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1.0    Einleitung: Zitat Dries Van Noten  

„I hate the idea that the designer has to be 
some kind of dictator, telling the costumer how 
they should and shouldn‘t look.“1

Dries van Noten, Antwerpen

Die folgende Arbeit beinhaltet eine thematische 
Auseinandersetzung mit den Designansätzen 
belgischer und japanischer Modeschöpfer 
unserer Zeit und soll als Grundlage für die 
eigene Kollektionsentwicklung dienen.

 

1. Andrew Tucker: Dries Van Noten, Shape Print and Fabric
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1.1    6+ Antwerp 

Die Erfolgsgeschichte der Antwerpener Mode beginnt mit den 
6 Absolventen der  Königlichen Akademie der Schönen Künste.
Die 6 Designer – Dries Van Noten, Dirk Van Saene, Marina Yee, 
Dirk Bikkembergs, Ann Demeulemeester und Walter Van Beirendonck, 
definieren die Mode ab Anfang 1980 völlig neu. 
Das Plus in „6+ Antwerp“ steht für alle, die das Modegeschehen 
zusätzlich prägen, wie zum Beispiel für Margiela oder Raf Simmons, 
als weitere Vertreter der späteren Generation. Diese orientieren sich an 
den 6 Gründern und prägen diese neue Generation von Designern zu-
sätzlich mit eigenen, innovativen Ansätzen. Der Erfolg dieser Designer 
wird angeregt und durch feste kreative Kooperationen mit Fotografen, 
Stylisten, Grafikdesignern und Make-up Artisten unterstützt. Dadurch 
werden die Auswirkungen des Antwerpener Mode-Images bedeutend 
gestärkt.Der Antwerpener Stil wird oft mit einem starken Gefühl für 
Identität und Tradition verbunden und gilt als besonders konzeptionell 
orientierte Mode. Dieser konzeptionelle Ansatz kann als Reflektion des 
Modesystems interpretiert werden, der sich aber niemals in der 
absoluten Kunst verliert. Die Antwerpener Mode wird auf Grund der 
einzigartigen Balance zwischen Realismus und Kreativität von vielen 
Journalisten und Käufern gelobt, woraus schließlich der kommerzielle 
Erfolg resultiert.
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2.0    Eine Form der Gestaltung: Dekonstruktion in der Mode
     
2.1    Belgische und japanische Designansätze im Vergleich

In Belgien bildet sich mit 6 Designern ab Anfang 1980 eine Gegen-
bewegung zur übertriebenen, effektvollen Darstellung und 
Kommerzialisierung der Mode in Paris bzw. Mailand in den 80er Jahren. 
Raf Simmons, der zur nachfolgenden Generation gehört, äußert sich 
damals sinngemäß mit folgendem Statement: 

„Wir leben nicht auf den Laufstegen von Paris und Mailand. Ich denke 
nicht, dass es weise wäre, sich von Ideen zu entfernen und stattdessen 
ein leeres, glamouröses Image zu erzeugen. In der Tat habe ich 
gegesätzliche Auffassungen. Ich habe die Verantwortung zu zeigen, 
was Mode wirklich ist und verlange, Dinge in Frage zu stellen.“2

Dieses neue Konzept der Dekonstruktion in der Mode bezeichnet vor 
allem ein starkes Identitätsgefühl. Dabei ist es unbedeutend, was in der 
„Modewelt“ geschieht. Der Fokus liegt vor allem auf der Verwendung 
technischer Textilien, schlanker, schlichter Formen, sowie auf der hand-
werklichen Herstellung. Dazu wird stets der Bezug zur Modegeschichte 
hergestellt. Soziale Lebensräume spielen eine wesentliche Rolle und 
dienen als Bezugsquellen für die Ideenfindung und unterstützen den 
Entwurfsprozess. Die Bekleidung besteht auch häufig aus Fragmenten 
recycleter Materialien, wie Plastiktüten und Leder, welche auf Floh-
märkten und in Secondhandläden gesammelt werden. 
Design wird als rigoros, symbolisch und persönlich angesehen.
Belgische Designer wehren sich gegen die bestehenden Formalitäten 
und Vorgaben, gegen die vorhandenen Strukturen in der Mode. Dabei 
sind die Designansätze jedoch nicht so konzeptionell, dass sie aus-
schließlich als Kunst-Statement verstanden werden können. Belgisches 
Design kommuniziert ein Gefühl von Identität,den Bezug zu alltäglichen 
Dingen des Lebens und transportiert einen unerschütterlichen Sinn 
persönlichen Charakters.

2. Cathy Horyn: Identity in Antwerp Fashion, This is how it really is



     7

Anfang der 1980er Jahre entwickelte sich eine Generation von 
japanischen Designern zu den Schlüsselfiguren der japanischen
Avantgarde und prägte das Internationale Modegeschehen.
Rei Kawakubo, Yoshji Yamamoto und Issey Miyake präsentierten
ihre Arbeiten in Paris. Die japanische Bewegung hatte große 
Auswirkungen auf die zeitgenössische Mode. Sie ist geprägt durch eine 
neue Art von Kreativität. Dieser Stil, ist in Europa zuvor unbekannt 
gewesen. Die Nutzung unkonventioneller, innovativer Formen und 
monochromer Farbtöne, besonders die Verwendung von Schwarz, 
Assymmetrie und des „Baggy-cut“, schockiert zum einen und sorgt 
gleichzeitg für Provokation in der Europäischen Mode.
Schönheit und Mode sind geprägt von Zufälligkeit und Unvollendung.
So lassen sich Yoshji Yamamoto und Rei Kawakubo von traditioneller 
japanischer Bekleidung inspirieren. Sie adaptieren bereits aus-
gestorbene Techniken zur Herstellung von Textilien, besticken Stoffe mit 
Mustern asiatischer Kulturen. Sie widersprechen der, in der westlichen 
Gesellschaft existierenden Vorstellung von Kommerzialisierung und 
Massenkompatibilität. Kleidung wird dekonstruiert, verschiedene 
Möglichkeiten der Nutzung werden analysiert, wodurch ein Kleidungs-
stück nun beispielsweise drei Ärmel und zwei Halslöcher beinhaltet. 
Untersucht werden Proportionen, Volumina und Körper-Raum-
Verhältnisse. So wird die Passform an manipulierte Körperproportionen 
angepasst, um innovative Silhouetten zu erzeugen. Nicht die 
Konstruktion auf dem Papier bildet den Ausgangspunkt zur Erstellung 
von Kleidern. Yamamoto drapiert Stoffe an Modells um festzustellen, 
wie Materialien in Bewegung reagieren. Über den Fall und dessen 
Wirkung auf den Betrachter wird der Schnitt entwickelt. Eine Revolution 
im Schneiderhandwerk, mit alternativen Wegen zur Herstellung, löst die 
zuvor noch unbekannte Unisex Bekleidung aus. Sie macht sich 
westliche Traditionen zu Nutze, kombiniert diese mit japanischen 
Traditionen und demontiert sie anschließend wieder. Innovative 
Herstellungsverfahren sowie alternative Verarbeitungsvarianten werden 
erzwungen, da man zum Beispiel auf Nahtzugaben verzichtet, und die 
Materialien statt dessen verklebt. 
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2.2    Jacke, Kleid und Hose von Yoshji Yamamoto
              
        

Dargestellt ist eines der Meisterwerke des japanisches Designers Yoshji 
Yamamoto. Bewusst geschaffene Löcher geben dem übergroßen 
Kleidungsstück einen statischen Ausdruck, welcher zusätzlich durch 
gerade Schnittteile betont wird. Die Löcher stellen stilisierte Blumen-
muster dar. Obwohl die Kanten jedes einzelnen Lochs aufwändig 
verarbeitet sind, lassen sie das Teil sehr tragbar aussehen. Mit diesem 
Beispiel seiner „Kleider mit Löchern“ zog er sofort die Aufmerksamkeit 
der westlichen Medien auf sich, als sie in Paris gezeigt wurden. 
Wenn jemand nur ein Kleidungsstück im Leben besitzt, wird es 
irgendwann zusammengeflickt, der Sonne und dem Regen ausgesetzt, 
wird ausgefranst durch den täglichen Gebrauch.3 
Diesen Effekt der unbewussten Schönheit nutzt er bewusst und gibt 
dem Kleidungsstück eine natürliche Ausstrahlung. Yamamotos 
einzigartiger Ansatz, Kleidung zu erstellen, die auf dem modernen Alltag 
basiert, hat sich bis heute nicht geändert.

3. http://www.kci.or.jp/archives/digital_archives/collection_1980s_e.html
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2.2    Sweater und Rock von Rei Kawakubo Herbst/Winter 1983
    

Diese Darstellung veranschaulicht ein Sweatshirt, sowie einen Rock 
von Rei Kawakubo aus den 1980er Jahren. Sie zeigt eine 
dramatische, dreidimensionale Form, versieht das Sweatshirt mit 
Flechtwerk und breit gestrickten Streifen. Ihre Formen werden als 
unregelmäßig und starr beschrieben, mit einer ruhigen Präsenz und 
zeitlosen Schönheit. Anfang der 1980er Jahre, als reichlich Farbe in 
der Mode verwendet wird, präsentiert Kawakubo in Paris hauptsächlich 
schwarze achromatische Kleider, was den damals existierenden 
ästhetischen Normen in Europa widersprochen hat. Diese nutzen die 
japanischen Designer jedoch bewusst, als innovatives Konzept und 
machen damit auf sich aufmerksam. Das Konzept basiert auf den 
ästhetischen Regeln Japans, welche die Schäbigkeit toleriert. Das Kleid 
wirkt durch das Schwarz im Ausdruck eher stoisch. Schwarz zeigt, be-
zogen auf Mode, einen neuen Aspekt, da mit ihm auch die Bedeutung 
von Eleganz und Modernität Anwendung findet.
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3.0    Das Konzept „Artisanal“  am Beispiel der Kollektion 
         MMM Spring/Summer 2012 
    

Jedes Jahr erscheinen im Haute Couture Haus 
„Maison Martin Margiela“ zwei Kollektionen mit der Bezeichnung  
„Artisanal“.
Diese Kollektionen sind vor allem durch Virtuosität und Limitierung 
gekennzeichnet. Im Gegensatz zu der kommerziellen,sowie der 
„Sub-Collection - Replica“ beinhaltet das Konzept, gebrauchte 
Kleidungsstücke bzw. Materialien durch aufwändige Handarbeit wieder-
zubeleben und mit modernen Formen/Schnitten sowie Materialien zu 
kombinieren. Seit den späten 80er Jahren werden Kleidungsstücke, 
Gegenstände, Objekte und Materialien weltweit gesammelt. Dabei 
werden Gebrauchsspuren bewusst eingesetzt und effektvoll sichtbar 
gemacht. Die Komplexität der Anfertigung macht sich vor allem 
im Arbeitsaufwand bemerkbar, da man die sehr zeitintensiven,
traditionellen und komplexen Herstellungsverfahren einsetzt.

Für die Herstellung der
Kostümjacken/Hemdkombination 
werden 142 Stunden benötigt. 
Das Material wird mit einer sehr
alten aus dem Orient stammenden 
Knüpftechnik (Makramée) hergestellt. 
Materialherkunft: 
Ardèche, in Frankreich 
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Bei dieser Bluse werden bestickte 
Leinenstoffe aus dem 19. Jhd. 
adaptiert und in die Modelle 
eingebunden. Die Materialvorlagen 
dazu stammen aus den Pyränäen
(Frankreich).

Prägnant sind die formlosen Masken, die von den Modells getragen 
werden. Margielas Intention ist es, den Fokus vor allem auf die 
Kleidungsstücke zu lenken, denn er entsagt der glamourösen 
Darstellung von Luxus, was auch durch die Präsentation der Modell-
gesichter häufig kommuniziert wird (zum Beispiel durch Kate Moss 
für Givenchy). Er will auf die Tradition und Geschichte der Bekleidung 
verweisen, sowie auf den kulturellen Ursprung. Nicht selten greift er 
Klischees auf und bedient sich existierender Stereotypen, um seine 
Absichten verständlich zu machen. Seine Arbeiten sind geprägt durch 
hochwertige Verarbeitung, extreme Verzahnung, kreativer Detail-
lösungen und Schnitttechniken. Er kommuniziert damit, dass unter 
Berücksichtigung und Verbindung altbewährter Techniken eine 
unerschöpfliche Vielfalt an Darstellungsvarianten möglich ist. Seine 
Kleidungsstücke wirken nie so experimentell, dass man durch reine 
Affektiertheit geblendet oder verunsichert wird. Als Betrachter wird man 
eher metaphorisch, auf subtile Art und Weise, durch konkrete Unikate 
angesprochen. In vielen seiner Kulissen und Werbeplattformen, sei es 
in betimmten Stores oder in den Medien selbst, spiegelt sich der 
sogenannte „Trompe l‘oeil Effekt“ (Täusche das Auge) wieder; ein 
Effekt, mit dem man die Blicke des Betrachters ganz bewusst steuert 
und eine Illusion erzeugt . Durch das Integrieren inkarnatfarbener 
„bodysuits“ suggeriert Margiela die Nacktheit der Modells und lenkt
damit geschickt die Blicke auf die Bekleidung. Im Maßstab 1:1 
gefertigte Plakate von Store-Eingängen führen den Betrachter auf 
ironische Art und Weise zur Verwirrung. Die Kleidungsstücke
besitzen auf eine nicht definierbare Eigenart die Kraft, beim Betrachter 
Staunen zu erzeugen, und ermöglichen diesem im selben Augenblick 
gedanklich einen Zeitsprung.
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Ein Element, das sich bei mehreren Outfits in der Kollektion zeigt, ist die 
Gestaltung der Schuhform des „High-heels“. Dieser ist im Zehenbereich 
zweigeteilt. Das Schuhgehäuse erinnert an den japanischen „Tabi“. 
Tabi sind knöchelhohe Socken mit abgeteiltem großem Zeh.
Interessant ist unter anderem Margielas Kulisse in der Spring/Summer 
Kollektion. Man sieht nicht genau, ob es sich bei der Präsentations-
fläche um ein verlassenes Atelier handelt, oder gar um ein altes Hotel-
foyer. Der Boden jedenfalls scheint aus alten abgenutzten, teils bis zur 
Unkenntlichkeit durchgelaufenen Fliesen zu bestehen, die schachbrett-
artig angeordnet sind. Als Hintergrundmusik während der 
Präsentation dient das Lied „House of the rising sun“. Charakteristisch 
ist dabei, dass dieser Titel als Collage durch verschiedene Fassungen 
unterschiedlicher Interpreten genutzt wird. So soll das Lied als
 „Patchwork“ bestehend aus kleinen Mosaiken vergangener Jahrzehnte
wahrgenommen werden, die sich logisch aneinander reihen. Diese 
Form der Präsentation unterstützt die Intention des Designers und 
bildet einen perfekten Rahmen für die Inszenierung seiner Kollektion. 
Er erreicht den Betrachter somit noch stärker, da für diesen selbst 
innerhalb des Liedes die Zeiten ineinander zu verschwimmen scheinen. 
Ein weiteres, in allen Kollektionen verwendetes Gestaltungselement ist 
die Farbe Weiß. Da Weiß auch die Eigenschaften Klarheit und 
Perfektion idealisiert findet man Weiß in den Outfits selbst, im Interieur 
oder an Mitarbeitern, die weiße Laborkittel tragen. Damit wird sowohl 
auf alte Traditionen, als auch auf die Fragilität der Zeit verwiesen. Oft 
verwendet Margiela kein Reinweiß, sondern eine eher vergilbte 
Variante. Damit soll beim Betrachter die Assoziation hervorgerufen
werden, dass der Lauf der Zeit Spuren hinterlässt.
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4.0    Bezug auf die eigene Bachelor-Kollektion  
         „Decomposing - Format\d“
    
4.1    Hintergrund, Motiv und Ausgangspunkt der Bachelor-Kollektion

Eine Herrenkollektion, die als Semesterarbeit im Ausland entstanden 
ist, diente als Vorarbeit und beinhaltet Materialkombinationen aus 
Seiden- und Zeitungspapier in Verbindung mit hochwertigen Woll- und 
Baumwollqualitäten. Diese sind in unterschiedlichen Stärken und 
Varianten entstanden. Das Ziel meiner Auseinandersetzung war es, 
durch experimentelle Untersuchung, innovative Materialkombinationen 
zu erproben. Das Modell „Traum“, welches ebenfalls als Vorübung für 
die Kollektionsentwicklung diente, galt einzig als Vorlage und Motiv für 
die Ideenfindung. Der Schwerpunkt lag auf Material- und Farb-Collagen.

Abb.: 1 Leistentasche aus Glossy Papier, kombiniert mit Wollstoff                

Abb.: 2 Kombination Zeitungsapier/Fixiereinlage
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Für die Kollektion waren vor allem die selbstentwickelten Materialien 
von Bedeutung, die in Kombination mit Woll- und Baumwollstoffen 
Verwendung fanden. Zunächst wurden durch Verkleben und 
Vernähen verschiedene Papierqualitäten erstellt. Das Material war
allerdings für Körperbewegungen nicht flexibel genug und verlor auf-
grund der schlechten Eigenschaften schnell an Qualität. Im nächsten 
Schritt sollte eine Lösung gefunden werden, um das Papier reißfester 
zu gestalten. Unter Einfluss verschiedener Temperatur- und Dampf-
einstellungen wurde das Papier mit einseitig haftenden Vliesstoffen 
veklebt. 
Das Ergebnis waren vielfältige Material-Konstellationen. Die Variante, 
bei der Seidenpapier von nur einer Seite fixiert wurde, war optisch und 
haptisch von einer sehr hohen materialästhetischen Qualität und bildete 
das optimale Basis-Material für alle Hemden innerhalb der Kollektion.
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4.2    Ziele und Wege für die Umsetzung der Bachelorkollektion

Die theoretische Auseinandersetzung mit dem Thema Dekonstruktion  
in der Mode, spielt für die Realisierung der Kollektionsentwicklung eine 
wesentliche Rolle. Margielas Designansätze, die den traditionellen und 
geschichtlichen Aspekt kommunizieren, bilden für mich den Leitfaden 
bei der Kollektionsentwicklung. Nicht die experimentelle Modell-
entwicklung steht im Vordergrund, sondern die klassische, vertraute 
Form in der Bekleidung soll analysiert werden. Nach der Untersuchung 
experimenteller Materialkombinationen und der damit entstandenen 
Herrenkollektion geht es in der Bachelorarbeit weiterhin darum, die 
konventionellen und standardisierten Vorgaben in der klassischen 
Herrenbekleidung zu modifizieren. Dabei analysiere ich zum Beispiel 
den klassischen Burberry Mantel, den Zweireiher und untersuche diese 
auf ihre Variabilität. Sowohl die Schnittkonstruktion als auch die 
Drapierung dienen als Hilfsmittel für die Formdefinition. Die Herren-
kollektion definiert sich weiterhin durch extreme Silhouetten, präzise 
Linienführung, innovative Details und den symmetrischen Aufbau. Die 
Kollektion wirkt, durch die Gegenüberstellung der überdimensionalen 
Formen und der sehr schmalen Varianten, nicht zu statisch und 
ermöglicht interessante Audrucksformen. Zusammen mit dem 
ausbalancierten Material- und Farbkonzept, welches sich durch den 
Schwarz-Weiß Kontrast auszeichnet, präsentieren sich die Modelle 
zugehörig. Innovative Kragen - und Taschenverarbeitungen vermitteln 
zusätzlich Manufaktur-Charakter, sowie hochwertige Materialästhetik. 
Selektive Änderungen in den Details, Proportionen und Formen 
sollen den Gestaltungsspielraum bilden, deshalb verwende ich den 
Untertitel „Format\d“.
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