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			Introducción

			Entre lo propio y lo extranjero

			Conocer la moda de una sociedad, sus usos y costumbres, es imprescindible para entender qué sentían y quiénes eran las personas que vivieron tiempo atrás. También para comprendernos a nosotros mismos, y a los demás. Porque vestir es definir una identidad, tanto individual como colectiva. La historia de la moda, de la indumentaria y los gustos en España puede reducirse a lugares comunes y estereotipos: a gitanas, toreros, chulapas y chulos, a la camisa de Isabel la Católica, al negro inquisitorial de Felipe II, a Cristóbal Balenciaga o a Amancio Ortega y Zara. Sin embargo, el estudio de la moda y los “modos” en la península ibérica nos permite adentrarnos en un complejo mundo que muestra la evolución de las mentalidades y explica en buena medida cómo hemos llegado a ser quienes somos.

			Aunque el traje occidental tiene unas características ge­­nerales homogéneas que conforman una historia de la moda y de los gustos, a grandes rasgos, coherente, no es menos cierto que el papel de las diferentes nacionalidades incluye peculiaridades y tendencias que se salen del canon internacional. Estas se inscriben, a veces, en sus márgenes y no tienen especial repercusión a nivel global, pero hay también modas que se sobreponen a su carácter regional y temporal y se convierten en un fenómeno trasnacional de gran calado. En algunas ocasiones, lo propio juega un papel especial frente a otras preferencias en boga, pues en el tema de los gustos no solo hay un trasfondo de mentalidades y culturas (algunas más permeables, otras más cerradas; unas más proclives a adoptar ciertos modos que se adaptan bien a la realidad del momento y ciertas sociedades que se aferran a sus tradiciones por representar un desafío o una moral distinta a las modas que son más populares), sino también todo un entramado social, político e industrial que a veces no permite, o no quiere permitir, que llegue lo nuevo o se abandone lo de siempre.

			En el caso de España, las modas históricamente han oscilado entre lo propio y lo extranjero de un modo muy particular, a tono con los avatares del país, pero también con la imagen de lo español a nivel internacional. Junto con Francia, Italia e Inglaterra, no cabe duda de que España es la responsable de las principales modas modernas y de la evolución de la indumentaria y los gustos occidentales. Vestir a la española significó prestigio internacional en el siglo XVI, acorde a la fuerza del imperio más poderoso del mundo. En el XVII, seguir las modas patrias fue un símbolo de resistencia frente a lo francés y a la decadencia imperial y desde el XVIII estuvo a medio camino entre lo patriótico, lo romántico, lo popular y lo nostálgico o patriotero. En el extranjero, los tejidos hispanos gozaron de gran fama desde la Edad Media, pero fue en el Renacimiento cuando las prendas tradicionales españolas se reconvirtieron en modas que cambiaron el aspecto de hombres y mujeres, con elementos como el verdugo, los chapines y el jubón (figura 1).

			En el contexto de la Ilustración y el Romanticismo, desde dentro y fuera del país, se admiró lo popular, pero también se intentó modernizar el aspecto y las maneras de los españoles, que resultaban pintorescos y castizos para los viajeros internacionales y las élites de España, aunque también atrasados, pendencieros, vulgares y salvajes. El tópico del apasionamiento español y de la cultura ancestral de toros, baile, salero y casta se convirtió en el XIX en un estereotipo muy querido y difícil de separar de la realidad española, con más o menos justicia. Pese a la guerra de la Independencia contra Francia con que comenzó la centuria, fue el siglo en que las modas francesas triunfaron en el país, convirtiéndose en el paradigma del buen gusto. Hubo aún episodios de reivindicación de las prendas nacionales, como la mantilla, pero lo español se interpretó en general desde una lectura romántica y folclórica, que lo dejaba fuera de la moda del momento.
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			Desde el último tercio del ochocientos, en la línea del creciente nacionalismo imperante a nivel mundial, en España convivieron los gitanos y los majos ya antiguos con los chulos y las chulapas de Madrid, o los mozos bravucones y pintorescos de otras regiones, popularizados sobre todo gracias al auge de la zarzuela, con las modas francesas en boga a nivel internacional. El sistema de la moda francés, que difundía las tendencias de arriba a abajo (es decir, de los diseñadores de alta costura a las élites a través de sus casas de moda y, de ahí, con copias más baratas e inspiraciones sacadas de la prensa y de los grandes almacenes, a las clases más populares), terminó siendo imitado en España, surgiendo así una industria propia que atendía a los privilegiados, quienes también consumían productos parisinos. La unión entre alta moda e indumentaria tradicional española explica los préstamos e inspiraciones que la primera tomó de la segunda por la originalidad y el color característicos de este legado histórico.

			Así puede explicarse la labor de diseñadores como Cristóbal Balenciaga, quien, tras la Primera Guerra Mundial, se convirtió en un referente nacional y, a mitad del XX, en el mayor creador de moda del mundo, a medio camino entre la vanguardia y la tradición, retomada de lo español. Pero esta mezcla entre lo nuevo y lo viejo, lo propio y lo extranjero, ha caracterizado también la dimensión política del traje y el gusto, pues la preocupación por el atraso y el aislamiento de España, tan promovido como cuestionado, fraguó en la contemporaneidad diversos intentos de reforma de la indumentaria popular, a fin de modernizarla. Y, al mismo tiempo, esas iniciativas se complementaron con otras que buscaban rescatar los denominados “trajes regionales”, que hoy siguen recuperándose de la mano del paulatino interés por el patrimonio cultural, material e inmaterial, de la humanidad.

			La Segunda República y el franquismo hicieron también esfuerzos en ese sentido, aunque con intereses distintos. En la Edad de Plata, y sobre todo en los años veinte y el primer lustro de los treinta, la modernidad más glamurosa invade la sociedad internacional y también España, con Madrid a la cabeza. El art déco encuentra su máximo exponente en el país con la obra del ilustrador Eduardo García Benito, que dibuja las portadas de Vogue USA, e incluso diseñadores de vanguardia como Sonia Delaunay o Coco Chanel trabajan y se inspiran en España y su cultura, con sentidos muy diferentes. Al mismo tiempo, lo popular, entendido este término con una significación política, adquiere una gran importancia, y así se refleja en el cine de la República, plagado de gitanos, chulapas y mozos de pueblo, pero también a través de adaptaciones literarias, obras históricas y, por supuesto, productos novedosos de estilo internacional (comedias ligeras y musicales de lujo o películas vanguardistas y revolucionarias). En los espectáculos de cuplé, por ejemplo, las intérpretes aparecen a medio camino entre la vulgaridad, mezclada con tópicos de la España negra, andaluza y torera, y la modernidad sicalíptica que sitúa a la mujer en un nuevo papel, de femme fatale y diva, que explota su talento y belleza como mecanismo publicitario.

			La Guerra Civil y la instauración de la dictadura de Franco acabaron con esta modernidad extranjerizante española, aunque con un fuerte sabor propio —basta pensar en la figura de Lorca para ver las paradojas de la sociedad de la Edad de Plata—, y se pasó a un régimen autárquico en el que lo español se convirtió en una institución frente a lo foráneo y, es más, en la cultura depositaria de la fe y la moral perdidas ya en el resto del mundo. Pese a la creencia general —fomentada por la labor del Mi­­nisterio de Información y Turismo capitaneado por Fraga en los sesenta con su lema “Spain is different!”—, al franquismo no le fueron demasiado queridos ni los gitanos ni lo andaluz, así como tampoco el madrileñismo ni las bastante poco ortodoxas películas en las que estos campaban a sus anchas. Por otra parte, si bien el tema de la “raza española” fue recurrente en el franquismo, los españoles no se diferenciaban tanto de los extranjeros y, a simple vista, pese al cine de paleto de directores como Pedro Lazaga y a las comedias nacionales, las divergencias, aunque existían, no fueron tantas.

			Lo cierto es que la moda en el franquismo discurrió por los caminos internacionales y estas novedades también se desarrollaron en España, aunque la mayoría de ellas estaban mal vistas por la buena sociedad. Pero los bikinis, las minifaldas, los vaqueros, la estética hippie y contracultural, y las novedades del consumismo de la Guerra Fría y la cultura de la publicidad no solo se vieron en España, sino que se hicieron cotidianas. Las imágenes de Massiel en minifalda cantando en el Festival de Eurovisión en 1968 o de Salomé con su mono azul de Pertegaz al año siguiente son buenos ejemplos de modernidad en los años sesenta y las décadas venideras. Los bikinis, por ejemplo, se vieron en España poco después de que se presentaran en París en 1946, y en 1948 ya hay testimonio gráfico del dos piezas en las playas de Santander. En 1953 el alcalde de Benidorm, tras ser multada una turista por escándalo público al acercarse con un bikini a un chiringuito, se entrevistó con el propio Franco para que se permitiesen estos trajes en su localidad, y por extensión en toda España, contando con el beneplácito del régimen, pese al descontento de la Iglesia. Todo ello no significaba, por supuesto, que los tópicos de la cultura española tradicional y las imágenes de flamencas y toreros pasaran de moda o que prendas históricas como la mantilla o las alpargatas cayeran en el olvido, tanto dentro del país como fuera de él. De hecho, a nivel internacional hubo gran interés por la cultura española y diseñadores como Yves Saint Laurent, responsable de la renovación de la alta moda en los años sesenta y setenta, recuperaron y actualizaron clásicos de la indumentaria nacional (figura 2).
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			Además, con la llegada de la democracia, el auge del destape y el fin de la censura, los españoles modernizaron su apariencia y sus costumbres. Pero el desencanto llegó pronto y, de la mano de la contracultura y el auge de los movimientos sociales que a nivel internacional habían despuntado a finales de los sesenta, la ropa se convirtió para algunos en una forma de protesta, política o apolítica. Este fue el caso de las movidas viguesa y madrileña, donde el punk, el glam rock, la moda disco o las corrientes andróginas tuvieron aceptación popular y encontraron el amparo del Estado, como se hace evidente en programas de televisión como La bola de cristal (1984-1988) o en las simpatías del entonces alcalde de Madrid, Enrique Tierno Galván (1979-1986).

			En torno a los años noventa, España era ya irreconocible a como había sido apenas unas décadas antes: los españoles eran diferentes y lo parecían. La influencia de la democracia y sus libertades, la contracultura y los movimientos sociales, los medios de comunicación (donde la televisión tuvo un papel fundamental, seguida de cerca por la prensa, el cine o la música) y la caída del comunismo dieron lugar a un mundo nuevo para todos, también para los españoles. Si la entrada del país en la Unión Europea en 1986 no era suficiente para demostrar y probar a nivel internacional el compromiso con la democracia y el cambio social producido en la transición, las Olimpiadas de Barcelona de 1992, junto con la Expo de ese año en Sevilla, terminaron de confirmar que España estaba a la cabeza de la modernidad, de un mundo cada vez más global, tecnológico, plural y democrático.

			Y no es de extrañar que, en este contexto, la moda española llegara a los armarios de todo el mundo, gracias a la producción en serie y su bajo precio. Tras una experiencia anterior con su compañía GOA S. A. (1963), que confeccionaba y vendía batas, Amancio Ortega, un leonés asentado en Galicia, funda Zara en 1974 junto a su mujer, Rosalía Mera. Al año siguiente abre su primera tienda en La Coruña y pronto inaugura establecimientos por toda España, que abastece desde Arteixo, donde produce ropa de mujer, hombre y niño. En 1985 crea el grupo Inditex, que hoy cuenta con más de 7.000 tiendas en todo el mundo e ingresa más de 25.000 millones de euros a través de todas sus marcas. Solo Zara produce al año más de 450 millones de prendas, basando su éxito en una rápida cadena de suministro que permite una gran renovación de productos a bajo precio, el control total del negocio y el diseño de piezas de moda rápida que siguen las tendencias de los diseñadores internacionales.

			Ya en los años sesenta había quedado claro el fin de la edad de oro de la alta costura y el auge de formas más rápidas y baratas de consumo, como el prêt-à-porter, pero sobre todo el éxito de aquella ropa de grandes almacenes y producida en serie que encajaba con los gustos internacionales de un mundo global y cada vez más homogéneo e interconectado. Aunque, por supuesto, las grandes firmas han continuado manteniendo los desfiles y el gran lujo, al tiempo que compatibilizan sus negocios con licencias de todo tipo, así como productos de perfumería y cosmética accesibles para la mayoría de consumidores. Es por esto que hoy hablar de “moda española” supone referirse más bien a la ubicuidad de marcas, como Zara, que se caracterizan por estar al margen de la tradición hispánica y también de la cultura española y sus iconos, más o menos románticos, a la vez que difunden por el mundo una estética ajena a cualquier concepción nacional. Así, el fenómeno de la moda masiva y rápida como la del grupo Inditex supone en cierta manera la culminación del mundo globalizado y de las variadas y codiciadas modas que surgieron en torno al Renacimiento y se vincularon al desarrollo de las monarquías y Estados modernos. Las prendas tradicionales, las modas históricas, se han reducido a iconos folclóricos y también a vestigios de la historia de España que permiten acercarnos a la vida cotidiana del pasado y evidenciar las diferencias entre personas, clases, tiempos y lugares; en definitiva, a percibir y comprender el cambio social.

			La historia de las modas españolas y de la moda en España es de gran interés y variedad, pues las originalidades hispánicas entroncan con el devenir del país y sus cambios sociopolíticos. Un rasgo único con respecto al resto de Occidente fue la larga presencia musulmana en la península ibérica, que supuso un fenómeno sin paralelo en Europa, así como los contactos con América, que aumentaron la influencia cultural del Imperio español en el mundo. Por otra parte, la consideración del país como una isla romántica y exótica en el continente y la pérdida de prestigio de sus modas, dentro y fuera de sus fronteras, coinciden con la decadencia política de la nación y el auge de Francia, Inglaterra o Estados Unidos y sus tendencias.

			En este libro emprenderemos un recorrido por las modas de España, su alcance y difusión, así como por la influencia de la cultura española y sus estereotipos a nivel popular, y la tensión entre lo propio y lo extranjero a lo largo de la historia del país hasta hoy. El objetivo será estudiar las particularidades de las modas españolas, su influencia internacional y la evolución de los gustos. Para ello, vamos a remontarnos a las primeras noticias sobre el traje y la moda y, desde ellas, trazaremos la historia del vestir en España, incidiendo en el peso de la tradición y del devenir histórico en la paulatina conformación de sus tendencias.





			Capítulo 1

			Los orígenes de la moda en España

			Los restos más antiguos del traje en la península ibérica se remontan a la prehistoria (figura 1). Estos vestigios, que apuntan a una sociabilidad compleja y un pensamiento simbólico elaborado, evidencian que la vestimenta, sus modas y maneras tienen origen en los primeros estadios de las sociedades humanas, superando la mera concepción del traje como abrigo. Por tanto, el estudio de los usos relativos a la indumentaria es, directa y necesariamente, una investigación sobre las sociedades y mentalidades que produjeron esas formas de protección, aderezo y orden social. Será a partir de las culturas que trabajan el metal, pudiéndose rastrear intercambios a larga distancia y una cierta homogeneidad europea, cuando la vestimenta y el adorno se vinculen a la estratificación social y al surgimiento de unas élites que a su vez tienen que ver con el desarrollo de sociedades estatales y protoestatales. Esto supone que, desde la Edad del Bronce, se establezca una relación entre las modas y la organización social para, con aquellas, reforzar la sociedad piramidal, elitista, en la que prima el grupo y no la identidad simbólica del individuo. Así, la moda va a preñarse de un fuerte componente nacionalista y se va a vincular al lujo, entendido este como sinónimo de privilegio y, por tanto, de vía de acceso al poder. Esta concepción de la moda va a durar hasta finales del siglo XX, cuando la contracultura cobre protagonismo, aunque sin que ello suponga la desaparición del sistema de las tendencias como refuerzo del Estado y la estratificación social.
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			Túnicas, mantos y peculiaridades hispanas

			La moda en la historia antigua de la península ibérica entronca fuertemente con la protohistoria peninsular, que comienza en el Bronce Final y discurre en la Edad del Hierro, y tiene importantes elementos comunes con el entorno mediterráneo, además de particularidades. En las siguientes páginas haremos un recorrido desde finales del II milenio a. C. hasta el declive del Imperio romano y el asentamiento de los pueblos germánicos en Hispania, bajo la óptica de las modas y las maneras, incidiendo especialmente en las culturas indígenas y en la de los colonizadores del Mediterráneo y del norte de Europa. Dos elementos de la indumentaria, las túnicas y los mantos, serán fundamentales en la forma de vestir (de hombres y mujeres) de todo el periodo, un rasgo que hace que, pese a su extensión, sea una época homogénea.

			Tartessos y el Mediterráneo oriental

			En este periodo es necesario hablar de Tartessos, una civilización que se desarrolla inicialmente en el área de los ríos Tinto y Odiel (Huelva) y el Bajo Guadalquivir para extenderse hasta ocupar el territorio entre las desembocaduras del Guadiana y del Segura. Es una cultura gestada dentro de las sociedades indígenas peninsulares del Bronce Final, que contactó con los fenicios primero y con los griegos de Focea después, dando lugar a un periodo orientalizante. Se trata de la entidad política peninsular más antigua sobre la que hay referencia escrita. Inicialmente era una sociedad sin monarquía ni estamento militar, con tribus basadas en el parentesco y dedicadas a la agricultura y la ganadería, pasando más tarde a la explotación de los ricos recursos mineros, por ejemplo, de Huelva.

			El esplendor de Tartessos tuvo lugar entre los siglos IX y VII a. C., coincidiendo con la etapa en que los fenicios se asentaron en el litoral. En los intercambios comerciales con ellos, la élite tartésica ofrecía metal por una serie de productos elaborados, que eran considerados como objetos de lujo y prestigio, y que fomentaron la jerarquización social, visible en la forma de los ritos funerarios y la composición de los ajuares.

			Así, en la etapa orientalizante se han encontrado muchos tesoros formados por decenas de piezas de oro de gran importancia, muy decoradas, y en los ajuares de los difuntos aparecen lujosos elementos orientales. Se evidencia de ese modo el esplendor de las élites tartésicas y, en relación con ello, la enorme diferenciación social con respecto de los mineros y los agricultores.

			Debió darse bastante mestizaje entre las ciudades tartésicas y las fenicias, pues la aculturación de las élites indígenas en el exotismo oriental es evidente tanto en los gustos como en la religión. Aunque hay muchos interrogantes sobre Tartessos, podríamos decir que se integró en los circuitos comerciales mediterráneos y en la mentalidad fenicia. Poco se sabe de la desaparición tartésica, que se produce hacia el siglo VI a. C. Quizá el motivo fuera la creciente hegemonía de Cartago o el declive de la actividad minera, lo que a su vez repercutió en el sector agropecuario y perjudicó las relaciones entre la población indígena y la fenicia, así como entre las élites y los comunes tartésicos. Pero no fueron los fenicios los únicos afectados por el parón metálico, sino también los griegos. La presencia griega fue importantísima desde la fundación, en torno al 600 a. C., de Emporion, en el golfo de Rosas, que extendió su área de influencia por el Mediterráneo y acabó convirtiendo su cultura en el referente de los pueblos indígenas con los que tuvieron contacto. Aunque los tartesios mantuvieron sus tradiciones autóctonas y adaptaron las griegas a sus gustos y necesidades, toda esta amalgama de influencias del exterior hace que las culturas mediterráneas terminen adoptando un aire de familia, que en lo relativo a la vestimenta se traduce en el protagonismo de túnicas y mantos.

			LOS CELTAS

			Es posible, además, que pueblos célticos del interior peninsular hicieran incursiones en la cultura tartésica, aunque sobre los indoeuropeos llamados “celtas”, que debieron de habitar el centro y norte peninsular, hay pocos acuerdos: a veces se ven como la contrapartida del área ibérica, ajena a las influencias de colonos mediterráneos y cuya presencia puede rastrearse milenios atrás. En todo caso, a menudo se sitúa su origen en el periodo del Bronce Final, lo que ha causado grandes debates en torno a si eran invasores, si tuvieron un origen autóctono o si, incluso, existieron en ese periodo y en la primera Edad del Hierro, siendo antecedentes de las posteriores culturas celtas de la segunda Edad del Hierro. De ellas podemos mencionar la de los celtíberos, que ocuparon las tierras altas del sistema Ibérico y sus proximidades.

			Entre los siglos VII y VI a. C. parece que se gestó la sociedad celtibérica y se consolidó una estructura de carácter gentilicio y hereditario, en la que las élites eran aristocracias hereditarias (una casta de jinetes) que controlaban los medios de producción (pastos, ganado, salinas y hierro) y utilizaban el armamento como símbolo de prestigio. A partir del siglo III y hasta el II a. C., los celtíberos transformaron su sociedad hasta crear una confederación. La vida, antes dedicada fundamentalmente a la ganadería y el pastoreo, se militarizó para luchar contra Roma, lo que supuso la desaparición del orden social de poderes tradicionales de base colectiva y el ascenso de los príncipes guerreros al gobierno.

			La conquista romana no enterró los modos de vida indígenas, aunque sí modificó de forma sustancial algunos de sus hábitos. Así, por ejemplo, se procuró la desmilitarización de la sociedad, belicosa por su oposición a la conquista, como puede verse en la sustitución de las armas como objetos de prestigio por la joyería, torques o fíbulas, y vajillas suntuarias. Por otra parte, también conllevó la disolución paulatina de las tradiciones celtíberas e introdujo una nueva cultura basada en la romana. Estas transformaciones fueron muy importantes; a pesar de que la romanización también encubre y crea tópicos nuevos acerca de la verdad de estos celtas, que van a condicionar la visión que se tiene de ellos.

			Respecto a la indumentaria celtibérica hay algunos restos de decoraciones o de exvotos que parecen referirse a los ropajes que llevaban hombres y mujeres. Probablemente la mayoría de las mujeres vestían, para las grandes ceremonias, faldas voluminosas, caperuzas altas, que venían de antiguo, y joyas de metal o de barro. Estrabón comenta que las mujeres de la zona norte llevaban vestidos con adornos florales y que los hombres iban de negro, portando en su mayoría el sago.

			Esta prenda, el sago o sagum, es la gran contribución celtíbera a la historia de la indumentaria. Se trata de una especie de manto cuadrado de lana, que no pasaba de las rodillas, y se ponía sobre los demás vestidos, a modo de abrigo, cerrándose con un broche. Para protegerse mejor del viento y del frío a veces se incorporaba una capucha, aunque la parte que iba sobre los hombros podía colocarse en la cabeza. En Roma era visto como un símbolo de guerra, pues sus ciudadanos comenzaron a vestir sago, en vez de la toga, en periodos convulsos, excepto aquellos que ejercían funciones consulares. Parece además que el sago era negro y que servía también para abrigarse al dormir, como también testimonia Estrabón, ya que se trataba de una prenda gruesa, más útil que bonita, en palabras de Diodoro. Originariamente debía de estar hecho de lana de oveja y de musmón (cruce de cabra y oveja), y se sabe que Escipión Emiliano impuso a los numantinos como contribución de guerra el pago de diez mil sagos, en lugar de oro u otros metales; quizá porque no los tenían, pero parece claro que estos capotes eran valiosos.

			Es muy probable, por tanto, que los legionarios romanos copiaran el abrigo de los pastores trashumantes celtibéricos, pues permitía hacer frente al frío, la humedad y el viento, tal y como puede seguir viéndose con las capas y capotes de la Meseta. Una buena reproducción del sago se encuentra en el Panteón Real de San Isidoro de León (figura 2), donde se recrea la escena del anuncio del ángel a los pastores. Si bien es una muestra muy posterior, el manto que lleva el pastor que alimenta con un cacillo a un animal es un ejemplo de sago y, probablemente, lo sea también el manto negro sobre el que está sentado el otro pastor. Con el tiempo, debido a su popularidad en todas las clases sociales, el sago adoptó diversas modalidades. Es posible que sea, además, el origen del término “sayo” y sus variantes, tanto en lo referido a vestido como a casaca y también a una prenda sin ceñir hasta las rodillas.
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			Aunque los pueblos celtas de la segunda Edad del Hierro fueron muy diversos, nos hemos querido referir especialmente a los celtíberos por ser los más relacionados con el sago y también por estar vinculados con la cultura ibérica que se dio en el área mediterránea y sur de la península en este periodo. Por otra parte, la reconstrucción de la indumentaria de los pueblos prerromanos peninsulares es muy espinosa e incierta, pues aunque se han conservado, por ejemplo, numerosas y bellas fíbulas (especialmente destacan las vacceas de caballito), se desconocen las formas de uso.

			Los íberos

			En el caso de la cultura ibérica, cabe decir que quedó plenamente configurada a partir del siglo VI a. C. y pervivió hasta el dominio de Roma, favorecida por una mayor permeabilidad a las costumbres romanas en comparación con los pueblos del área atlántica y del interior peninsular. El origen de esta civilización tiene que ver con los contactos de los nativos del Levante y sur peninsular con los colonizadores griegos y fenicios durante la primera Edad del Hierro, lo que dio como resultado un horizonte cultural común, aunque con particularidades regionales. Así es como hay que entender el término “cultura ibérica”, pues este surge en relación al hallazgo del santuario del Cerro de los Santos a finales del XIX, en Albacete, sin contar con una unidad política o social real detrás, pese a que para Roma los íberos fuesen una realidad más o menos unificada (y tuvieran una lengua parecida). Los elementos más famosos de la cultura ibérica son las “damas” (figura 3), especialmente la de Elche, aunque esos tocados y adornos guardan paralelismos con otros del ámbito mediterráneo, en concreto con modelos griegos y púnicos.

			La sociedad íbera estaba jerarquizada en clases sociales muy diferenciadas, de entre las que sobresalía la aristócrata y guerrera, algo que se refleja en su vestimenta, ricamente adornada. Parece que los hombres llevaban el cabello corto, aunque la moda fue cambiando hacia modelos más romanos y las túnicas íberas dieron paso, en las clases más altas, a togas como las características de época republicana, prueba de prestigio. La indumentaria masculina común debió de consistir en túnicas cortas o largas, guarnecidas por mantos de diverso tipo, entre ellos el sago celtíbero, adornadas con cinturones que las ciñieran, además de fíbulas o collares, y zapatos de piel o alpargatas de esparto, según la posición y riqueza del individuo. Hay testimonios que dicen que los guerreros llevaban túnicas claras cortas, decoradas con un ribete púrpura o rojizo, ceñidas por un cinturón y una especie de botas, además de pectorales de cuero o metal como protección. Las armas íberas, en particular las falcatas, espadas de hoja curva, fueron muy admiradas en la época por la gran pureza del hierro con que se hacían.
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			Los tres elementos clave del traje femenino eran el velo, el manto y la túnica. La indumentaria de las mujeres de clase alta era especialmente compleja, sobre todo en el adorno y en el número de túnicas y el tipo de calidades de estas, aunque los materiales más habituales eran la lana y el lino, tejidos con diversa finura. El origen de la mantilla española, así como de la peineta, se considera precisamente ibérico, basado en modelos autóctonos, y de hecho hay imágenes de complejos tocados paleolíticos similares, pese a que este modo de vestir también tuvo similitudes con otros grecorientales donde eran populares las tocas, diademas y mitras. En el caso de las mujeres íberas, estos tocados eran muy elaborados e incorporaban varillas de hierro para mejor sujeción, como parece deducirse de ciertos hallazgos en las necrópolis. Sobre estas diademas iba el velo, que a veces se confunde con el manto, pero que solo llega hasta los hombros y no envuelve toda la figura. Los
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