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Il corpo del mondo
di Chiara Iacovetti
La capacità di adattamento è alla base della 
teoria evoluzionistica. Senza questa prerogativa 
milioni di esseri viventi non sarebbero 
sopravvissuti alla selezione naturale e forse 
non sarebbe stato possibile arrivare alla razza 
umana come la conosciamo oggi. Tuttavia, dopo 
millenni di vita, questo processo è stato invertito 
proprio da noi “sapiens” che, piegando l’ambiente 
ai nostri bisogni, abbiamo creato un mondo 
antropocentrico. 
Con il passare dei secoli però tale forzatura ha 
portato a una graduale disconnessione tra noi 
e le altre specie, determinandone così in alcuni 
casi l’estinzione e in altri la proliferazione 
incontrollata. A fronte di ciò esiste dunque la 
forte necessità di ripensare il ruolo dell’uomo 
all’interno del mondo, andando a indagare nuove 
modalità di convivenza, pacifiche e sostenibili, 
che ristabiliscano l’equilibrio iniziale esistente 
tra noi stessi e gli altri, umani e no.
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Libertà come cura del corpo
Il concetto di “prendersi cura di sé” viene spesso associato alla ne-

cessità di comprendere i propri bisogni, di amare sé stessi e di pensa-
re al proprio benessere psicofisico, associando – il più delle volte – a 
queste necessità azioni legate alla cura del corpo che riguardano ad 
esempio la dieta e l’attività fisica. Se però proviamo ad analizzare più in 
profondità il concetto di “cura di sé” esso può essere inteso come “un 
antidoto ai giochi di potere e di dominazione” a cui siamo quotidiana-
mente sottoposti; per avere cura di sé “diventa necessario lavorare per 
espellere, espurgare, padroneggiare, affrancarsi e liberarsi da un male 
come quello che si trova all’interno di ciascuno di noi” (Michel Foucault, 
L’ermeneutica del soggetto, 2016). Secondo il filosofo francese Michel 
Foucault la cura di sé stessi è infatti un segno di libertà, intesa non nel 
suo significato più banale di “poter fare ciò che vogliamo” ma nel suo 
più profondo valore di essere e ritrovare noi stessi. La libertà può infatti 
essere letta come la categoria fondamentale della Storia, dove la Storia 
stessa diventa lotta per la libertà (Benedetto Croce, La Storia, la liber-
tà, 1967). Tutti gli uomini nascono liberi ma poi, crescendo all’interno 
di una società, diventano “qualcos’altro”. La libertà è dunque, secondo 
Croce, l’essenza dell’uomo e non può esistere senza di lui. È l’inizio e la 
fine dell’individuo e va interpretata come “libertà da qualcosa”, come 
un liberarsi da una costrizione imposta da ciò che ci circonda. Ma so-
prattutto, la libertà non è data a priori ma si costruisce nell’eterna lotta 
con il suo contrario, con la sua negazione, che in un ciclo continuo dà 
forma alla Storia stessa. Nel corso del tempo la libertà viene persa e 
riconquistata continuamente: a volte è “persa per molto” altre è “per-
sa per poco”, in alcuni periodi è “presa sul serio” in altri è “presa per 
gioco” proprio come scrivono De André e Bubola in Se ti tagliassero a 
pezzetti – canzone inclusa nell’album Fabrizio De André del 1981 – che 
rappresenta un vero e proprio inno alla libertà. Nel testo del brano essa 
è personificata dalla “signora libertà / signorina fantasia” che “presa 
in trappola da un tailleur grigio fumo [con] i giornali in una mano e 
nell’altra il tuo destino” cammina “fianco a fianco al [suo] tuo assassino”, 
ossia la società stessa che, con le sue regole e imposizioni, ci spinge a 
essere ciò che non siamo. Ma per quanto la società tenti di fare a pezzi 
la libertà, assassinando le libere scelte di ognuno attraverso norme e 
paradossi, essa finirà sempre per rinascere poiché è parte integrante 
del ciclico processo della Storia, un ciclo che De André personifica nel-
la natura: quel “polline di un dio” che insieme ai suoi elementi – ragno, 
vento e luna – di volta in volta ricomporranno il nostro essere liberi. 
Emilio Antoniol
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01. Left(L)overs la piattaforma digitale del servizio di progettazione di capi pre-loved | Left(L)overs the digital platform of the pre-loved garment design service. Eleonora Barosi
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Semantizzare gli scarti 
nel Sistema Moda

Left(L)overs The linear economy model 
within the fashion industry manifests the 
phenomena of overproduction and con-
sumerism that feed the “logic of waste” and 
require a change in operating models by de-
signers. This article addresses the take-care 
topic as a creative, necessary, thrifty, and 
radical act, outlines different design inter-
ventions associated with fashion designers’ 
practice, and identifies potential trajecto-
ries of design experimentation. The project 
Left(L)overs is presented as an outcome of 
this exploration process.*

Il modello di economia lineare all’interno del 
settore moda ha manifestato una generale 
tendenza a fenomeni di sovrapproduzione e 
consumismo che alimentano la “logica dello 
scarto” e richiedono un cambiamento dei mo-
delli operativi da parte del designer. L’articolo 
approfondisce il tema del taking-care come 
atto creativo, necessario, parsimonioso e radi-
cale cercando di delineare diverse tipologie di 
intervento progettuale connesse alla pratica 
del fashion designer e individuando possibili 
traiettorie di sperimentazione progettuale. 
Come risultato di questo processo di esplora-
zione si presenta il progetto Left(L)overs.*

enesi dello scarto nel Sistema Moda
Ancora oggi, il modello economico dominate nel 
settore Moda è quello lineare (take-make-dispose) 

che, come sostenuto dalla Fondazione Ellen Macarthur (2018), 
sfrutta le risorse naturali per poi smaltirle direttamente senza 
tenere conto del loro potenziale di rigenerazione circolare e 
di riutilizzo nel successivo ciclo produttivo e/o di consumo 
(Braungart e McDonough, 2009). Così, fenomeni di sovrab-
bondanza produttiva, consumismo compulsivo, obsolescenza 
fisica e semiotica (Fabris, 2010, p. 170) del prodotto-moda cul-
minano in comportamenti irresponsabili di accumulo seriale 
e precoce dismissione dei capi. Un sistema economico basa-
to principalmente sulla disaffezione anticipata degli oggetti a 
causa di un sistema che incessantemente, produce diverse e 
continue narrazioni (Fabris, 2010).

In questo panorama, lo scarto si afferma come conse-
guenza diretta di un’offerta che risulta essere eccessiva, 
fuorviante e distorta. Pertanto, lo scarto diventa entità e ne 
acquista tutte le caratteristiche: valore, importanza e –so-
prattutto – gravità (Binotto e Payne, 2017). Nel sistema-mo-
da contemporaneo è possibile identificare due tipologie di 
scarto principali: pre-consumo e post-consumo. Il primo è 
un dato empirico che è associato alle diverse fasi che costi-
tuiscono la catena di realizzazione del bene e che pongono 
l’accento sulla necessità di progettare il cambiamento già 
nei processi progettuali a monte del sistema moda (De Ca-
stro, 2021). Il secondo, oggetto privilegiato di questa tratta-
zione, è legato all’obsolescenza del prodotto moda e riflet-
te la sempre più frequente cessazione del legame emotivo 
da parte del consumatore nei confronti degli oggetti che 
possiede, che perdono velocemente di valore e diventano 
scarto troppo presto. Alla luce di queste considerazioni, 
l’articolo intende discutere l’urgenza di un ripensamento 
dello scarto post-consumo per il sistema Moda. Nello spe-
cifico intende indagare sulla cultura del taking-care come 
approccio progettuale mediato dal design, con l’obiettivo di 
individuare e generare traiettorie di sviluppo positivo at-
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originali ed efficaci strategie progettuali mirate al prolun-
gamento del ciclo di vita del prodotto moda. Il risultato è 
stato il riconoscimento del ruolo del designer come atti-
vatore della cultura del taking-care, attraverso strategie di 
progettazione mirate alla minimizzazione dello scarto o al 
prolungamento del ciclo di vita dei capi. Nello specifico, gli 
approcci progettuali individuati sono stati clusterizzati in 
tre macro-gruppi:

  – activist design, che promuove una visione della moda 
attraverso l’attivismo sociale, come Fashion Revolution 
o Clean Clothes (De Castro, 2021). In questa prospetti-
va il taking-care è inteso come percorso rivoluzionario 
che parte dall’educazione verso un design consapevole, 
responsabile e attento alla sostenibilità nella sua di-
mensione olistica; 

  – hacktivist design, che promuove una visione della moda 
che sfrutta il potere e l’intensità di brand famosi per ali-
mentare creazioni riciclate, disassemblate ere ingegne-

traverso la valorizzazione sostenibile del patrimonio di co-
noscenza materiale.

Metodologia della ricerca
I dati alla base del presente articolo derivano in parte dal ba-

cino di conoscenza prodotta dal Laboratorio di Ricerca Fashion 
in Process (FiP) del Dipartimento di Design del Politecnico di 
Milano1 e dall’altra dalle indagini condotte per supportare la 
tesi di ricerca magistrale Left(L)overs (Barosi, 2022) condotta sul 
concetto di scarto nell’industria della moda per una sua seman-
tizzazione e ri-configurazione creativa all’interno del sistema.

Dal punto di vista metodologico, lo studio sulla cultura 
del taking-care come approccio progettuale per il sistema-
moda è stato articolato in tre fasi.

La prima si è focalizzata nell’identificazione degli approc-
ci progettuali al taking-care. Attraverso una ricerca preli-
minare (desk research) sono stati individuate 50 realtà del 
sistema moda che hanno dimostrato di aver messo in atto 

02. Look 1. In origine “la giacca di papà” | As it was: dad’s 
jacket. Eleonora Barosi

03. Look 1. Riparare, ridimensionare e ridisegnare come approccio progettuale di taking-care | Repaired, resized and 
restyled as a taking-care design approach. Eleonora Barosi
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04. Look 1. Dettagli: il rammendo creativo come esplorazione emotiva | Details: creative mendingasemotionalexploration. Eleonora Barosi



66 CORPI E CURA

  – Downcycling/valore d’uso, ovvero i capi vengono rici-
clati e trasformati in altri materiali e/o prodotti di mi-
nore qualità e valore generando un processo di abbas-
samento continuo della qualità e del valore (Tshifularo 
e Patnaik, 2020);

  – Second hand/valore di distribuzione, quando si trasferi-
scono i propri capi di abbigliamento ad altri soggetti per 
ricavare del profitto dal noleggio o vendita. Una forma 
di economia circolare oggi messa in profonda discussio-
ne dagli elevati costi legati alla logistica e alle spedizioni 
(Nicol-Schwarz, 2022); 

  – Upcycling/valore di produzione, che si focalizza sul 
“riuso creativo” dei componenti del prodotto raggiun-
gendo un valore d’uso del capo superiore a quello in 
origine. Questo processo risulta essere particolar-
mente virtuoso perché consiste nella riprogettazione 
creativa del prodotto stesso attraverso fasi di disas-
semblamento e ricomposizione delle parti di un capo, 

rizzate per alimentare nuove estetiche secondo i co-
dici prestabiliti della moda, come nel caso di Katerina 
Ivankov e Gentucca Bini (Perris et al., 2020);

  – craftivist design, che promuove una visione della moda 
come pratica artigianale che trasla contenuti della tra-
dizione in approcci di cura, come Otto von Busch (2008) 
e Denise Bonapace (Franzo e Vaccari, 2020). In questo 
ambito la cura è intesa come l’utilizzo di tecniche arti-
gianali espressione di eccellenza manifatturiera locale 
tramite un approccio guidato dal design che rigenera il 
contenuto dei capi.

La seconda fase ha approfondito, attraverso interviste semi-
strutturate, 15 dei 50 casi individuati che si sono dimostrati 
eccellenti nella gestione e riutilizzo dello scarto. L’obiettivo è 
stato quello di indagare e approfondire il valore che lo scarto 
può assumere in una sua ri-semantizzazione progettuale at-
traverso le metodologie progettuali legate al taking-care, che 
sono state riorganizzate in tre differenti direzioni:

05. Look 2. In origine “la giacca del nonno” | As it was: grandfa-
ther’s jacket. Eleonora Barosi

06. Look 2. La manipolazione come processo di semantizazione dello scarto | Manipulation as a process of semanti-
zation of waste. Eleonora Barosi



67OFFICINA* N.41

07. Look 2. Dettagli: applicazioni, arricciature e manipolazioni materiche | Details: applications, gathering, and textilemanipulations. Eleonora Barosi
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sfidando le logiche di creatività e re-invenzione tipi-
che del processo metodologico creativo di un designer 
(Vadicherla et al., 2017).

L’ultima fase è stata caratterizzata da un approccio speri-
mentale capace di combinare i dati delle precedenti due fasi 
per definire e tracciare traiettorie virtuose tese alla riconfi-
gurazione del rapporto tra sistema moda e scarto. In questa 
terza fase si inserisce la tesi magistrale Left(L)overs, che si 
configura in un servizio di taking-care per la moda e che 
opera sull’abbigliamento pre-loved (imgg. 02-05), post-pro-
dotto e post-consumo, attraverso operazioni di upcycling e 
con un approccio di craftivist design con l’obiettivo di rise-
mantizzare il capo attraverso un intervento di cultura ma-
teriale e artigianale.

La metamorfosi dello scarto. Il caso Left(L)overs
Left(L)overs deriva dalla volontà di donare una seconda vita 

ai leftovers – non solo intesi come sfridi di produzione/lavo-
razione o materiale fermo di magazzino – ma anche scarti di 
guardaroba, intesi come abiti lasciati all’oblio. È un sistema 
che pone l’attenzione sulla pratica artigianale del rammendo 

e del ricamo ri-generativo come strumento progettuale ac-
cessibile, scalabile e multidisciplinare. 

Left(L)overs è una piattaforma digitale che offre un vero e 
proprio servizio di riprogettazione di scarti di abbigliamen-
to post-consumo (imgg. 03-06). Il progetto è sostanziato da 
una esplorazione progettuale sulle pratiche tessili tradizio-
nali legate al tema della cura (img. 04) ed è volto alla codifica 
di approcci e processi per colmare le tre specifiche neces-
sità di un capo pre-loved: l’usura, la macchia e la “rimessa a 
modello”. Lavorazioni manuali e a macchina che partono dal 

rammendo e dal ricamo per sviluppare tecniche uniche e 
creative come il patchwork e l’agugliatura (img. 07).

Attraverso l’applicazione di competenze legate al ram-
mendo o al ricamo creativo, il designer riesce a ricostruire 
una relazione emotiva del rapporto individuo-abito. Grazie 
a questo potere rigenerante, il gesto progettuale del ram-
mendo non può che valorizzare le trame del tempo passato 
e le memorie frammentate. La metodologia intrapresa per 
delineare la piattaforma digitale del servizio di progettazione 
(img. 01) consiste in una espansione dei confini della pratica 
artigianale, tenendo in considerazione la potenzialità della 
longevità emotiva del capo d’abbigliamento (De Castro, 2021; 
Von Busch, 2008; Laitala, 2015; Cooper et al., 2017). 

Rammendare non è altro che una pratica basata su una 
serie di piccoli punti uniti intessuti nella trama che servo-
no a rinforzare una zona logorata o danneggiata dall’uso di 
un capo d’abbigliamento o di un tessuto, volti generalmente 
all’allungamento del ciclo di vita. Ma rammendare, come sug-
gerisce De Castro (2021, p. 1) “è uno stato mentale” che crea 
una connessione emotiva con il capo di cui ci si prende cura. 
Segni e cuciture che diventano il racconto di una relazione 

progettuale e di un racconto interiore.  
La messa in pratica di un esercizio appar-
tenente all’immaginario della tradizione 
diviene una rivisitazione critica della prati-
ca artigianale e un’attività in cui la tecnica, 
traslata da un immaginario domestico e da 
un ruolo conservativo, assume una funzio-

ne attiva, connettiva e finalmente visibile (Von Busch, 2008). 
Le pratiche artigianali narrano una storia di affetto affidata a 
quella lentezza che secondo Giordano (2012) deriva dell’inti-
mo gesto manuale, restando estranee alle dinamiche di ve-
locità delle mode. Grazie a questo potere rigenerante, il ge-
sto progettuale del rammendo echeggia le trame del passato 
come memorie frammentate (Ducrot, 2008). Il rammendo 
acquista oggi la valenza polisemica di una terapia sociale allo 
stesso tempo collettiva e individuale che nasce dall’incessan-
te pratica di ibridazione e re-iterazione della cultura mate-

Emerge un ruolo sempre più attivo 
e centrale del designer che agisce 
come facilitatore di longevità 
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NOTE
1 – Le principali ricerche sul tema della sostenibilità nella moda condotte dal Laboratorio 
di ricerca FiP sono state: DGGROW, Mapping Sustainable Fashion Opportunities for SMEs, 
2019; Erasmus+, FashionSEEDS, 2019; Design Re: Lab, 2013/2020. Cfr. fashioninprocess.com 
(utlimo accesso gennaio 2023); D’Itria, E. (2022), Driving sustainability in fashion through 
design. Experimenting with the role of design in the development of a circular fashion supply 
chain model, Tesi di Dottorato, Politecnico di Milano.
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riale (Vacca, 2013). In Left(L)overs, il ruolo del design è quindi 
fondamentale per promuovere sensibilizzazione e attivare 
una cultura taking-care. Emerge, quindi, un approccio gui-
dato dal design che ha come obiettivo la rigenerazione delle 
pratiche basate sulla tradizione e dei loro significati culturali. 
Le azioni progettuali si fondono su approcci transdisciplinari 
e transculturali, in un’ottica di localismo cosmopolita sosteni-
bile (Brown e Vacca, 2022) in grado di rivitalizzare un capo di 
abbigliamento destinato alla dismissione.

Conclusioni
Questo articolo ha discusso come il sovraccarico gene-

rato dal modello lineare nell’ambito del sistema moda abbia 
diffuso logiche paradossali di sfruttamento del patrimonio 
umano, culturale, ambientale ed economico. Partendo dalla 
comprensione dell’urgenza di un cambiamento nell’attuale 
modello operativo, si presenta un sistema guidato dal design 
che ripensa lo scarto come opportunità, risemantizzandolo e 
riconfigurato in modelli virtuosi e narrazioni rilevanti. Nelle 
produzioni di moda, l’usura precoce coinvolge maggiormen-
te la sfera semiotica rispetto a quella fisica degli indumenti 
e necessita un ripensamento dell’intero sistema produtti-
vo. Il taking-care si pone quindi come filosofia progettuale 
in grado di rivitalizzare un capo di abbigliamento destinato 
alla dismissione trasformando lo scarto in valore (Middle-
ton, 2014). In questo scenario, così come sostenuto nella di-
chiarazione di Montreal del 2017 (UNESCO, 2017), emerge il 
ruolo sempre più attivo e centrale del designer che si serve 
di tecniche e processi con l’obiettivo di preservare il valore 
materiale e immateriale del capo. Agisce come facilitatore 
di longevità attraverso pratiche, processi e metodi di ricerca 
e progettazione, tenendo in considerazione la potenzialità 
della durabilità fisica ed emotiva di un capo di abbigliamento 
(Chapman, 2009). In questo contesto, il ruolo del designer è 
sempre più centrale ed emerge non solo in relazione al pro-
cesso di creazione di un prodotto, ma soprattutto nell’edu-
cazione dei consumatori ai valori della sostenibilità sociale, 
culturale, ambientale ed economica (D’Itria e Vacca, 2021).*
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Left(L)overs 
Semanticizing waste in the Fashion System 

Genesis of Waste in the Fashion System
The dominant economic model in the fash-
ion industry today is the linear (take-make-
dispose) model, which, as the Ellen Mac-
arthur Foundation argued (2018), exploits 
natural resources without considering their 
potential for circular regeneration and reuse 
in the next production or consumption cycle 
(Braungart and McDonough, 2009). Moreo-
ver, overabundance, compulsive consumer-
ism, and physical and semiotic obsolescence 
(Fabris, 2010, p. 170) in fashion production 
culminate in irresponsible behaviors of serial 
accumulation and early disposal of garments. 
An economic system relies primarily on the 
anticipated disaffection of objects due to the 
continuous narratives that the system itself 
produces (Fabris, 2010). 
In this situation, discarding is a direct con-
sequence of a supply chain that is exces-
sive, misleading, and distorted. Therefore, 
waste becomes an entity and acquires all of 
its characteristics: value, importance, and—
above all—gravity (Binotto and Payne, 2017). 
Two primary types of waste can be identi-
fied in the current fashion system: pre- and 
post-consumer. The first is empirical data 
associated with the different stages that con-
stitute the production chain of goods and 
emphasizes the need to design for change in 
the upstream design processes of the fashion 
system already (De Castro, 2021). The second 
and privileged subject of this essay is related 
to the obsolescence of fashion products. It 
reflects the increasingly frequent termination 
of consumers’ emotional bond with their-own 
objects, which quickly lose value and are dis-
carded too soon. Given these concerns, this 
article discusses the urgency of rethinking 
post-consumer waste in the fashion system. 
Specifically, it investigates the culture of tak-
ing care as a design-mediated approach, 
intending to identify and generate positive 
development trajectories through the sus-
tainable enhancement of material knowledge 
heritage.

Research Methodology
The data on which this article is based derive in 
part from the knowledge gained by the Fash-
ion in Process (FiP) Research Laboratory of 
the Department of Design of the Politecnico di 
Milano and from the investigations conducted 
to support the master’sdissertation Left(L)
overs (Barosi, 2022). The thesis’sprimary pur-
pose is to reflect on waste in the fashion in-
dustry towards a semanticizationand creative 
re-configuration process within the system.
Methodologically, the study on the culture 
of taking care as a design approach for the 
fashion system involves three stages. The first 
focuses on identifying design approaches to 
taking care. The study identifies 50 fashion 
realities through preliminary desk research 
demonstrating the implementation of origi-
nal and effective design strategies to extend 
fashion products’life cycle. The result is-
recognizing the designer’s role as an activator 
of the culture of taking care through design 
strategies intended to minimize waste or ex-
tend garments’life cycle. Specifically, the stu-
dio clustersthe design approaches into three 
macro-groups:

 –activist design, which promotes a vision 
of fashion through social activism, such as 
Fashion Revolution or Clean Clothes (De 
Castro, 2021). From this perspective, taking 
care is understood as a revolutionary path 
that begins with education in responsible 
and sustainability-conscious design in its 
holistic dimension;
 –hacktivist design, which promotes a vision 
of fashion that harnesses famous brands’ 
power to provide recycled, disassembled, 
reengineered creations to fuel new aes-
thetics according to established fashion 
codes, as in the case of Katerina Ivankov 
and Gentucca Bini (Perris et al., 2020);
 –craftivist design, which promotes a vi-
sion of fashion as an artisanal practice that 
translates aspects of tradition into curation 
approaches, such as Otto Von Busch (2008) 
and Denise Bonapace (Franzo and Vaccari, 

2020). Here, taking careemploys artisanal 
techniquesthat express local manufactur-
ing excellence through a design-drive-
napproach that regenerates the garments’ 
content.

Through semi-structured interviews, the sec-
ond phase delves into 15 of the 50 cases identi-
fied that have excelled in waste management 
and reuse. The objective isto investigate and 
enhance the value that waste can assume in 
its design re-semanticizationthrough methods 
related to taking care, which is then reorgan-
ized in three different directions: 

 –downcycling/use value, i.e., garments are 
recycled and transformed into other ma-
terials and products of lower quality and 
value-generating a process of continuous 
reduction of quality and value (Tshifularo 
and Patnaik, 2020);
 –secondhand/distribution value, i.e., when 
people rent or sell their garments to other 
parties to obtain profit, a form of a circular 
economy that now is stronglychallenged by 
the high costs associated with logistics and 
shipping (Nicol-Schwarz, 2022);
 –upcycling/production value focuses on the 
“creative reuse” of product components 
to achieve a higher value in using the gar-
ment than originally. This process is par-
ticularly virtuous because it consists of the 
creative redesign of the product through 
stages of disassembling and reassembling 
the garment’sparts. It challenges the logic 
of creativity and re-invention representa-
tive of a designer’s creative methodological 
process (Vadicherla et al., 2017).

The last phase is an experimental approach 
that combines data from the previous two 
phases to define and trace virtuous trajecto-
ries to reconfigure the relation between the 
fashion system and waste. This third phase 
includes experimentations provided by the 
master’sthesis Left(L)overs. It is configured as 
a taking care service for fashion. It operates on 
pre-loved (Fig. 1, Fig. 4), post-produced, and 
post-consumer clothing through upcycling 
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operations with a craftivist design approach 
to re-semanticizethe garment through craft 
techniques.

The Metamorphosis of Waste: The Left(L)
overs Case
Left(L)overs stems from the desire to give a 
second life to leftovers—not simply produc-
tion/processing scraps or stationary stor-
age material—but also wardrobe scrapsand 
discarded clothes. It is a system that focuses 
on the craft practice of regenerative mend-
ing and embroidery as an accessible, scalable, 
and multidisciplinary design tool. 
Left(L)overs is a digital platform that offers a 
genuine redesign service for post-consumer 
clothing wastes (Fig. 02, Fig.05). The project 
leads from a design exploration of traditional 
textile practices related to takingcare (Fig. 
03). Thus, codifying approaches and pro-
cesses to address three specific needs of a 
pre-loved garment: repairing wear, remov-
ing a stain, and refashioning. Hand and ma-
chine work starts from mending and creative 
embroidery,developing unique and creative 
techniques such as patchwork and needle-
work (Fig. 06). By applying skills related to 
mending or creative embroidery, designer-
scan reconstruct an emotional relationship 
between the individual and their clothing. 
Through this regenerative power, the design 
gesture of mending can only enhance the tex-
tures of past time and fragmented memories. 
The methodology was undertaken to deline-
ate the digital platform of the design service 
(Fig. 7)consists of an expansion of the bounda-
ries of craft practice taking into account the 
potential of the garment’s emotional longev-
ity (De Castro, 2021; Von Busch, 2008; Laitala, 
2015; Cooper et al., 2017). 
Mending is nothing more than a practice 
based upon a series of tiny, joined stitches 
woven into the weave that serves to reinforce 
an area worn or damaged by a garment or 
fabric’s use, generally to extend the life cycle. 
However, as De Castro (2021, p. 1) suggests, 

mending “is a state of mind” that creates an 
emotional connection with the garment be-
ing cared for in which marks and seams be-
come the story of a design relationship,an in-
ner narrative. The enactment of an exercise 
that belongs to the imaginary of tradition be-
comes a critical revisitation of craft practice 
and an activity where technique, transformed 
from a domestic imaginary and a conservative 
role, assumes an active, connective, and fi-
nally visible function (Von Busch, 2008). Craft 
practices tell a story of affection entrusted 
to that slowness that, according to Giordano 
(2012), derives from the intimate manual ges-
ture that remains alien to the speed dynam-
ics of fashions. Thanks to this regenerating 
power, the design gesture of mending echoes 
the textures of the past as fragmented memo-
ries (Ducrot, 2008). Repairing today acquires 
the polysemous valence of a social therapy at 
once collective and individual that arises from 
the incessant practice of hybridization and 
re-iteration of material culture (Vacca, 2013). 
Thus, in Left(L)overs, design is crucial to pro-
mote awareness and activate a culture of tak-
ing care. A design-drivenapproach emerges 
to revive tradition-based practices and their 
cultural meanings. In this perspective, design 
grounds in transdisciplinary and transcultural 
approaches, with a view to sustainable cos-
mopolitan localism (Brown and Vacca, 2022) 
that can revitalize a garment destined for dis-
posal.

Conclusions
This article discussed how the overload gen-
erated by the linear economic model within 
the fashion system had spread paradoxical 
logics of human, cultural, environmental, and 
economic heritage exploitation. Beginning 
from understanding the urgency to change 
the current operating model, it presents a 
design-drivensystem that rethinks waste 
as an opportunity, resemanticizing and re-
configuring it into virtuous patterns and 
relevant narratives. In fashion productions, 

garments’ early use and tear involves the se-
miotic sphere more than the physical sphere 
of garments and necessitates rethinking the 
entire production system. Accordingly, tak-
ing care emerges as a design philosophy that 
can revitalize a garment destined for disposal 
by transforming waste into value (Middleton, 
2014). As advocated in the 2017 Montreal Dec-
laration (UNESCO, 2017), the increasingly ac-
tive and central role of the designer who uses 
techniques and processes intended to pre-
serve the garment’s material and intangible 
value emerges in this scenario. The designer 
acts as a facilitator of longevity through re-
search and design practices, processes, and 
methods and considers a garment’s potential 
for physical and emotional durability (Chap-
man, 2009). In this context, the designer’s role 
is increasingly central. It emerges not only 
concerningcreating a product but particular-
ly in educating consumers about the values of 
social, cultural, environmental, and economic 
sustainability (D’Itria and Vacca, 2021).*

Notes
1 – The leading research on sustainability in fashion 
conducted by the FiP Research Lab were DGGROW, 
Mapping Sustainable Fashion Opportunities for SMEs, 
2019; Erasmus+, FashionSEEDS, 2019; Design Re: Lab, 
2013/2020. See fashioninprocess.com; Driving sustain-
ability in fashion through design. Experimenting with the 
role of design in developing a circular fashion supply 
chain model (D’Itria, 2022, doctoral dissertation).




