempi emblematici della capacità dello stilista di inventare nuove forme e 
silhouette (Hesse & Pelegry, 2022). L’uso di materiali sintetici, le forme rigi-
damente squadrate e i colori iridescenti fungono da codici semiotici la cui dia-
lettica si articola tra senso di avanzamento e una forte rottura con il passato: 
“Gli abiti che preferisco sono quelli che ho inventato per una vita che ancora 
non esiste, per il mondo di domani” (Cardin, cit. in Sciola, 2018). La collezione 
“Cosmocorps” del 1967  incarna in modo esemplare la fusione tra moda e se-
gno significante: gli abiti cut-out, le tute aderenti e i maglioni con maniche a 
pipistrello non sono solo indumenti, ma segni di un futuro immaginato, veicoli 
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di un messaggio che parla di esplorazione, di nuovi orizzonti e di un’umani-
tà in movimento verso l’ignoto. Le sue creazioni sono intrise di una dialettica 
che va oltre l’estetica, l’uso di cerchi, triangoli e linee rette rappresenta una 
rottura con le convenzioni della moda tradizionale, suggerendo un senso di 
modernità che partecipa attivamente al discorso culturale del suo tempo. 
Nel cuore dell’approccio di Cardin c’è la convinzione che “ciò che è nuovo col-
pisce la mia immaginazione, le cose che si conoscono già non possono dare 
emozioni” (Cardin, 2019, p. 68). Ciò comporta una ricerca incessante del nuo-
vo che si traduce in un linguaggio estetico che sfida la sperimentazione semi-
otica, dove ogni elemento, dalla forma al materiale, è impregnato di signifi-
cato e di intenzionalità. In un’epoca di boom economico, la moda spaziale di 
Pierre Cardin emerge come un dialogo con il futuro, un’espressione di aspet-
tative e sogni collettivi. La Space Age Couture viene presentata al pubblico a 
ridosso dello sbarco di Neil Armstrong sulla Luna, ispirando profondamente 
l’operato dello stilista. 

Fig. 1 — Pierre Cardin, Abiti in 
jersey bicolore con stivali in vinile, 
1969
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Tuttavia a dimostrazione che la vocazione sperimentale e divinatoria della 
moda di questo tempo sia una tendenza storica e non di un episodio isolato, 
concorrono le figure di Paco Rabanne e Michele Courrège. 
Lo stilista spagnolo Paco Rabanne, noto per le sue sperimentazioni con ma-
teriali non convenzionali, fonda la sua casa di moda nel 1966. Contrariamen-
te alle tecniche tradizionali di cucito, Rabanne impiegava per la prima volta 
strumenti decisamente non appannaggio delle maisons di moda tradizionali: 
utilizzava pinze invece di aghi e sostituiva i tessuti con placche di metallo. I 
tubini svelti e snelli da lui disegnati, in cui l’orpello è severamente abbando-
nato, sono realizzati con tessere di plastica, pezzi di carta e materiali fino ad 
allora lontani dal mondo degli atelier. 
I tessuti morbidi e flessibili considerati fino ad allora simboli di comfort e 
grazia, lasciano spazio all’uso del metallo rigido e lucente veicolando un 
messaggio di innovazione, industrializzazione e la tendenza verso un’estetica 
postmoderna. Rabanne ha contribuito in questo modo al processo di signi-
ficazione nella moda: il valore di un capo non è più solo nella sua estetica o 
funzionalità, ma nella sua capacità di trasmettere messaggi e nuove idee at-
traverso l’uso dei materiali. 
Quello di questi anni è un frangente in cui il domani appare radioso, promet-
tente e a portata di mano; la nostalgia non esiste. Gabrielle Chanel definì 
Rabanne “non un couturier, ma il metallurgico della moda” – destinato con la 
sua forza a influenzare i decenni a seguire (Calò & Scudero, 2015). 
Come Terracciano specifica: “Non si tratta solo di prevedere, anticipare e 
simulare le tendenze, ma di permettere la visualizzazione di mondi e scenari 
possibili su larga scala facendo confluire varie micro-identità” (Terracciano, 
2020, p. 20). 
A contribuire a questo scenario di euforia collettiva emerge l’opera del fran-
cese André Courrège, ingegnere per formazione e stilista per vocazione. Con 
i suoi abiti Courrège contribuisce in maniera definitiva alla creazione di un 
nuovo lessico formale: abiti fatti di plastica, illuminati da colori fluo, che non 
prevedono l’uso di corsetti e reggiseni costrittivi. Insomma la divisa per una 
donna futuribile (quasi) pronta per la rivoluzione sessuale.
Le sue creazioni sono progettate minimizzando la distinzione di genere, sug-
gerendo un approccio progressivo all’identità e all’uguaglianza.  
Per Courrège, nello spazio ci si veste di bianco, di argento e di nero, anche 
gli accessori sono ispirati a quelli indossati dagli astronauti: occhiali a ma-
scherina, cappelli a casco, stivali piatti. 
La moda dell’era spaziale, quindi, non si limita a rappresentare una tendenza 
estetica, ma diventa un mezzo attraverso il quale si esprimono e si negoziano 
concetti di tempo, progresso e identità.
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4. Decodificare il Tessuto del Tempo: dal post strutturalismo 
    all’avvento del postumano
A partire dagli anni Settanta si inizia ad affermare un percorso di massifica-
zione della moda che perde definitivamente la sua allure e il suo flare elitario. 
Questi sono i decenni in cui il codice della moda vestimentaria evolve pro-
gressivamente da una strutturata iper-codificazione verso una ipo-codifica-
zione “dando vita ad un sistema sfumato di segni dove impercettibili sfumatu-
re di significato possono dar luogo a rilevanti scarti nell’universo semantico” 
(Baldini, 2003, p. 89). La moda transita da un ambito di sperimentazione in 
cui la semantica associata al tempo futuro lascia spazio al presente generan-
do una iper produzione in termini di linguaggi che dà luogo ad uno scenario 
estremamente frammentato (Pezzini & Terracciano, 2020). 
Si verifica così un crescente scollamento tra le dinamiche sociali e la loro rap-
presentazioni semantiche facendo emergere una moltiplicazione dei linguaggi 
e un’atomizzazione dei significanti ad esse associati.
Questo periodo segna anche un’epoca di transizione dallo strutturalismo al 
post-strutturalismo, un’era caratterizzata dall’impatto significativo di intellet-
tuali come Roland Barthes e Jacques Derrida sulla decostruzione dei discorsi 
relativi alla moda, al corpo e alla società. Barthes, attraverso opere semina-
li quali Le Système de la mode (1967) e Il Piacere del Testo (1973), indaga la 
moda quale sistema semiotico, analizzando i capi di abbigliamento come un 
complesso reticolo di segni. Derrida d’altra parte, con la sua teoria del deco-
struzionismo, presuppone la fissità del significato all’interno delle strutture 
linguistiche, un’indagine che si estende con rilevanza anche al campo della 
moda, evidenziando la natura intrinsecamente fluida e polisemica dei segni 
vestimentari (Derrida, 1967). Il post-strutturalismo rifiuta le nozioni di posizio-
ni soggettive fisse e di verità universali, sottolineando invece la persistenza di 
un’instabilità del linguaggio e del significato (Mangano, 2008). Questo approc-
cio ha portato a una visione dell’identità come fluida e flessibile, influenzata 
dalle dinamiche della moda e del consumo, come discusso da Gilles Lipovet-
sky e Jean Baudrillard. Lipovetsky, in particolare, sottolinea come la moda e 
il consumo abbiano sostituito le grandi narrazioni della modernità con una 
logica di perpetua risignificazione del concetto di identità (Lipovetsky, 1987). 
La critica alla centralità del linguaggio nel “linguistic turn” ha portato gli stu-
di di moda a integrare approcci sociologici, come quelli di Simmel, Goffman, 
Bourdieu e Latour, per comprendere la moda non solo come sistema di segni 
ma anche come pratica incarnata (Rorty, 1967). In questo contesto, la moda 
emerge come un campo cruciale per esaminare le questioni di identità, potere 
e cambiamenti sociali, riflettendo le tensioni tra individualità e collettività, tra 
stabilità e cambiamento, e tra significati imposti e auto-espressi.
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Gli anni Ottanta e Novanta sono segnati da una serie di trasformazioni cultu-
rali, sociali e tecnologiche durante le quali gli studi legati alla semiotica am-
pliano il loro interesse verso discipline eterogenee, dando vita ad una fase di 
profonda riflessione sul ruolo dei segni e dei simboli che caratterizzano anche 
la moda contemporanea. Il postmodernismo, le cui teorie guadagnano mag-
giore rilevanza proprio in questi anni, pone l’accento sulla decostruzione dei 
grandi racconti e sull’ibridazione dei generi e degli stili destinati ad incidere 
notevolmente sul comparto vestimentario. Fred Davis nel suo testo Fashion, 
Culture, and Identity (1992) riconsidera la moda come un sistema di segni 
attraverso cui individui e gruppi comunicano la propria identità e il proprio 
status sociale. Parallelamente, l’espansione della globalizzazione e l’intensifi-
carsi delle dinamiche consumistiche portano ad una maggiore accessibilità e 
diffusione di abiti, sollevando questioni legate all’omogeneizzazione cultura-
le e alla perdita di autenticità. In questo contesto, opere come The Empire of 
Fashion di Gilles Lipovetsky (1994) offrono una riflessione critica sul consumi-
smo e sull’impatto della moda nelle società contemporanee. 
L’avvento di nuove tecnologie e la crescente importanza dei media trasforma-
no il modo in cui la moda viene prodotta, distribuita e consumata, rendendo 
i media un potente veicolo per la diffusione di tendenze e stili. Opere come 
Bodies of Subversion di Margot Mifflin (1997) analizzano la moda come vetto-
re di espressione e resistenza per gruppi marginalizzati, evidenziando come 
le questioni inerenti all’identità di genere, classe ed etnia si configurino come 
un terreno fertile per la sua esplorazione semantica (Davis, 1992). 
La moda in questo frangente si afferma dunque come un linguaggio cultura-
le complesso; la globalizzazione e la diffusione del world wide web portano a 
una maggiore interconnessione culturale, che influisce sulla moda e sulla sua 
espressione materiale (Beyaert-Geslin, 2017). Gli studiosi iniziano a esaminare 
come la sua diffusione e capacità di adattamento alle diverse culture, venga-
no reinterpretate in contesti locali, sollevando questioni di autenticità, appro-
priazione e ibridazione culturale. L’interesse accademico per i fashion studies 
si intensifica, la critica culturale e la teoria della moda emergono come campi 
di studio distinti portando alla luce numerosi studiosi tra cui Joanne Entwistle 
con il suo testo The Fashioned Body (2000) nel quale la moda viene descritta 
non solo come fenomeno estetico o commerciale, ma come sistema culturale 
denso di implicazioni sociali. Il crescente interesse per le questioni di genere 
e identità sessuale nell’abbigliamento, enfatizzando il ruolo della moda come 
strumento di esplorazione identitaria, facilita l’indagine sulla complessa rela-
zione tra moda e corpo, mettendo in luce come gli abiti non solo plasmino, ma 
siano a loro volta plasmati dal corpo umano, e influenzino profondamente le 
pratiche di costruzione dell’identità personale e sociale. (Wilson, 2003). 
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5. La ri-ontologizzazione del sistema corpo-abito nello scenario          	
    postdigitale
In considerazione di quanto precedentemente affermato, attraverso l’abbi-
gliamento viene messa in causa una certa idea della significazione del corpo: 
il vestito, rendendo il corpo significante, permette di passare dal sensibile 
alla significazione (Barthes, 1975). Alla luce di questa riflessione, emerge con 
chiarezza l’imprescindibile necessità di indagare il vestiario in quanto entità 
materiale intrinsecamente connessa al corpo umano, sottolineando come la 
sua perpetua riconfigurazione sia legata a un dialogo simbiotico costante-
mente in essere (Kawamura, 2005). 
Storicamente si assiste all’avvento di un elemento inedito, partecipe di questa 
relazione e in grado di posizionarsi tra soggettività e mondo, tra corpo ed am-
biente: quello della tecnologia, che si fa spazio nella pratica corporea e vesti-
mentaria come un nuovo abitare (Iaconesi, 2015; Carbone, 2016). 
Con l’introduzione di questo elemento, la nozione di corpo umano e con essa, 
quella dell’abito, viene ridefinita alla luce delle pratiche semiotiche e mo-
daistiche contemporanee (Fontana, 2020). Mentre Fontana descrive i corpi 
umani come soggetti a smontaggio, deformazione e denudamento, la Haraway 
mette in discussione le dicotomie entro cui essi coesistono: mente e corpo, or-
ganismo e macchina, uomo e donna (Haraway, 2018). Secondo Marchesini, la 
tecnologia, mediata dalla moda, ha la capacità di supportare il corpo umano 
compensandone le limitazioni intrinseche (Marchesini, 2017). Le tecnologie 
indossabili, o wearable technologies rappresentano un esempio concreto di 
questa interazione, in quanto trasformano il vestiario in un’enclave tecnologi-
ca capace di potenziare le facoltà umane e generare nuove dinamiche esteti-
che nel contesto della moda contemporanea ((Wakkary, 2020). 
Questi dispositivi integrano l’organismo umano con l’ambiente circostante in 
una relazione interattiva, contribuendo così alla costruzione del significato 
dei corpi umani contemporanei, e futuri, e dei dispositivi destinati a vestirli 
(Braddock Clarke & Harris, 2012). La ri-ontologizzazione del sistema corpo 
trova la sua manifestazione non solo attraverso un rinnovato concetto di fi-
sicità, ma anche attraverso la definizione di una terza dimensione corporea, 
ossia quella mediata dall’uso dei nuovi media e delle tecnologie embedded 
(Mancuso, 2023). L’essere umano del futuro non si accontenta di immaginarsi 
in altri ambienti geografici come avviene negli anni Sessanta, ma mira a ri-
stabilire nuovi rapporti comunicativi con il contesto che lo circonda.
Emblematico di quella porzione del sistema moda che lavora sulla creazione 
di scenari presumibili legati al divenire, è il lavoro di Iris Van Herpen, che 
spicca come testimonianza pionieristica di una reinterpretazione olistica del-
la dialettica tra moda, corpo e tecnologia.
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Le sue collezioni, i cui nomi sono caratterizzati da peculiari neologismi come 
“Syntopia”, “Aeriform” o “Biopiracy”, indicano una tendenza a superare i duali-
smi tra biologico e artificiale, tra organico e inorganico (Smelik, 2020). 
Questo atteggiamento è caratteristico del postumanesimo, che sancisce una 
nozione dinamica della vita in cui l’essere umano è inestricabilmente intreccia-
to al non-umano - in questo caso fibre, tessuti, stoffe e sensori. 
Rosi Braidotti e Maria Hlavajova sottolineano nel testo Posthuman Glossary 
che l’atto di inventare nuove parole o coniare nuovi concetti rivela il tentativo 
di produrre costantemente rappresentazioni adeguate delle nostre condizioni 
di vita reali in un mondo in rapido cambiamento (Braidotti & Maria Hlavajova, 
2018). Iris van Herpen, attraverso le sue creazioni, si fa così promotrice del-
la nascita di un nuovo vocabolario semantico, visivo e materiale (Lamontagne, 
2017). L’immagine di Miss Fame che indossa l’abito “Frozen Fall” durante la 
Paris Haute Couture Week (collezione Autunno/Inverno 2019), impone una vera 
e propria sfida alle proporzioni classiche del corpo umano, introducendo un 
elemento di distorsione che va oltre la mera estetica per interrogarsi sui confini 
dell’identità umana (Bolton, 2016). La cancellazione del volto, elemento fonda-
mentale per l’identificazione personale, insieme alla presenza di spalle tatuate 
che lasciano intravedere un corpo maschile, sottolineano un’intenzionale am-
biguità (Van Herpen et al., 2023). Questo aspetto mette in discussione i codi-
ci tradizionali, proponendo una visione dell’essere umano del futuro espansa1, 
ibrida e non binaria (Cauvin et al., 2012). Le forme e le silhouette della stilista 
olandese esprimono un “incontro tra un corpo umano e oggetti in un proces-
so di reciproco divenire” (Ruggerone, 2017, p. 580). Da un lato, la Space Age 
Couture è caratterizzata da un’estetica iconica, scultorea e statica; dall’altro, 
l’epoca contemporanea associa al futuro l’idea di interattività e comunicazione 
del corpo umano con la tecnologia e il non organico. Queste dicotomia i cui con-
fini appaiono sempre più sfumati, incarnano la visione contemporanea dell’es-
sere umano, non più come unico attore, ma parte integrante dell’ingranaggio 
dell’esistente. Dai casi studio analizzati è semplice dedurre che il linguaggio 
utilizzato per rappresentare scenari futuri nella prospettiva della moda è carat-
terizzato dai concetti di ibridazione, interazione e mutamento, principi che tro-
vano una delle loro espressioni più alte nella produzione artistica della designer 
olandese Anouk Wipprecht, promotrice del neo concetto di FashionTech. 
Le sue opere “Spider Dress” e il “Synapse Dress” incorporano tecnologie che 
reagiscono ai movimenti e alle emozioni dell’indossatore, essi sono il risultato 
di sofisticate operazioni collettive che fanno convergere la modellazione compu-
tazionale, la stampa 3D e l’integrazione di tecnologie indossabili, indagando il 
rapporto tra azione progettuale e produzione di abiti come espressione di iden-
tità e di interazione con ciò che si trova al di fuori di esso. 
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Fig. 2 — Iris Van Herpen, Frozen Fall, 
2012
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Coerentemente con la sua produzione, la designer afferma che “la moda del 
futuro non sarà puramente estetica, ma espanderà la nostra consapevolezza 
agendo come una seconda pelle intelligente. […]” (Bolton, 2016, p.92). In que-
sto contesto l’abito diventa il mediatore per eccellenze tra forma e funzione, 
facendosi segno mutevole e comunicativo e abbreviando, se non totalmente 
annullando, il passaggio tra significante e significato (Seymour, 2008). 
Incarna perfettamente questo pensiero il lavoro multidisciplinare dell’archi-
tetta, biologa e designer Neri Oxman. Sebbene la sua produzione non si con-
centri esclusivamente sulla moda, i principi che la guidano possono essere 
applicati per comprendere come i nuovi materiali e le tecnologie stiano ride-
finendo il modo in cui la moda comunica identità, valori e relazioni sociali. I 
modelli della sua collezione “Imaginary Beings” rappresentano forme di vita 
immaginate collocate in ambienti estremi dalle geografie incerte. Ogni capo 
è un racconto visivo di adattamento e sopravvivenza, che spinge ad una ri-
flessione sulla diversità della vita e le possibilità future dell’evoluzione umana 
(Oxman, 2012). Tra le sue creazioni emerge per coerenza e originalità la col-
lezione “Wanderers” che impiega processi biologici per la creaizione di arte-
fatti e strutture che non solo emulano, ma anche integrano materiali organici. 

Negli abiti della collezione, dedicati ognuno ad un diverso pianeta del siste-
ma solare, la designer esplora la coesistenza di materiali sintetici e biologici, 
generando luce e nutrimento attraverso simbiosi microbiche, trasformando 

Fig. 3 — Fig. 3 - Neri Oxman, 
Wanderers: An Astrobiological 
Exploration, 2014.
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l’oggetto in un segno complesso che regola l’interconnessione tra forma e fun-
zione (Oxman, 2015). Tale approccio suggerisce un’interpretazione del futuro 
della moda come un’estensione della natura umana, i cui confini con l’artifi-
ciale diventano sfumati e permeabili (Oxman, 2016). Il suo lavoro offre una 
prospettiva unica per esplorare la moda attraverso una lente semiotica che 
sfugge alla significazione, sovvertendone la leggibilità. Nuovi segni si fanno 
strada introducendo forme e strutture originali generate attraverso processi 
computazionali (Oxman et al., 2012). A tal proposito Ceriani afferma che:

Per poter sostenere, come noi crediamo, che la moda resta nonostante tutto un 
laboratorio privilegiato dell’anticipazione, e dunque esprime tendenza in senso 
forte, come visione, occorre allora considerare la diversa peculiarità testuale di 
queste manifestazioni, che scelgono di costruire una relazione con il destinata-
rio potenziale del messaggio anticipatorio su livelli non più banalmente vincola-
ti all’aderenza.  
(Ceriani, 2020, p. 113)

6. Conclusione
L’arduo proposito di individuare un fil rouge nell’indagine storiografica della 
semiotica della moda nella creazione di un immaginario legato al tempo fu-
turo dischiude un orizzonte complesso e riccamente articolato, nel quale il 
vestiario si erge a veicolo preminente di comunicazione culturale e sociale, 
profondamente intrecciato con la dimensione temporale, nel suo incessante 
divenire e nella rappresentazione di esso. Analogamente a come “il costume 
vive in continua simbiosi con il suo ambiente storico, molto più della lingua” 
(Barthes, 2006, p.19), anche gli scenari predittivi e, di conseguenza, la moda 
che vuole rappresentarli, sono inevitabilmente soggetti a trasformazioni.  
Numerosi sono gli stilisti, oltre a quelli citati, che si sono cimentati attraver-
so le loro creazioni, ciascuno dalla propria prospettiva temporale, nell’inven-
zione di realtà future e latenti, verosimili ma ancora inesistenti, poste in quel 
limbo tra ciò che è e ciò che sarà, o anzi, potrebbe essere. 
Poiché l’ambiente storico in cui operano è in costante mutamento, anche le 
visioni del futuro a esso associate subiranno inevitabilmente delle trasfor-
mazioni. Così come le forme statiche, rigide e geometriche della Space Age 
Couture degli anni Sessanta immaginavano un futuro nello spazio, gli stilisti 
contemporanei come Iris Van Herpen e Anouk Wipprecht creano esseri fluidi, 
caratterizzati da forme ibride che trascendono la dicotomia tra spazio e terra, 
tra presente e futuro. 
Nell’affrontare il temerario compito di tracciare un’analisi storico-evolutiva 
delle rappresentazioni del futuro attraverso la moda, l’approccio si concentra 
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sull’individuazione di tendenze e stili, manifestazioni che fungono da testua-
lità complesse, amalgamando elementi formali diversi. Questo metodo evi-
denzia le peculiarità che, a un livello più concettuale, posizionano dialettica-
mente lo stile o la tendenza osservata all’interno del suo contesto culturale e 
temporale di origine. Attraverso tale processo si intende tracciare una linea 
tra continuità e discontinuità con il presente, stabilendo un punto di riferi-
mento attorno al quale si sviluppa la visione prospettica della moda, antici-
pando evoluzioni e rivisitazioni. (Ceriani, 2020).

La proiezione costante della moda verso il futuro la rende specchio delle 
aspirazioni, delle inquietudini e delle visioni di ciascuna epoca, spesso legata 
alla conquista di nuovi spazi vitali e di nuove connessioni con essi. 
Considerata il laboratorio di anticipazione per eccellenza, la moda prosegue 
nell’esplorazione delle sue potenzialità espressive attraverso l’evoluzione 
delle visioni anticipatorie che si manifestano in un passaggio da un’esteti-
ca iconica, basata su forme geometriche e colori vivaci tipici della fine degli 
anni Sessanta, ad una concezione dinamica e interattiva, dove l’abito dialoga 
e coesiste in totale simbiosi con il corpo umano.  

Fig. 4 — Anouk Wipprecht, Spider 
Dress, 2015
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La moda immaginata del futuro passa dall’incarnare un elementi rigidi e ma-
terici, alla sua progressiva dematerializzazione specchio di una concezione 
dinamica e interattiva dell’abbigliamento (Leach & Farahi, 2017). 
Nella storia del costume contemporaneo, l’oggetto vestimentario trascen-
de la sua funzione primaria di protezione per acquisire nuove funzionali-
tà in grado di ampliare le capacità umane, testimoniando la sua intrinseca 
capacità di dialogare con un ampio spettro di discipline: il corpo non è più 
inteso solamente come entità biologica o fisica, ma come un sistema aperto, 
in continua interazione e ibridazione con la tecnologia, gli ambienti virtua-
li e le reti digitali. L’estensione del corpo attraverso la moda associata alla 
tecnologia porta a una ridefinizione ontologica del concetto di corporeità, in 
cui il corpo diventa, o si immagina diverrà, un sito di convergenza naturale e 
artificiale. L’abito che immagina un futuro postdigitale funge da interfaccia 
dinamica, attraverso la quale si articolano nuove forme di comunicazione, 
interazione e esperienza. La pelle, i gesti, le espressioni e persino le funzio-
ni biologiche diventano elementi di un linguaggio esteso, che si integra e si 
sovrappone ai codici digitali e ai flussi di dati (Cipolletta, 2023). In questo 
senso, il corpo, e la moda con esso, si trasforma in un medium attraverso il 
quale si esprimono e si negoziano identità, relazioni e significati in un conte-
sto sempre più mediato dalla tecnologia. 
Le forme dell’abbigliamento dunque non si limitano più ad anticipare il do-
mani, ma contribuiscono attivamente alla sua definizione, invitando a una 
riflessione sulle implicazioni culturali, sociali ed etiche delle nostre scelte 
vestimentarie in un contesto in sempre più rapida evoluzione.
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UN’ARCHEOLOGIA DEL FUTURO DELLA MODA M. MUSTO

1 	 Il concetto di corpo espanso formulato 
dallo studioso Marco Mancuso 
descrive il corpo umano come 
una entità in costante evoluzione, 
strettamente interconnessa con la 
tecnologia e l’ambiente.  
Questo concetto supera i tradizionali 
dualismi material-semiotici, 
promuovendo nuove relazioni tra 
esseri umani e non umani.
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