




Każda moda umiera ze zniechęcenia,  
rodzi się z pragnienia,  

krystalizuje tym, co drży  
na powierzchni społeczeństwa.

Françoise Giroud (1916–2003), francuska pisarka, 
scenarzystka i polityczka



﻿

Paryż wciąż trendy w modzie formuje,
W Londynie szyku też nie brakuje,
Gucci, Versace i Schiaparelli
Włochy na szczyty modowe pchnęli.

Modowi guru wiedli barwne życie,
o jakim wielu marzy dziś skrycie.
Czasem los ich naznaczał skazami –
Gucci i Versace padli morderstw ofiarami.

Coco gorsety z kobiet zrzuciła,
zapachem perfum „piątki” spowiła.
Dior tulił niewiasty elegancją
i przepychem – z pewną nonszalancją.

Yves Saint Laurent guru mody został,
gustom kobiet z łatwością sprostał.
Matką punku Westwood ochrzczona,
uznaniem królowej zaszczycona.

McQueen w modzie postacią był znaną,
królem mroku objawił się fanom.
Poczytajmy o tych w modzie wielkich –
haute couture i sieciówek wszelkich.
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Wstęp
Dziś wprawdzie nie możemy stwierdzić, czy ludzie pierwotni 
przywiązywali wagę do tego, w co i jak się ubierali, ani czy ich 
okrycia wierzchnie miały jakąkolwiek inną funkcję poza użytecz-
nością, ale wydaje się, że moda była obecna w życiu człowieka 
od zarania ludzkości. Wszak, jak twierdzą historycy i etnogra-
fowie, źródłem mody jest potrzeba ozdabiania i wyróżniania się, 
a także zwrócenie uwagi potencjalnego partnera seksualnego. 
Przedstawiciele naszego gatunku, niezależnie od płci, podążali 
za modnymi trendami, narzucanymi nie tylko przez kulturę spo-
łeczności, w jakiej żyli, ale również przez władców, bo to głów-
nie oni byli pierwszymi kreatorami mody. To właśnie rządzący 
odpowiednim ubraniem i stosowną biżuterią manifestowali swój 
prestiż i dostojeństwo, a zwykli poddani, chcąc chociaż w części 
upodobnić się do panujących, kopiowali ich styl. Wbrew pozo-
rom posiadanie stosownych strojów w królewskiej garderobie było 
niezmiernie ważne – kunsztowne ubrania, podobnie jak biżute-
ria, noszona zresztą przez przedstawicieli płci obojga, stanowiły 
przecież kluczowy element image’u każdego władcy. Doskonale 
zdawała sobie z tego sprawę chociażby królowa Elżbieta I Tudor, 
w której garderobie znalazło się przeszło 360 sukien, po jednej na 
każdy dzień roku. Także polska władczyni, wyniesiona po śmierci 
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Wstęp

na ołtarze, Jadwiga Andegawenka, nie szczędziła środków na 
kompletowanie swojej garderoby.

Kufry z sukniami, futrami i kreacjami na różne okazje stano-
wiły ważny element posagu wnoszonego przez córki władców do 
nowej rodziny. A członkowie domów panujących mieli na swoje 
usługi cały sztab krawców, szwaczek, hafciarzy i hafciarek, jak 
również obuwników, aczkolwiek zawód projektanta mody jako 
taki w zasadzie nie istniał aż do XIX stulecia. Nazwiska większo-
ści osób świadczących usługi w dziedzinie mody zaginęły w mro-
kach dziejów. Zachowała się pamięć o francuskiej szwaczce Róży 
Bertin (1747–1813), która w XVIII stuleciu zdobyła wielką sławę 
i renomę po tym, jak trafiła na dwór Marii Antoniny i stworzyła 
na potrzeby królowej oraz jej przybocznych zupełnie nową garde-
robę. Tej „modniarce”, jak ją wówczas nazywano, udało się wykre-
ować własną markę, Le Bertin, i zdobyć międzynarodową popu-
larność, gdyż jej stroje trafiały także na inne europejskie dwory. 
Dziś uważana jest za jedną z pierwszych projektantek. Ważnym 
etapem w historii mody była likwidacja cechów rzemieślniczych 
w 1791 roku, co umożliwiło istotne przemiany w funkcjonowaniu 
modowej branży, podobnie jak kolejne innowacje wprowadzone 
przez Konwent Narodowy, a potem przez Cesarstwo.

Wiek XIX to czas narodzin tak zwanego wysokiego krawiec-
twa, szerzej znanego pod francuskim terminem haute couture. Zda-
niem znawców jest ono kwintesencją tego, co można powiedzieć 
o modzie. Za twórcę – bądź jak wolą niektórzy: ojca – wysokiego 
krawiectwa uważa się Charlesa Fredericka Wortha (1825–1895), 
angielskiego krawca prowadzącego działalność we Francji. Jego 
paryski dom mody otworzył swoje podwoje w 1858 roku, ale 
zanim do tego doszło, Worth, jak każdy inny krawiec, szył ubra-
nia na zamówienie dla swoich klientek. Z czasem jednak skoń-
czył z tym procederem, zajął się projektowaniem tylko czterech 
kolekcji rocznie, a jego klientki mogły wybierać stroje wyłącznie 
z gotowych projektów, które prezentowano podczas pokazów 
mody, będących wówczas zupełnym novum. Pomimo że za stroje 
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trzeba było zapłacić fortunę, Worth nie narzekał na brak klienteli. 
W jego kreacjach, stanowiących symbol luksusu i wyrafinowania, 
chodziły królowe i arystokratki z całego świata, na czele z uro-
dziwą cesarzową Eugenią, piękną cesarzową Sissi czy królową 
Wiktorią, ale także gwiazdy sceny w rodzaju Sarah Bernhardt.

Chcąc iść w ślady bogacącego się z dnia na dzień krawca, 
a w zasadzie już projektanta, sprytni rzemieślnicy z tej branży, 
którym brakło jego talentu, zaczęli szyć ubrania o niskiej warto-
ści, by sprzedawać je naiwnym po zawyżonej cenie, właściwej dla 
kolekcji haute couture. W 1945 roku syn Charlesa Wortha, Gaston, 
postanowił położyć kres tej nieuczciwej działalności, powołując 
do życia Chambre Syndicale de la Haute Couture (fr. Izba Mody 
Haute Couture). W tym samym roku nazwa haute couture została 
prawnie zastrzeżona i do dziś nie każdy dom mody może się nią 
posługiwać. Aby należeć do ścisłego grona haute couture, powinno 
się zatrudniać co najmniej 25 osób oraz prezentować dwa razy 
do roku kolekcje w Paryżu, pokazując co najmniej 35 nowych 
i zarazem unikatowych modeli. Do ścisłej dziewiętnastki człon-
ków izby należy obecnie 14 francuskich i 5 zagranicznych domów 
mody, pozostałe mają status członków-korespondentów i gości, 
a ich kompletna lista znajduje się na oficjalnej stronie interneto-
wej La Fédération de la Haute Couture et de la Mode, bo właśnie 
taką nazwę od 2017 roku nosi dawna Chambre Syndicale de la 
Haute Couture.

Ceny kreacji prezentowanych podczas pokazów haute couture 
nie są ujawniane opinii publicznej, a klienci, których stać na ich 
zakup, zachowują daleko posuniętą dyskrecję. Wiadomo jednak, 
że trzeba zapłacić za nie niemało. Szacuje się, że ceny zaczynają 
się od 10 tysięcy dolarów za bluzkę, natomiast suknie są o wiele 
droższe, nierzadko sięgając kilku milionów. I trudno się dziwić, 
skoro pojedyncze egzemplarze szyte są z wysokiej jakości mate-
riałów, wyłącznie ręcznie, a nad każdym, często przez ponad 
150 godzin, pracuje sztab najlepszych fachowców z branży kra-
wieckiej. Ponoć zaledwie 200 klientek na świecie stać na nabycie 
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Wstęp

tak obłędnie drogich kreacji i wbrew pozorom trudno wśród nich 
szukać gwiazd sceny i ekranu, które przecież na brak pieniędzy 
nie narzekają. One nie muszą jednak ich kupować – zawrotnie 
drogie stroje wraz z dodatkami są im po prostu wypożyczane 
na wielkie okazje. To strategia win-win – gwiazda promuje się 
w bajecznie pięknej kreacji, a dom mody ma dzięki temu dar-
mową reklamę. Suknie trafiają natomiast do multimiliarderek 
oraz bogatych arabskich księżniczek, które z racji ograniczeń 
narzuconych im przez islam noszą je wyłącznie za drzwiami swo-
ich rezydencji. Co więcej, dla nich organizowane są specjalne, 
wyjazdowe pokazy mody w ich własnych domach.

Ponieważ kreacje szyte są z reguły na modelki o szczupłych 
rozmiarach, często wręcz w rozmiarze „0”, każda z klientek, 
która mieści się w prezentowany na pokazie strój, otrzymuje na 
niego 30 procent zniżki, co jest grą wartą świeczki, zważywszy 
na wyśrubowane ceny. W efekcie bogata elegantka otrzymuje 
piękną, wysmakowaną i unikatową kreację, samą w sobie będącą 
dziełem sztuki. Można to potraktować jako lokatę kapitału, 
skoro projekty haute couture projektu Chanel, Diora czy Yves Saint 
Laurenta kosztują na aukcjach więcej niż niejedno dzieło sztuki 
malarskiej czy rzeźbiarskiej.

W opozycji do haute couture stoją kolekcje prêt-à-porter, czyli 
gotowe do noszenia, szyte w produkcji seryjnej i dostępne w mar-
kowych butikach domu mody. Określenie to zostało użyte po 
raz pierwszy, jakżeby inaczej, we Francji w 1949 roku właśnie 
dla oznaczenia ubrań szytych seryjnie, które stały się popularne 
dopiero w latach pięćdziesiątych ubiegłego stulecia. Wcześniej 
panowało przekonanie, że każda Francuzka powinna umieć szyć, 
zaspokajając w ten sposób odzieżowe potrzeby swoje i swojej 
rodziny, zatem usługi krawieckie nie były potrzebne, korzystały 
z nich jedynie bogate damy. Obecnie pod pojęciem prêt-à-porter 
rozumie się ubrania zgodne z najnowszymi trendami modowymi, 
pochodzące od najlepszych projektantów mody, ale produkowane 
na szerszą skalę niż stroje na potrzeby wysokiego krawiectwa. 
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W czasach nam współczesnych różnice między kreacjami haute 
couture a prêt-à-porter uległy zatarciu – wysokie krawiectwo powoli 
traci swój ekskluzywny charakter, a świat mody coraz częściej 
inspiruje się historią, odświeżając elementy z przeszłości.

Wciąż wiele osób płci obojga z zapartym tchem śledzi 
doniesienia z domów mody odnośnie do trendów mających 
obowiązywać w nadchodzącym sezonie. Należy pamiętać, że za 
każdym takim „odzieżowym dziełem sztuki” haute couture, podzi-
wianym później na pokazach mody, na czerwonym dywanie czy 
w muzeum, podobnie jak za kreacjami dostępnymi w butikach – 
stoi projektant, prawdziwy artysta, który w przeciwieństwie do 
wielu malarzy, rzeźbiarzy i pisarzy może o sobie powiedzieć, że ma 
wpływ na życie codzienne milionów ludzi. I tak jak w przypadku 
mistrzów pędzla czy dłuta, także projektanci wbrew pozorom nie 
tylko ubierają ludzi, ale poprzez swoje dzieła próbują coś przeka-
zać. Słynnej Coco Chanel przyświecała idea obdarowania kobiet 
wolnością, Dior chciał przywrócić im piękno i elegancję, utracone 
w czasach II wojny światowej, natomiast Yves Saint Laurent dał 
płci pięknej władzę i pewność siebie. Moda bywa zresztą silnie 
związana ze sztuką, jak w przypadku Elsy Schiaparelli, korzysta-
jącej z usług ekscentrycznego malarza Salvadora Dalego.

Nierzadko za konkretną kreacją kryją się osobiste dramaty 
czy historie z życia jej projektanta. Każdy z życiowych partne-
rów Coco Chanel wywarł wpływ na tworzone przez nią projekty, 
Vivienne Westwood, projektując modę, dawała upust swoim 
skrywanym, buntowniczym skłonnościom, natomiast Alexander 
McQueen wyrażał tkwiący w nim gniew i sprzeciw wobec zła, 
którego zaznał w dzieciństwie. Wszyscy za pomocą materiału, 
igły i nici tworzyli poruszające kreacje, obok których nie dało się 
przejść obojętnie. Niniejsza publikacja opowiada historię życia 
i twórczości niektórych geniuszy świata mody.
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Coco 
CHANEL

moda przemija,  
styl pozostaje

Rozdział 1



Wymyślone dzieciństwo
Trudno przecenić wpływ, jaki Coco Chanel wywarła zarówno na 
modę, jak i na obyczajowość świata w XX stuleciu. Nie na darmo 
George Bernard Shaw uznał ją za najwybitniejszą, obok Marii 
Curie-Skłodowskiej, kobietę XX wieku, a inny wybitny kreator 
mody, Karl Lagerfeld, powiedział, iż projektantka „urodziła 
się, rozumiejąc kobiety z czasów, które miały dopiero nadejść”1. 
Twórczyni sukcesu państwowego przedsiębiorstwa Moda Polska, 
Jadwiga Grabowska, jeszcze w udzielonym w 1984 roku wywia-
dzie mówiła: „Jedyną rewolucjonistką w modzie naszego stulecia 
była Coco Chanel. Spotykałyśmy się wielokrotnie, podziwiałam 
jej talent i wyobraźnię, a przede wszystkim odwagę w propono-
waniu zupełnie nowych rozwiązań, które przecież do dziś się nie 
zestarzały. W latach dwudziestych wylansowany przez nią typ – 
kobiety chłopczycy wyswobodzonej z gorsetu – był prawdziwą 
rewelacją, ale i szokiem. A dlaczego przetrwała w prawie nie-
zmienionej postaci do dziś? Ponieważ była i jest funkcjonalna. 
Chanel stworzyła to, co jest najtrudniejsze. Styl”2.

Jeden z przyjaciół Chanel, Jean Cocteau, zażartował, że 
gdyby nie wiedział, że wychowano ją na katoliczkę, uznałby ją 
za protestantkę, gdyż jego zdaniem Coco bezustannie protesto-
wała. I to przeciwko wszystkiemu. Na fali owych protestów two-
rzyła modę dla kobiet, kierując się przede wszystkim zasadą, że 
ubranie ma uwydatniać urodę i klasę noszącej je osoby, a nie 
zwracać uwagę krzykliwym czy wręcz ekstrawaganckim fasonem. 
Uważała, że sukienka ma sprawiać, by mężczyzna powiedział 

14

Coco Chanel



1928 r.
Gabrielle (Coco) Chanel pozuje 
w marynarskim topie.
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Reklama perfum Chanel No. 5 z 1927 roku.

1927 r.
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Na pomysł stworzenia nowego 
zapachu Chanel No. 5 Coco 
wpadła z konieczności – 
w latach 20. brakowało  
jej zdaniem perfum 
odpowiednich dla nowoczesnej, 
wyzwolonej kobiety, za jaką 
sama się uważała.

Coco Chanel uznała, 
że kobiecie odzianej w małą 
czarną powinien towarzyszyć 
zapach, który „w żadnym 
miejscu nie może wydać się 
niestosowny”.

w dokumentach władczyni 
recepturę autorstwa pewnego 
florentczyka, perfumiarza kró-
lowej Katarzyny Medycejskiej. 
Owa tajemnicza mikstura była 
nie tylko pachnidłem, ale także 
kosmetykiem gwarantującym 
kobiecie niemal wieczną mło-
dość. Mówi się, że to właśnie 
temu specyfikowi słynna metresa 
Diana de Poitres zawdzięczała 
swoją urodę, a królowa Francji 
Maria Medycejska – idealną 
cerę, z której słynęła nawet 
w podeszłym wieku. Wprawdzie 
sekretarz zażądał bardzo wyso-
kiej kwoty za udostępnienie 
receptury, ale Misia nakłoniła 
Coco do zakupu. Stary przepis 
został poddany odpowiednim 
modyfikacjom i właśnie w ten 
sposób narodziły się kultowe 
perfumy. Biografowie Chanel 
odrzucają jednak wersję Misi, 
uznając, że tym razem przyja-
ciółkę projektantki poniosła fan-
tazja, zresztą gdyby faktycznie 
Misia miała swój udział w two-
rzeniu perfum, Coco zapewne 
podzieliłaby się z nią zyskami, 
czego nie zrobiła.

Prawda jest nieco inna. 
Rzeczywistym twórcą kulto-
wego zapachu jest najsłynniejszy 
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Elsa 
SCHIAPARELLI 

Włoszka, która  
przebierała kobiety

Rozdział 2



W rodzinie arystokratów 
i naukowców

Włoszka Elsa Schiaparelli w świecie mody rozbłysła niczym 
błyskawica i choć zaistniała w nim na krótko, to zdążyła naro-
bić niezłego zamieszania, omal nie strącając z piedestału samej 
Coco Chanel. Twórczyni małej czarnej doskonale zdawała sobie 
sprawę, że Elsa jest jej największą konkurentką, co doprowadzało 
ją do białej gorączki. Nic dziwnego, że nigdy nie powiedziała na 
jej temat dobrego słowa, wręcz przeciwnie – nazywała Schiapa-
relli Włoszką bądź artystką, która „przebiera kobiety”, z kolei 
Elsa nie mówiła o niej inaczej jak „kapeluszniczka”, nawiązu-
jąc tym samym do początków kariery Chanel w świecie mody. 
Trudno byłoby bardziej się różnić – podczas gdy projekty Coco 
nigdy nie wymykały się poza ramy klasycznej elegancji, Schiapa-
relli stawiała na barokowe szaleństwa i feerię barw, z wymyślo-
nym przez nią samą shocking pink na czele. Podczas gdy Chanel 
mawiała, że wszyscy naśladują jej pomysły i kreacje, jej konku-
rentka z dumą powtarzała, iż jej dzieła są nie do podrobienia, 
i dodawała: „dobry projekt tańczy na linie złego smaku”1.

Obie kobiety różniła też ich przeszłość, a zwłaszcza dzieciń-
stwo – Coco dorastała w surowej atmosferze klasztornego siero-
cińca, zaś urodzona 10 września 1890 roku Włoszka wychowywała 
się w zamożnym, przesyconym intelektualną atmosferą domu 
Celestina i Marii-Luisy Schiaparellich. Matka przyszłej projek-
tantki wywodziła się z należącej do arystokracji neapolitańskiej 
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Elsa Schiaparelli, projektantka  
ceniona nie tylko za kunszt krawiecki 
i wyjątkowy zmysł estetyczny,  
ale także za umiejętność łączenia mody 
z najnowszymi nurtami ówczesnej sztuki.

1954 r.
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wynalazek, który pojawił się w 1913 roku za sprawą amerykań-
skiego inżyniera szwedzkiego pochodzenia Gideona Soundbacka. 
Już wcześniej podejmowano próby zastąpienia guzików i haftek 
jakimś wygodniejszym zapięciem, ale dopiero Soundback opra-
cował model, który w niemal niezmienionej formie jest używany 
do dziś. Co ciekawe, pomimo że zamek był wygodny i dość prosty 
w obsłudze, w modzie przyjmował się opornie, za to znalazł szero-
kie zastosowanie w armii amerykańskiej – suwaki pojawiły się już 
podczas I wojny światowej w wiatroodpornych kombinezonach 
lotniczych. Natomiast w przemyśle odzieżowym po raz pierwszy 
zastosowano to rozwiązanie dopiero w 1935 roku, kiedy na rynek 
trafiły pierwsze męskie spodnie z zapinanym na zamek rozpor-
kiem. Zastosowanie tego rozwiązania przez Schiaparelli musiało 
zatem szokować i dziwić w równym stopniu jak kapelusz w for-
mie buta. Projektantka zastosowała je w 1936 roku w szmizjerce 
swojego projektu, z czterema kieszeniami zapinanymi na zamek: 
dwie z nich znajdowały się na piersiach, a dwie – na spódnicy.

Schiaparelli stawiała na barokowe 
szaleństwa i feerię barw, z wymyślonym 
przez nią samą shocking pink na czele.
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Wyrazem praktycznego podejścia Schiapa-
relli do mody była jej kolekcja „Cash and Carry”, 

powstała tuż po wybuchu wojny. Widząc tłumy ludzi 
w panice uciekających z Paryża Elsa zaprojektowała spe-

cjalne stroje dla kobiet zmuszonych do opuszczenia w pośpiechu 
swojego domu lub stanowiska pracy – takich, które umożliwi-
łyby im zabranie ze sobą najpotrzebniejszych rzeczy. W jej skład 
wszedł chociażby kombinezon z kieszeniami, który można zło-
żyć w kostkę i umieścić na krześle obok łóżka, by w przypadku 
alarmu lotniczego błyskawicznie naciągnąć go na siebie i udać 
się do schronu. Nie zapominała też o potrzebie życia towarzy-
skiego, które nie powinno zamierać nawet w czasie wojny, dla-
tego zaprojektowała sukienkę wieczorową, wyglądającą jak 
popołudniowa – po wyjściu z metra wystarczyło pociągnąć za 
wstążeczkę, a sukienka się wydłużała, zmieniając się w wytworną 
kreację. W ciężkich wojennych czasach projekty Włoszki jednak 
nie zrobiły furory.

Mocne, nasycone kolory, motywy 
cyrkowe, nietypowe wykorzystanie piór 
i motyle – to charakterystyczne cechy 
projektów Schiap.
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Christian 
DIOR

         sen wypełniony          
    sukniami

Rozdział 3



Tam, gdzie „cuchnęło Diorem”
Carmel Snow, redaktorka „Harper’s Bazaar” w latach 1934– 
–1958, a zarazem najbardziej wpływowa kobieta w ówczesnym 
świecie mody, powiedziała, iż Christian Dior „zrobił dla pary-
skiego krawiectwa to, co paryskie taksówki dla Francji podczas 
bitwy pod Marną”1. Dla przypomnienia: wspomniana przez 
redaktorkę batalia rozegrała się 9 września 1914 roku i miała klu-
czowe znaczenie dla przebiegu I wojny światowej, bowiem w jej 
wyniku połączone siły francusko-brytyjskie zatrzymały błyska-
wiczny zwycięski marsz wojsk niemieckich na Zachód. Faktycznie 
paryskie taksówki odegrały tu ważką rolę, bowiem wykorzystano 
je do przewiezienia francuskich żołnierzy na front: 630 taksówek 
przetransportowało nad Marnę żołnierzy dwóch pułków, czyli 
około 3 tysięcy ludzi. Błyskawiczne dostarczenie wojska okazało 
się kluczowe dla losów bitwy, nazywanej nie bez podstaw „cudem 
nad Marną”, a hasło „taksówki znad Marny” stało się symbo-
lem francuskiej determinacji powstrzymania wroga. Czym jed-
nak człowiek będący projektantem mody zasłużył sobie na takie 
porównanie?

Christian Dior urodził się 21 stycznia 1905 roku w Granville, 
niewielkiej miejscowości letniskowej w Normandii, w zamożnej 
rodzinie Alexandre’a Louisa Maurice’a i Marie-Madeleine Dio-
rów. Jego ojciec, typowy Normandczyk o twardym charakterze 
i głowie do interesów, był doskonale prosperującym przedsiębiorcą, 
prowadzącym należącą od pokoleń do rodziny Diorów fabrykę 
nawozów i produktów chemicznych, ulokowaną w sąsiednim 
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Christian Dior z kazachską 
modelką Allą Ilchun. Paryż 
1950 r.

1954 r.
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pozostawiały sporo do 
życzenia, czym jednak 
bardziej przejmowali się 
jego rodzice niż on sam. 
Młody chłopak odkry-
wał stopniowo uroki 
stolicy Francji, których 
wcześniej nie zdążył 
poznać. Ulubioną roz-
rywką młodzieży były 
wycieczki do bied-
nych dzielnic Paryża, 
o czym – jak łatwo się 
domyślić – państwo 
Dior nie mieli pojęcia, 
podobnie jak o wizytach 
syna w barze Le Boeuf  
sur de Toit, odgrywają-
cym niebagatelną rolę 
w „edukacji” życiowej 
ówczesnych młodzień-
ców. Stałymi gośćmi byli 
tam Jean Cocteau, pianista Artur Rubinstein czy książę Walii, 
jak również wszyscy awangardowi artyści, na czele z Picassem. 
Młodzieńcy w rodzaju Diora obserwowali ich w niemym podzi-
wie, siedząc przy barze. Christian bywał także w galeriach czy 
w awangardowych teatrach, gdzie oglądał przedstawienia oba-
lające reguły sztuki teatralnej i namiętnie dyskutował z przyja-
ciółmi o nowych prądach. Chodził do kina na niemieckie filmy 
ekspresjonistyczne, oglądał występy rosyjskiego baletu pod wodzą 
Diagilewa czy gorszącą swym tańcem Josephine Baker.

Na co dzień jednak nadal był grzecznym synem, ulubień-
cem swojej matki, której w Paryżu towarzyszył często w wizy-
tach w jej ukochanej kwiaciarni i pomagał w aranżacji bukietów 

Czarna, jedwabna 
sukienka z tafty,  
zaprojektowana przez 
Yves Saint Laurent  
dla Christiana Diora 
(lipiec 1959 r.)
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do ich paryskiego mieszkania. Razem z nią 
układał także codzienne jadłospisy i, co spra-
wiało mu szczególną przyjemność, chodził do 
krawcowej, madame Rosine Perrault, której 
zakład mieścił się przy rue Royale.

Czas mijał nieubłaganie i należało 
się zdeklarować co do dalszej przyszłości, 
wybierając stosowny kierunek studiów. 
Christianowi, któremu pomimo jego 

towarzyskiego zaangażowania i bywania 
w lokalach udało się dość dobrze zdać maturę, 

marzyła się Akademia Sztuk Pięknych, ale 

Ubrania i akcesoria marki Dior wciąż są cenione przez kobiety, a aktualna oferta 
domu mody przekracza najśmielsze oczekiwania jego założyciela. Podobnie jak 
słynny kostium Bar, ubrania są doskonale wykonane, a do ich produkcji używa się 
materiałów najlepszej jakości. Natomiast torebki to prawdziwe dzieła sztuki.
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Yves Saint 
LAURENT

Mały Książę  
świata mody

Rozdział 4



Samotnik z Oranu
„Każdy człowiek potrzebuje do życia duchów piękna. Podąża-
łem za nimi, szukałem ich, tropiłem. Zmierzyłem się z niejednym 
lękiem, przeszedłem przez niejedno piekło. Zaznałem strachu 
i potwornej samotności. Fałszywych przyjaciół, którzy uspokajają 
i otumaniają. Więzienia depresji i sanatoriów. I ze wszystkiego 
tego wyrwałem się któregoś dnia – oczarowany, ale i patrzący 
trzeźwo na świat”1 – wyznał w mowie wygłoszonej podczas swo-
jego ostatniego pokazu w 2002 roku Yves Saint Laurent, pod-
sumowując swoje życie, które mogłoby się wydawać jednym 
wielkim pasmem sukcesów. I faktycznie tak było, przynajmniej 
pod względem zawodowym. Bohater naszej opowieści zajmuje 
czołowe miejsce na liście najwybitniejszych projektantów mody, 
wyprzedzając nawet Christiania Diora, swojego nauczyciela 
i pierwszego pracodawcę. Prywatnie zmagał się jednak z depre-
sją i z uzależnieniem od leków, narkotyków i alkoholu. Poza 
tym niejednokrotnie padał ofiarą nietolerancji i prześladowań 
ze względu na swoją orientację seksualną.

Paradoksalnie ten zdeklarowany homoseksualista dosko-
nale rozumiał potrzeby współczesnych mu kobiet. Jak słusznie 
zauważa Jalil Lespert, reżyser filmu fabularnego poświęconego 
słynnemu projektantowi: „Nikt, oprócz Coco Chanel, nie rozu-
miał kobiet tak dobrze jak Yves Saint Laurent. Choć większość 
jego klientek stanowiły arystokratki i żony bogaczy, projektował 
przede wszystkim z myślą o aktywnych, dynamicznych kobietach, 
które na początku lat 60. zaczynały swoją karierę zawodową. 
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Yves Saint Laurent 
zajmuje czołowe miejsce 
na liście najwybitniejszych 
projektantów mody, 
wyprzedzając nawet 
Christiania Diora, swojego 
nauczyciela i pierwszego 
pracodawcę.

1969 r.
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męskie trencze, kurtki safari, kombinezony, kozaki z wysokimi 
cholewkami czy mankiety z drewnianymi kołeczkami.

Sporo zamieszania, tym razem w środowisku projektan-
tów, wzbudziło otwarcie we wrześniu 1966 roku butiku przy rue 
de Tournon z propozycjami kreacji ready-to-wear, a więc ubrań 
gotowych do noszenia, w cenach dostępnych dla średniozamoż-
nej klienteli. Okazało się to kolejnym udanym przedsięwzię-
ciem. Już pierwszego dnia zysk ze sprzedaży w nowo otwartym 
sklepie wyniósł 24 tysiące 
dolarów. Wprawdzie wło-
ski kolega Yves’a po fachu, 
Pierre Cardin, utyskiwał, 
że tego rodzaju standary-
zacja w modzie sprawi, iż 
„świat umrze z nudów”, ale 
bynajmniej nie zraził tym 
Saint Laurenta. Francuski 
kreator odpowiedział, że 
moda stałaby się nudna, 
gdyby jej celem było ubie-
ranie wyłącznie bogatych 
kobiet. Poza tym podzielał 
pogląd Chanel odnośnie 
do kopiowania projektowa-
nych przez niego kreacji, 
a w jednym z udzielonych w 1971 roku wywiadów wyznał nawet: 
„Krawiec, którego nikt nie chce kopiować, nie jest kreatorem, 
lecz szwaczką”14. Nie znaczy to jednak, że Saint Laurent odwró-
cił się od bogatych klientek, wręcz przeciwnie – nadal tworzył 
kolekcje haute couture, ale dzięki swoim kreacjom ready-to-wear 
zmienił oblicze mody, która stała się masowa i… młodzieżowa. 
Ubrania projektanta, otwarcie mówiącego, że nie znosi dam 
z burżuazji, odpowiadały młodemu pokoleniu odrzucającemu 
standardy mieszczańskiej moralności. Doszło nawet do tego, 
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Pracownia Yves Saint Laurent w jego domu 
przy Avenue Marceau 5 w Paryżu (obecnie 
muzeum). To tutaj tworzył swoje modele 
i sprawdzał ich produkcję.
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Vivienne 
WESTWOOD 

matka chrzestna  
stylu punk

Rozdział 5



Grzeczna dziewczynka 
z prowincji

Dla wielu zaskoczeniem było wyznanie Vivienne Westwood, 
jednej z najbardziej znanych projektantek na świecie, że w mło-
dości nie lubiła mody, a nad buszowanie po odzieżowych skle-
pach zawsze przedkładała lekturę ciekawych książek. Wbrew 
temu, czego można by się spodziewać po przyszłej skandalistce, 
nie gustowała w awangardowej literaturze, preferując klasyków 
w rodzaju Dickensa czy Lewisa Carrolla. Co więcej, chociaż dziś 
jest kojarzona głównie ze stylem punk, do którego stworzenia 
walnie się przyczyniła, w młodości niespecjalnie przepadała za 
mocnym brzmieniem rocka i słuchała głównie muzyki klasycznej. 
Modą zainteresowała się dopiero, kiedy zorientowała się, że może 
z niej uczynić „narzędzie polityczne do rozpowszechniania swo-
ich antykonformistycznych idei”1.

Vivienne Isabel Swire, bo tak właśnie brzmi jej panieńskie 
nazwisko, urodziła się 8 kwietnia 1941 roku w niewielkiej wio-
sce Tintwistle w hrabstwie Derbyshire. Wywodziła się z rodziny 
robotniczej. Ojciec przyszłej projektantki, Gordon, początkowo 
zajmował się sprzedażą owoców, ale na początku II wojny świa-
towej dostał pracę w fabryce zbrojeniowej jako magazynier, 
dzięki czemu uniknął powołania i walk na froncie. Jego żona, 
Dora, którą poślubił zaledwie dwa tygodnie przed wybu-
chem wojny, była tkaczką w jednej z przędzalni bawełny. Pań-
stwo Swire oprócz córki Vivienne doczekali się jeszcze dwójki 
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Vivienne już 
od dzieciństwa 
uchodziła za 
buntowniczkę.
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Zespół Sex Pistols, którego 
członkowie nosili stroje 
zaprojektowane i uszyte 
przez Westwood.

1977 r.
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do siebie „tato”, wmawiał za to dziecku, że jego prawdziwym 
ojcem jest… kaktus stojący w kącie pokoju. Mniej więcej w tym 
samym czasie niepokorny Malcolm, pod wpływem lektury publi-
kacji Guya Deborda Społeczeństwo spektaklu, zaangażował się 
w ruch sytuacjonistów, uważanych za prekursorów punka i odrzu-
cających wszelkie normy i wartości na rzecz nowej kultury, nie-
mającej nic wspólnego z tradycją. Obrazoburcza ideologia znala-
zła posłuch u młodzieży akademickiej, doprowadzając do buntu 
młodych w Europie, którego apogeum przypadło na maj 1968 
roku. Paryż w czasie studenckiej rewolty dosłownie upstrzony był 
hasłami sytuacjonistów w rodzaju: „Nigdy nie pracuj”, „Władza 
w ręce wyobraźni” czy „Zabrania się zabraniać”.

Malcolm także wybierał się do Paryża, ale owe plany speł-
zły na niczym, co bynajmniej nie znaczy, że pozostał bezczynny. 
Solidaryzując się z protestującą młodzieżą, wraz z przyjaciółmi 
organizował dość osobliwe happeningi. W trakcie jednego z nich, 
w okresie bożonarodzeniowym, w stroju Świętego Mikołaja 

Vivienne Westwood ze swoimi modelami 
i modelkami w sklepie przy King’s Road 
w Londynie w 1976 r.
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GUCCI. 
Historia 

domu mody 
jakość pamięta się  
dłużej niż cenę

Rozdział 6



Z tęsknoty za luksusem.  
Guccio Gucci – założyciel 
imperium
Kto z nas nie zżymał się na naiwność oper mydlanych, w rodzaju 
Dynastii, których bohaterowie z uporem godnym lepszej sprawy 
snują intrygi, posuwając się nawet do przestępstw i morderstw. 
A wszystko w otoczeniu luksusu, pięknych strojów i klejnotów. 
Okazuje się jednak, że życie często potrafi przyćmić nawet 
najbardziej wybujałą wyobraźnię scenarzystów, czego dobit-
nym przykładem jest historia klanu Guccich, twórców i nie-
gdysiejszych właścicieli tej kultowej marki, która do dziś jest 
prawdziwą maszynką do zarabiania pieniędzy. Jak obliczono, 
w trzecim kwartale 2021 roku 488 salonów Gucci wygenerowało 
2,2 miliarda euro przychodu. A przecież w czasach przed pande-
mią wskaźniki były jeszcze wyższe…

O takich przychodach z pewnością nawet się nie śniło 
założycielowi imperium, Guccio Gucciemu. Kariera tego wło-
skiego przedsiębiorcy jest dowodem na prawdziwość sloganu „od 
pucybuta do milionera”. Guccio Giovanbattista Giacinto Dario 
Maria Gucci przyszedł na świat 26 marca 1881 roku w jednym 
z najpiękniejszych miast Europy, Florencji, jako syn Gabriello 
Gucciego i jego żony, Eleny, którzy poza nim doczekali się jeszcze 
kilkorga dzieci. Wbrew temu, co uparcie twierdzili jego potom-
kowie władający doskonale prosperującą firmą, Guccio nie był 
członkiem klanu florenckich rymarzy produkujących od pokoleń 
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Guccio Giovanbattista Giacinto Dario 
Maria Gucci (1881–1953) – założyciel 
modowego imperium Guccich.
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twarzy, a telewizja emitowała 
wywiady z nim oraz wynaję-
tym przez niego amerykańskim 
prawnikiem (sprawa trafiła na 
wokandę sądu w Nowym Jorku), 
w których obaj mówili o walce 
o sprawiedliwość.

Amerykański wymiar spra-
wiedliwości, przystąpiwszy do 
zbadania finansów firmy, odkrył 
liczne przestępstwa podatkowe. 
Po trwającym kilka lat śledz-
twie Aldo w 1986 roku stanął 
przed sądem, który skazał go 
na karę jednego roku pozba-
wienia wolności. Odsiedział ją 
w więzieniu na Florydzie, gdzie 
odwiedzały go regularnie jego 
dwie partnerki, Olwen i Bruna, 
chociaż w zasadzie należałoby 
użyć terminu „żony”. Tak się 
bowiem złożyło, że Aldo w 1981 
roku w Palm Springs, dokład-
nie w 25. rocznicę pierwszego 
spotkania w rzymskim butiku, 
potajemnie poślubił swoją wie-
loletnią kochankę i matkę jego 
jedynej córki. Wbrew pozorom 
nie popełnił bigamii – zaledwie 
kilka miesięcy wcześniej odkrył, 
że jego pierwsze małżeństwo, 
które zawarł przed laty w Anglii, 
nigdy nie zostało zarejestrowane 
we Włoszech. Jego zdaniem 

Pomysłem Alda Gucciego były skórzane aktówki 
i torebki w różnych kolorach, co spotkało się 
ze sprzeciwem nie tylko konserwatywnego 
ojca, ale i reszty rodziny. Aldo nie zamierzał 
spuszczać z tonu i jak mantrę powtarzał, 
iż jakość pamięta się dłużej niż cenę.
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oznaczało to, że było po prostu nieważne, o czym bez problemu 
przekonał amerykański urząd stanu cywilnego. Jakby tego było 
mało, Olwen i Bruna nie były jedynymi kobietami w życiu tego 
niepoprawnego kobieciarza: zanim wtrącono go do więzienia, 
zdążył nawiązać romans z kolejną, której podarował piękny apar-
tament oraz liczne dzieła sztuki. Przyparty do muru, tym razem 
przez dwie partnerki, skruszony Gucci przyznał się do romansu, 
ale zapewniał, że była to nic nieznacząca przygoda, a on tak 
naprawdę kocha tylko Olwen i Brunę…

Co ciekawe, ze wspomnień jego córki, Patricii, wynika, że 
ona sama aż do 10 roku życia nie miała pojęcia, że jej rodzice 
nie są małżeństwem, a ojciec ma żonę i dzieci, zresztą znacznie 
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Gianni 
i Donatella 
VERSACE 

geniusz i jego muza

Rozdział 7



„Dwadzieścia narzeczonych 
i dwadzieścia matek”

Giovanni Maria Versace, bo tak brzmiało pełne imię i nazwi-
sko włoskiego modowego geniusza, założyciela słynnego domu 
mody, którego znakiem firmowym była złota głowa mitologicznej 
Meduzy, urodził się 2 grudnia 1946 roku w położonym nad Cie-
śniną Mesyńską Reggio di Calabria. W czasach, kiedy przyszły 
projektant uszczęśliwił rodziców swoimi narodzinami, Kalabria 
była najbiedniejszym regionem Włoch, a zarazem siedliskiem 
jednej z najokrutniejszych nielegalnych organizacji świata – mafii 
’Ndrangheta. Owa zbrodnicza grupa, której początki sięgają 
zjednoczenia Włoch, nadal prowadzi swoją działalność, skutecz-
nie odstraszając od Kalabrii potencjalnych inwestorów, skutkiem 
czego ów region nadal uważany jest za najuboższy w całej Italii.

Giovanni, zwany przez bliskich Giannim, był trzecim z kolei 
dzieckiem Antonia, na którego mówiono Nino, i jego żony Fran-
ceski, wywodzącej się z rodziny Olandese. Bohater naszej opo-
wieści miał starszą o trzy lata siostrę, Fortunatę, zwaną w rodzi-
nie Tinuccią, i starszego o dwa lata brata – Santo. Pomimo że 
Nino i Francesca byli wyjątkowo niedobrani pod względem 
charakterów – on był flegmatycznym, zamkniętym w sobie czło-
wiekiem, a ona typową ekstrawertyczką, pełną energii i ciekawą 
świata – udało im się stworzyć udany związek. Rodzina Ver-
sace cieszyła się statusem stosunkowo zamożnej, przynajmniej 
w porównaniu do reszty mieszkańców Reggio, nie tylko dzięki 
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W młodszej siostrze, 
Donatelli, Gianni odnalazł 
prawdziwą bratnią duszę. 
Razem często bywali 
na plaży Bagno Milea,  
gdzie nastoletnia Donatella 
bawiła się w towarzystwie 
jego ówczesnych przyjaciół.
Ona też jako pierwsza 
dowiedziała się 
o homoseksualnej 
orientacji brata. Gianni 
z kolei traktował ją jak 
swoją muzę, a zarazem 
modelkę, na której mierzył 
sprowadzane z Londynu 
ubrania.
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krawcem. On wierzy, że umie uczynić kobietę 
piękniejszą i młodszą”3.

Tymczasem Santo nie tylko ukończył kursy 
rachunkowości, dzięki czemu mógł wspierać 
oboje rodziców w prowadzeniu interesów, ale 
dostał się na Uniwersytet Mesyński i w 1968 
roku jako pierwszy członek rodziny Versace mógł 
poszczycić się wyższym wykształceniem. Mało 
tego, jego praca magisterska, licząca – baga-
tela – 410 stron maszynopisu, doczekała się naj-
wyższego wyróżnienia, a on sam znalazł zatrud-
nienie w banku Credito Italiano w Reggio. Jak 
można się domyślić, Gianni nie bardzo dogady-
wał się z poukładanym i spełniającym rodziciel-
skie marzenia starszym bratem, aczkolwiek obu 
łączyła miłość do opery, zaszczepiona im jeszcze 
przez ojca. Za to w młodszej siostrze, Dona-
telli, Gianni odnalazł prawdziwą bratnią duszę. 
Dla państwa Versace jej narodziny były swego 
rodzaju darem od losu, zadośćuczynieniem po 
przedwczesnej śmierci Tinucci. Dlatego roz-
pieszczali dziewczynkę, w czym celowała zwłasz-
cza matka, która zabierała ją do swojej pracowni 
i zlecała szycie dla niej pięknych, bajkowych kre-
acji. Kiedy dziewczynka chciała się zdrzemnąć, 
matka po prostu kładła ją do jednego z koszy, 
w których dostarczano do Reggio bele mate-
riału. Średni brat także ją uwielbiał, aczkolwiek 
kiedy weszła w wiek nastoletni, wywierał na nią 
zły wpływ, namawiając chociażby do kradzieży 
kluczy od samochodu rodziców, którym potem 
wyruszali na całonocne eskapady po nocnych 
klubach i dyskotekach. Razem często bywali na 
plaży Bagno Milea, gdzie nastoletnia Donatella 
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bawiła się w towarzystwie jego ówczesnych przyjaciół. 
Ona też jako pierwsza dowiedziała się o homoseksual-
nej orientacji brata. Gianni z kolei traktował ją jak swoją 
muzę, a zarazem modelkę, na której mierzył sprowadzane 
z Londynu ubrania. Były to bowiem czasy Mary Quant, 
której przypisuje się stworzenie spódniczki mini, szortów 
i wylansowanie nowej kobiecej sylwetki, spopularyzo-
wanej przez słynną Twiggi. Za sprawą tej szczuplutkiej 
modelki ówczesnym kanonem kobiecego piękna stała się 

drobna, wręcz chłopięca figura, duże oczy oraz regularne 
rysy ciała. Nastoletnia Donatella doskonale wpisywała się w ten 
wizerunek, przywiezione z Londynu ubrania były więc dla niej 
idealnie, podobnie jak dla rzesz młodych Włoszek, które zaczęły 
odwiedzać butik Elle w poszukiwaniu modnej odzieży. Dodatko-
wym atutem londyńskich kolekcji była ich niewygórowana cena.

Ubrania projektu Versace wyróżniały się bogatymi 
zdobieniami, nieco przerysowanymi geometrycznymi 
kształtami i wyrafinowanym przepychem. 291
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„Pyskaty chuligan 
ze wschodniego Londynu”

Kiedy pani Joyce McQueen 17 marca 1969 roku w londyńskim 
szpitalu Lewisham urodziła swoje najmłodsze, szóste z kolei 
dziecko, nawet nie przypuszczała, że wydała na świat przyszłego 
geniusza przemysłu modowego, któremu dane będzie wynieść 
pokazy mody na piedestał prawdziwej sztuki. Martwiła się za to 
o zdrowie swojego synka, który miał niską wagę urodzeniową, 
ważył bowiem jedynie 2,5 kilograma, dlatego zaraz po przyjściu 
na świat trafił do inkubatora zamiast w ramiona mamy. Na szczę-
ście wszystko dobrze się skończyło, mały Lee Alexander McQueen 
zaczął przyjmować pokarm i przybierać na wadze. Uszczęśli-
wiona Joyce wkrótce mogła zabrać swego najmłodszego potomka 
do domu, gdzie czekała na nich piątka starszych dzieci: Janet Bar-
bara, Anthony Ronald, Michael Robert, Tracy Jane i Jacqueline 
Mary. Od najstarszej z całej gromadki, Janet Barbary, dzieliło 
małego Lee całe 15 lat, natomiast od najmłodszej z rodzeństwa, 
Jacqueline Mary – już tylko 6 lat różnicy. Przyniesiony ze szpitala 
braciszek, nazywany przez krewnych „Niebieskookim”, bardzo 
szybko stał się pupilkiem całej rodziny.

Radosne wydarzenie związane z pojawieniem się małego 
dziecka popsuła nieobecność ojca, Rona McQueena, który 
przebywał wówczas na kuracji w szpitalu psychiatrycznym. 
„Tato przeszedł załamanie nerwowe w 1969 roku, kiedy moja 
mama akurat rodziła – wspominał jeden z braci projektanta, 
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szkocka krata nie była tylko deseniem, ale miała wywoływać 
skojarzenia z krwią przelaną przez Szkotów. W wywiadzie 
udzielonym po pokazie dla „The Sunday Times” McQueen 
nie omieszkał zaatakować swojej koleżanki po fachu, Vivienne 
Westwood, często sięgającej po ten motyw w swoich projek-
tach, zarzucając jej bezmyślne wykorzystywanie szkockiego 
dziedzictwa i bezrefleksyjne podejście do historii. „Kolekcja 
jest sprzeciwem wobec fałszowania historii, którego doko-
nuje Vivienne Westwood. Ona sprawia, że krata jest urocza 
i romantyczna. A XVIII-wieczna Szkocja to nie są otulone 
niesfornym szyfonem kobiety przechadzające się po wrzoso-
wiskach”19. Wywołana do tablicy projektantka nie przejęła 
się zbytnio zarzutami Alexandra, ale przy najbliższej okazji 
zrewanżowała mu się z nawiązką, mówiąc w jednym z wywia-
dów, że jest „przydatny tylko dlatego, że doskonale uosabia, 
co to znaczy być zerem”20. Wszyscy w środowisku wiedzieli, że 
tych dwoje za sobą nie przepada – McQueen uważał kreacje 
Vivienne za tandetne i efekciarskie.

W podobnym tonie co „Highland Rape” utrzymana była 
również kolekcja jesień–zima 1998/1999, zainspirowana bio-
grafią Joanny d’Arc, francuskiej nastolatki walczącej w woj-
nie stuletniej przeciwko Anglii. Jak wiadomo, spłonęła ona na 
stosie jako czarownica i heretyczka. Finał pokazu był bardzo 
dramatyczny i szokujący: ostatnia modelka, która wyszła na 
wybieg w sukni wyglądającej tak, jakby ociekała krwią, sta-
nęła w kręgu stworzonym z prawdziwych płomieni. Do dra-
matycznej historii Szkocji McQueen powrócił w kolekcji 
jesień–zima 2006/2007, którą zatytułował „Widows of  Cul-
loden” („Wdowy z Culloden”), nawiązując do bitwy pod Cul-
loden, rozegranej 16 kwietnia 1746 roku pomiędzy wojskami 
Jerzego II a powstańcami szkockimi, popierającymi zdetro-
nizowanych wcześniej Stuartów. Nawiasem mówiąc, armią 
powstańców dowodził prawnuk Jana III Sobieskiego, książę 
Karol Edward Stuart. Starcie zakończyło się klęską Szkotów, 
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z których przeszło 2 tysiące 
poległo, a tysiąc dostało się do 
niewoli i trafiło na angielskie 
plantacje bawełny w Ameryce 
Północnej.

W celu podkreślenia tra-
gizmu wydarzeń historycznych, 
do których nawiązywał pokaz, 
tytuł kolekcji na zaproszeniach 
i afiszach zapisany był w języku 
gaelickim szkockim, którym 
posługiwali się szkoccy górale, 
a który z czasem został wyparty 
przez angielski: „Bantraich de 
cuil Lodair”. Tak jak to miało 
miejsce w przypadku „Highland 
Rape”, czerwone fragmenty 
szkockiej kraty symbolizowały 
krew, natomiast nakrycia głowy 
z kolekcji stanowiły odnośnik 
do procesów narodzin i śmierci. 
Już sam kapelusz zaprezento-
wany na otwarcie pokazu wzbu-
dził niemałą konsternację: miał 
kształt gniazda w kolorze srebr-
nym, wewnątrz którego umiesz-
czono srebrne jajka pokryte 
kryształkami Swarovskiego. 
Uzupełnieniem były przypięte 
do niego kacze skrzydła. Inna 
modelka pojawiła się w kapelu-
szu z… czaszki orła, przybra-
nym wielkimi czarnymi pió-
rami. Finał kolekcji był równie 

Modelka na wybiegu 
podczas prezentacji 

kolekcji Betsey Johnson 
na sezon jesień–zima 

2010, w trakcie tygodnia 
mody w Nowym Jorku 

(14 lutego 2010). 
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Biografie wybitnych projektantów są często nie mniej ciekawe niż 
tworzone przez nich kreacje. Wielki świat mody to przede wszystkim  
pokazy, wybiegi i haute couture, ale również nazwiska znanych kreatorów, 
których wizje zmieniają oblicze branży i styl ubierania się milionów 
ludzi. Któż nie zna takich postaci jak: Chanel, Dior, Gucci, Versace  
czy Yves Saint Laurent? Projektanci mody to zazwyczaj osoby  
nietuzinkowe, utalentowane, o dużej wyobraźni, silnej osobowości  
i o życiorysach często naznaczonych traumą.

Najnowsza książka Iwony Kienzler 
opowiada o najważniejszych 
dyktatorach światowej mody, ich 
sukcesach, wzlotach i upadkach, 
odsłaniając jednocześnie kulisy  
ich prywatnego życia.
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Kto uwolnił kobiety z gorsetów?
Kim była matka chrzestna stylu punk?
Dlaczego zginęli Maurizio Gucci i Gianni Versace?
Którego ze słynnych projektantów nazywano „Małym Księciem” mody?

– znana pisarka i popularyzatorka historii.  
Pasjonuje ją życie znanych postaci, zarówno  
historycznych, jak i żyjących współcześnie.  
Swoich bohaterów przedstawia nam jako 
zwykłych ludzi, z ich przywarami, dziwactwami 
i słabościami. Dużo miejsca poświęca też 
ciekawostkom, nie unikając pikantnych szczegółów 
osadzonych w realiach obyczajowych danej epoki. 
Dyktatorzy mody to kolejny tytuł tej poczytnej 
autorki, wydany nakładem wydawnictwa Lira.


