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COME PER UN VESTITO
INTRODUZIONE





Mostra di calzature Re-Inventing Shoes, Fuorisalone 2015, Milano, calzature create con l’ausilio della stampa 3D nell’ambito. 
Dall’alto a sinistra:  di Zaha Hadid le cui lingue richiamano il gioco delle fi amme,  di Ross Lovegrove tra il verde e 
l’azzurro che richiama l’acqua,  di Ben Van Berkel che richiama il movimento sinuoso di un’architettura,  di 
Micheal Young per Unied Nude con la sua lavorazione traforata atta ad evocare un pizzo e  di Fernando Romero che 
vuole ricordare un corallo.  
Nella pagina seguente la Whitney Bag di Max Mara realizzata in collaborazione con Renzo Piano e ispirata al Whitney Museum 
of Art di New York. La borsa, dalla nuance tra il bianco ghiaccio e l’azzurro pastello, presenta delle scanalature verticali paral-
lele che richiamano le travi metalliche utilizzate dall’architetto per la riqualifi cazione dell’immobile. 
Immagini tratte da: http://www.spaziodabitare.it/blog/2015/12/02/larchitettura-moda-la-moda-architettura





Franco  LA CECLA, Contro l’architettura, Bollati Borighieri, Torino, 2008, pp. 14-15

Ibidem, p. 19



Renzo Piano venne assunto da Lee Bollinger, rettore della Columbia University, per la realizzazione del General 
Plan e di una parte degli edifi ci che avrebbero dovuto comporre l’ampliamento del college a nord del suo cuore più antico 
per ospitare venticinquemila nuovi studenti. Il piano prevedeva di pensare allo sviluppo di un’area davvero molto consi-
stente, che si estendeva per dieci isolati del quartiere della Black Harlem, una delle zone più povere della città, con tassi 
di analfabetizzazione e criminalità piuttosto elevati, quest’ultimo rientrato solo nel corso degli ultimi tempi. La Columbia 
University, che è tra le maggiori potenze immobiliari della città, approfi tta di questo clima di generale miglioramento del-
le condizioni di vita nel quartiere per acquisire immobili pagando le persone perchè se ne andassero, facendo traslocare 
anche diverse attività. L’università non gode di ottima reputazione nel quartiere perchè considerata, a causa di passati 
trascorsi, una speculatrice che avrebbe creato un quartiere d’elitè cancellando la vera Harlem, quella delle case di mattoni 
rossi, dei grandi spazi pubblici animati dai latini e afroamericani in abiti extra large che ballano per le strade a ritmo di 
hip-hop e che organizzano i barbecue lungo i marciapiedi. Per questi motivi sono state diverse le manifestazioni contro 
le intenzioni della Columbia e Piano, consapevole della situazione, prende a cuore la battaglia degli abitanti di Harlem ed 
elabora un progetto che mirava a far convivere pacifi camente i due soggetti, che potesse diventare un’occasione per risol-
vere lo stato di degrado del quartiere. Così mette a punto un piano basato sul dialogo con la cittadinanza (grazie all’aiuto 
dello stesso Franco La Cecla, chiamato in veste di antropologo da Renzo Piano), il rispetto del contesto ambientale e sim-
bolico del posto, ipotizza un campus universitario che fosse penetrabile, abbassa le altezze degli edifi ci e ne destina i primi 
due piani ad attività pubbliche e commerciali. L’impostazione di questa progettazione partecipata di fatto non piacque alla 
Columbia University che, piano piano, cominciò a ridurre sempre l’area d’intervento di Piano, al quale alla fi ne toccò solo 
la realizzazione di qualche edifi cio.



Opera cit. p. 2, pp. 24-38















Premio Colore 2018, , coordina-
mento scientifi co Prof. Arch. Ph. D. Anna Marotta, Associazione Italiana del Colore, Conferenza del colore, Firenze, 11-12 
settembre 2018



CAPITOLO 1
PEOPLE & THE CITY

Analizzando le immagini dell’Armani Chater House di Hong Kong, è possibile percepire, tanto nella versione di 

Massimiliano e Doriana Fuksas quanto nel restyling del 2011, una certa sensibilità rivolta allo studio della città 

e dei suoi abitanti. Come afferma lo stesso Giorgio Armani, Hong Kong è una città cosmopolita, dove Oriente e 

Occidente si fondono insieme, è una città vibrante e stimolante e questi aspetti possono essere colti nelle pareti 

e nelle insegne luminose dello store, indice dell’alto livello tecnologico raggiunto dalla città. Le pareti in vetro 

inciso e illuminato cambiano colore in continuazione, come a ricordare la velocità con cui la città si muove e si 

modiÀ ca, oltre a voler creare atmosfere particolari che possano avvolgere e coinvolgere le persone. Sono infatti i 

visitatori i veri protagonisti della scena e proprio a loro si vogliono donare emozioni uniche, facendo loro respi-

rare, prima,  un’atmosfera che riÁ etteva l’anima più avanguardistica della città fatta di luci, Á ussi e tecnologie, 

ora, un clima più soÀ sticato e rilassato che guarda tanto alla tradizione quanto alla modernità di questa città, 

quindi alla complessità culturale della società che la abita e la vitalizza. Ciò su cui si vuole puntare l’attenzione 

è il ruolo delle scienze sociali nel progetto di architettura che, in questo caso studio, si esplica in duplice modo nel 

considerare la città nella sua generale complessità e nel prendere a cuore i bisogni del singolo individuo mediante 

la cura degli aspetti percettivi e comunicativi.

Le immagini della pagina successiva mostrano, in alto, un’insegna e una parete luminosa, al centro le mutazioni 

cromatiche del lounge bar progettato dai coniugi Fuksas, in basso alcuni ambienti espositivi, a sinistra nella 

versione del 2002 e a destra dopo il restyling del 2011. 

Fonti: http://www.studiosarti.it/portfolio-view/armani-chater-house/; http://inspiringdesign4you.blogspot.

com/2012/06/fabulous-concept-store-of-armani.html; https://commons.wikimedia.org/wiki/File:HK_Cen-

tral_Chater_House_lighting_wall_Giorgio_Amani_Nov-2012.JPG





1.1 moda, architettura e società



Nel 1733 il meccanico inglese John Kay inventò la navetta volante per il telaio a pedale, facendo aumentare sensi-
bilmente la produttività  dei tessitori. Il progressivo e repentino sviluppo della tecnologia fece sì che nell’arco di pochi anni 
si succedettero telai meccanizzati sempre più ingeniosi. Nel 1764 James Hargreaves inventò il primo fi latoio meccanico a 
lavoro intermittente (chiamato  o ); nel 1769 Richard Arkwright applicò al fi latoio meccanico la 
ruota idraulica e nel 1785 Edmund Cartwright vi applicò il motore a vapore. Il sistema jacquard infi ne, opera del francese 
Joseph-Marie Jacquard, consentiva di realizzare dei disegni su stoff a con l’impiego di cartoni perforati.







Nel 1964 a Ponzano Veneto viene fondata la casa di moda Benetton che lancia la maglieria tinta di vivacissimi 
colori, prodotta e venduta nelle architetture progettate dallo Studio Scarpa di Afra e Tobia Scarpa che hanno contribuito in 



modo signifi cativo a caratterizzare il territorio del piccolo comune trevigiano. Queste opere sono infatti testimonianza di 
un lavoro di ricerca estetica e funzionale. 













Federico BONI, Fabio BOGGI, Sociologia dell’architettura, Carocci Editore, Roma, 2011, p. 126



Ray OLDENBURG, Celebrating the third place. Inspiring stories about the “Great Good Places” at the heart of 
our communities, Marlow&Company, New York, 2001, p. 43



Ibidem, p. 91

Ibidem, p. 55



Ibidem, p. 59

Ibidem, p. 143





1.2 LA DIFFICOLTÀ DI ESSERE ARCHITETTI OGGI





Anna LAZZARINI, Il mondo dentro la città. teorie e pratiche della globalizzazione, Bruno Mondadori, Tori-
no-Milano, 2013, p. 26



Ibidem, p. 18







Federico BONI, Fabio BOGGI, Sociologia dell’architettura, Carocci Editore, Roma, 2011, pp. 50-51





Ibidem, pp. 52-55





Nella pagina seguente, in alto il Crystal Palace di Joseph Paxton, realizzato in occasione dell’esposizione Universale del 1851, 
Hyde Park, Londra. Una delle massime celebrazioni del trionfo dell’industria e della scienza. Foto tratta da: https://www.
imagenesmy.com/imagenes/crystal-palace-exhibition-london-1851-a5.html

In basso, Cherles Friederick Wort e la sua boutique di Parigi. 
Foto tratta da: https://wondernet.bagheeraboutique.com/charles-frederick-worth-colloqui-immaginari/





A sinistra: la ex Casa del fascio di Giuseppe Terragni, Como, 1932. Considerata uno dei migliori esempi del Razionalismo 
Italiano, si inserisce nel novero delle architetture appartenenti all’International Style con la monumentalità della sua geo-
metria. Razionalità e funzionalità sono le parole d’ordine, vetrocemento, leghe metalliche e vetro i materiali impiegati, quelli 
dell’innovazione. Foto tratta da: https://de.wikipedia.org/wiki/Casa_del_Fascio_(Como)

A destra: Coco Chanel in uno scatto del 1945 con il suo iconico . Anche la moda femminile si fa proselite di una fi losofi a 
di pensiero innovativa, votata alla ricerca di una raffi nata comodità. Le linee semplice e pure defi niscono una nuova idea di 
eleganza e di femminilità, libera da ogni ornamento.
Foto tratta da: www.pinterest.it



A sinistra: edifi ci a torre INA Assicurazioni in viale Etiopia a Roma, progetto di Mario Ridolfi  e Wolfgang Frankl, 1949-55. Que-
ste opere rientrano nel programma edifi catorio di Ina-Casa, costituito dalla legge Fanfani del 28 febbraio 1949, con lo scopo 
di realizzare dei grandi quartieri residenziali, tramutatisi in terreni di sperimentazione per la ricerca di un linguaggio archi-
tettonico che parlasse del popolo.Fotografi a realizzata dallo studio Vasari, Accademia Nazionale di San Luca, complesso archi-
vistico . http://www.architetti.san.beniculturali.it/web/architetti/cron-gen/galleria-evento-generale?pid=san.
dl.SAN:IMG-00005841&idArticle=20633&titolo_origine=Il%20dopoguerra%20e%20la%20ricostruzione&ambito=percorsi

A destra: Cecil Beaton in uno scatto comparso sulla rivita  British Vogue del 1941. La modella è circondata dalle macerie e i suoi 
indumenti fanno mostra delle ristrettezze imposte dalla guerra. Gli abiti sono stretti e corti, realizzati con la quantità minima 
di stoffa come prescriveva l’ordinanza Utility Clothing Scheme. Foto tratta da: https://fashionhagspodcast.com/2016/05/18/
episode-15-fashion-photography/attachment/118433/



A sinistra: Casa alta popolare a 11 piani per 500 locali INA-CASA, quartire QT8, zona sud-est, pressi fi ume Olona, 1945, archi-
tetti Pietro Lingeri e Luigi Zuccoli. In occasione dell’VIII Triennale di Milano, la prima dopo il grande confl itto, incentrata sul 
tema dell’abitazione, viene realizzato un quartiere sperimentale di espansione della città verso nord-ovest (il QT8), tra viale 
Certosa e l’ippodromo di San Siro. Il piano urbanistico, fi rmato da Pietro Bottoni, prevedeva la realizzazione di una serie di 
edifi ci prefabbricati multipiano dall’imponente sviluppo longitudinale e altimetrico, atti ad ospitare alloggi perlopiù di pic-
cola dimensione. Foto tratta da: http://www.lombardiabeniculturali.it/archivi/unita/MIUD02F97E/ 

A destra: Audrey Hepburn in Givenchy con William Holden sul set di Sabrina, 1954. Gli anni del dopoguerra sono anni di ri-
costruzione a 360 gradi, dalle città alle persone. La moda torna a proporre un’immagine femminile elegante e romantica e lo 
sviluppo del  fornisce un’occasione di rinascita per tutte le donne. 
Foto tratta da: https://www.artribune.com/progettazione/moda/2018/04/gli-anni-cinquanta-e-la-moda-miti-riti-e-ossessio-
ni-lungo-il-fi lo-nascosto/attachment/audrey-hepburn-in-abiti-givenchy-con-william-holden-sul-set-di-sabrina-1954/



A sinistra: , di Francesco Rosi, 1963, vincitore del premio Leone d’Oro. Pellicola di denuncia della corruzio-
ne e delle speculazioni immobiliari in un’Italia ormai fuori dal confl itto, stabile e affamata di benessere ma, di fatto, ancora 
incompiuta. Non era importante , le strategie economiche erano il vero obiettivo. 
Foto tratte rispettivamente da: https://www.glistatigenerali.com/economia-civile-solidale/le-esecuzioni-immobiliari-fan-
no-guadagnare-soltanto-gli-speculatori/
https://www.artribune.com/attualita/2014/12/le-mani-sulla-citta-mafi a-capitale-cinquantanni-dopo-il-fi lm-di-rosi/

A destra: scene tratta dal fi lm , basato sull’omonimo musical di Broadway del 1967, composto da James Rado, Gerome 
Ragni e Galt MacDermot. Viene rappresentato lo spirito ribelle degli anni ‘60, ben incarnato dagli , che con i loro capelli 
lunghi, i pantaloni a zampa, le scarpe da ginnastica, i vestiti larghi e i fi ori tra i capelli manifestavano il rifi uto per la divisa 
militare, apertamente contrari alla guerra del Vietnam e sostenitori degli ideali di pace e libertà.
Foto tratta da: http://www.okf.czest.pl/hair-milos-forman-retrospektywa



A sinistra: Piazza Italia, New Orleans, Louisiana, USA, 1978, Charles Willard Moore. Opera esemplare del post-modernismo, 
un progetto di riqualifi cazione urbana che si prefi ggeva anche lo scopo di creare un’atmosfera familiare per la comunità 
italiana residente in città. Chiara la rottura con i rigidi dettami del Movimento Moderno.
Immagini tratte rispettivamente da: https://lapinterest.eu/piazza-d-italia-new-orleans-attraction.html e https://iolandabian-
chi.wordpress.com/2015/05/12/a-postmodern-achievement-piazza-ditalia-new-orleans/ (foto di Hagen Stier)

A destra: l’iconico  di Giorgio Armani, scaturito dalla decostruzione della giacca maschile, pensato per la donna mo-
derna, intrapredente, determinata, di successo. Il termine  inizia a divenire parola chiave tanto per l’architet-
tura quanto per la moda.
Foto tratta da: http://www.theladycracy.it/2015/03/27/atribute-i-40-anni-di-giorgio-armani/



A sinistra, in alto: il nuovo centro direzionale del porto di Anversa (2009-2016) fi rmato Zaha Hadid con la sua sottile struttu-
ra metallica interamente ricoperta di vetro che simula ora un diamante, ora una nave sulla cresta dell’onda che si appoggia 
delicatamente sulla copertura di un’architettura storica prima dismessa. In basso, il Citylife Shopping Center di Milano (2004-
2017) con le sue tre torri fi rmate Hadid, Liebeskind e Isozaki, una delle aree pedonali più grandi d’Europa, realizzata nell’am-
bito del progetto di riqualifi cazione dello storico polo urbano della Fiera di Milano. Ospita servizi sia pubblici che privati, tra 
cui uffi ci, appartamenti, aree commerciali, il secondo parco più grande della città e il primo campo pratica di golf d’Europa nel 
cuore di un’aerea urbana. Sono solo due esempi del livello di spettacolarizzazione raggiunto dall’architettura tra gli anni ‘90 
e 2000, a cui fa seguito anche la spettacolarizzazione della moda con i suoi  e le grande catene di abbigliamento 
come Zara ed H&M, immagini della globalizzazione e della società di massa. 
Foto tratte rispettivamente da: http://www.ingegneri.info/news/strutture/un-diamante-di-zaha-hadid-per-il-porto-di-anver-
sa/; https://www.mark-up.it/city-life-partnership-tra-generali-e-sonae-sierra/; https://www.imagenesmy.com/imagenes/za-
ra-new-this-week-0e.html ; http://getrudemagazine.com/pop-culture/largest-hm-store-in-the-world-opening-in-nyc/ 



CAPITOLO 2
La percezione visiva nella quotidianità



2.1 SCIENZA E PERCEZIONE VISIVA: LA CINESTESI

Bastian Henry Charlton (1837-1915) fu un medico britannico, professore di anatomia patologica e medicina 
interna presso l’Università di Londra.

http://www.treccani.it/enciclopedia/cinestesia/



FIGURA 1 _ Anatomia dell’orecchio umano.
https://www.medicinapertutti.it/argomento/labirinto-membranoso/



FIGURA 2 _ Schematizzazione dell’apparato visivo.
http://alloptics.altervista.org/joomla/it/appara-
to-visivo





FIGURA 3 _ Angoli degli assi visivi. 
Massimo HACHEN, Scienza della visione, Apogeo, Milano, 2007
Tanto più l’oggetto è vicino, tanto maggiore sarà l’angolo tra gli assi visivi.



Massimo HACHEN, Scienza della visione, Apogeo, Milano, 2007, p. 23

FIGURA 4 _ Stati di moto e di quiete di un quadrato, Massimo HACHEN, Scienza della visione, 
Apogeo, Milano, 2007, p. 24



Ivi, p. 24



Da sinistra a destra: 
Abito con gonna a ruota a righe orizzontali arancioni e celesti, Antonio Marras, collezione Primavera Estate 2015, Milano Fashion Week.
https://www.unadonna.it/moda/antonio-marras-la-sfi lata-ss-2015-alla-milano-fashion-week/136972/attachment/antonio-marras-runway-mi-
lan-fashion-week-womenswear-springsummer-2015-22/

Abito a righe verticali bianche e arancio ispirazione anni Sessanta, Moschino, collezione Primavera Estate 2013, Milano Fashion Week. 
https://www.stile.it/2012/09/21/i-divertenti-anni-sessanta-di-moschino-552-id-106089/

Abito multicolor con corpino a righe verticali e gonna a pieghe libere a righe orizzontali, Alberta Ferretti, collezione Primavera Estate 2014, 
Milano Fashion Week. http://www.agendaviaggi.com/milano-fashion-week-mood-dalle-sfi late-pe-2014-2/

Abito a righe oblique e orizzontali bianche e nere, Oscar de la Renta, collezione Primavera Estate 2013, New York Fashion Week.
https://moda.pourfemme.it/foto/oscar-de-la-renta-sfi lata-primavera-estate-2013_8491.html#3

Queste creazioni di moda mostrano alcune varietà di effetti ottici che si possono ottenere mediante l’uso della linea. Si può notare come la 
seconda fi gura, partendo da sinistra, appaia molto più slanciata della prima, così come gli ultimi due outfi t risultino decisamente più dinamici 
dei primi grazie alla combinazione di linee con diverso orientamento. 



FIGURA 5 _ Cavalli rossi e blu, Franz Marc, 1912, tempera su carta, Lenbachhaus, Monaco di Baviera, Germania.

Soffermando l’attenzione prima su un cavallo e poi sull’altro, si può constatare che il cavallo rosso appare molto più vicino a 
noi di quello blu, nonostante sia collocato alle spalle di quest’ultimo.



Massimo HACHEN, Scienza della visione, Apogeo, Milano, 2007, p. 100



FIGURA 6 _ Illusione di A. Fick, 1851. 
Massimo HACHEN, Scienza della visione, Apogeo, Milano, 
2007, p. 101

FIGURA 7 _  In alto: Effetto centrifugo del colore chiaro; in bas-
so: forze centrifughe e centripete.
Massimo HACHEN, Scienza della visione, Apogeo, Milano, 
2007, pp. 46-101. A parità di dimensioni, il quadrato bianco 
appare più grande di quello nero, così come il cerchio giallo 
sembra espandersi nel foglio.



Figura 8 _ Illusione di H. Z. Ebbinghaus e E. B. Titchener, 1897. 
Nell’immagine soprastante si osserva come la dimensione degli elementi che circondano un oggetto infl uenzino la percezione 
delle sue reali dimensioni. Possiamo infatti notare come il quadrato e il cerchio rossi circondati da elementi più piccoli appa-
iano più grandi dei loro gemelli circondati da fi gure più piccole.
Massimo HACHEN, Scienza della visione, Apogeo, Milano, 2007, p. 102



FIGURA 9 _ L’oculo della Camera degli sposi, Andrea Mantegna, 1465-74, Castello di 
San Giorgio, Mantova.
L’illusione ottica creata dall’artista infonde una sensazione di espansione della stan-
za oltre le pareti.



FIGURA 10 _ Illusione 
prospettica: il quadrato 
vicino alla linea d’oriz-
zonte appare più grande 
degli altri due. 
Massimo HACHEN, Scien-
za della visione, Apogeo, 
Milano, 2007, p. 103.



FIGURA 11 _ Illusione di J. C. F. Zollner, 1860. 
https://www.focusjunior.it/scienza/natura/illusioni-ottiche/illusioni-ottiche-l-illusione-di-zoellner/
Questo tipo di illusione consiste nel fatto che due rette parallele appaiono convergente se intersecate da segmenti inclinati 
con opposta angolazione.

Nella pagina successiva: FIGURA 12 _ Coffe wall, illusione di R. L. Gregory e P. Heard, 1979, Massimo HACHEN, Scienza della 
visione, Apogeo, Milano, 2007, p. 105.
Il Coffe wall, o Cafè wall, è un’illusione ispirata dal rivestimento in piastrelle del muro di un cafè della cittadina inglese di 
Bristol. L’alternanza di piastrelle chiare e scure separate orizzontalmente da una linea di fuga e sfalsate in verticale, fa sì che 
le fi le sembrino convergere in direzioni alternate. 





2.2 La psicologia della forma





Rudolf ARNHEIM, Arte e percezione visiva, Feltrinelli, Milano, 1978, p. 64



Ivi, p. 70

FIGURA 13 _ Massimo HACHEN, Scienza della visione, 
Apogeo, Milano, 2007, p. 16

Il design di questa pentola non è funzionale al suo 
corretto utilizzo poichè comunica indizi errati agli 
utilizzatori.



Ivi, p. 68

Massimo HACHEN, Scienza della visione, Apogeo, Milano, 2007, p. 27



Ivi, p. 29

FIGURA 14 _ Legge della vicinanza, www.teologiafermo.it/it/Percezione_e_Gestaltpdf
“Le parti di un insieme percettivo vengono raccolte in unità conforme alla minima distanza”, Massimo HACHEN, Sienza della 
visione, Apogeo, Milano, 2007, p. 29



Rudolf ARNHEIM, Arte e percezione visiva, Feltrinelli, Milano, 1978, pp. 82-83

Massimo HACHEN, Scienza della visione, Apogeo, Milano, 2007, p. 30

FIGURA 15 _ Legge dell’uguaglianza. Da sinistra: unifi cazione per somiglianza di dimensione, unifi cazione per confi gurazio-
ne differente, unifi cazione per differente chiarezza e unifi cazione per colore.



FIGURA 16 _ Legge della chiusura. Immagine creata dall’autrice. 
In questa immagine vengono proposte delle fi gure incomplete che potrebbero essere viste come un insieme ordinato di segni 
tale per cui, in virtù dell’esperienza pregressa, si è perfettamente in grado di cogliere a sinistra un quadrato e un cerchio e a 
destra la parola “Gestalt”.



FIGURA 17 _ Legge della forma chiusa, Massimo HACHEN, Scienza della visione, Apogeo, Milano, 2007, pp. 29-30
Gli elementi defi niti da un contorno chiuso catturano maggiormente l’attenzione.

FIGURA 18 _ Legge del destino comune. www.liceodechirico.it/materiali/DIDATTICO/percezione%20e%20composizione.pdf
La fi gura a sinistra viene percepita come la somma di una linea curva e di una spezzata, diffi cilmente come la somma di due 
elementi costituiti in parte da una curva e in parte da una spezzata.



FIGURA 19 _ Legge del movimento comune. Massimo HACHEN, Scienza della visione, Apogeo, Milano, 2007, p. 33



FIGURA 20 _ La legge dell’esperienza passata, ht-
tps://www.weblogo.it/le-leggi-della-percezione-visi-
va-secondo-la-scuola-della-gestalt/



FIGURA 21 _ Legge della pregnanza, Massimo HACHEN, Scienza della visione, Apogeo, Milano, 2007, pp. 37-38

FIGURA 22 _ Legge della pregnanza, http://www.waltertopino.it/gestalt-e-regole-che-la-governano/



2.3 SPAZIO E GESTALT: LO SPAZIO BIDIMENSIONALE E LA 

RICERCA DI EQUILIBRIO



Ivi, p. 43

FIGURA 23 _ Forze spaziali, Massimo HACHEN, Scienza della visione, Apogeo, Milano, 2007, p. 44





Rudolf ARNHEIM, Arte e percezione visiva, Milano, Feltrinelli, 1978, p. 32

FIGURA 24 _ Quadrato e cerchio 
vengono percepiti come un tutt’u-
no. Senza bisogno di alcuna misu-
ra, si intuisce la posizione eccen-
trica del cerchioRudolf ARNHEIM, 
Arte e percezione visiva, Milano, 
Feltrinelli, 1978, p. 31

FIGURA 25 _ Scheletro strutturale 
e punti di equilibrio. Rudolf AR-
NHEIM, Arte e percezione visiva, Mi-
lano, Feltrinelli, 1978, p. 33



FIGURA 26 _ Lo scheletro strutturale di una forma, dalla lezione di “Composizione e percezione” a cura di Cinzia Ratto, facoltà 
di Architettura di Genova, corso di Laurea in Disegno Industriale.
 http://www.liceodechirico.it/materiali/DIDATTICO/percezione%20e%20composizione.pdf



Vocabolario della lingua italiana, Istituto della Enciclopedia Italiana fondata da Giovanni Treccani, Roma, Arti 
Grafi che Ricordi, 1987

Rudolf ARNHEIM, Arte e percezione visiva, Milano, Feltrinelli, 1978, p. 40

FIGURA 27 _ Rudolf ARNHEIM, Arte e perce-
zione visiva, Milano, Feltrinelli, p. 41





FIGURA 28 _ La battaglia di San Romano, Paolo Uccello,  1438 circa, tecnica mista su tavola, Uffi zi, Firenze
La scena della battaglia è pressocchè tutta concentrata nella parte inferiore della composizione, creando una forza visiva che 
procede dall’alto verso il basso, proprio come la forza di gravità, rimarcando l’orrore della guerra che atterisce e uccide. Non 
si percepisce nulla di trascendente, solo la brutalità umana. 



FIGURA 29 _ La Trinità, Masaccio, 1427-28, affre-
sco, chiesa di Santa Maria Novella, Firenze
L’osservazione dell’affresco di Masaccio costrin-
ge lo sguardo ad un movimento dal basso verso 
l’alto, come suggeriscono le posture dei quat-
tro personaggi ai piedi della composizione e la 
rappresentazione prospettica della nicchia, che 
crea l’illusione di esservi proprio al di sotto. L’e-
tereità del  Padre che sorregge il Figlio è contro-
bilanciata dal peso dei soggetti rappresentati in 
basso, creando una forza visiva che, procedendo 
verso l’alto, potrebbe anche alludere al miracolo 
della Resurrezione.



Nella pagina seguente: Madonna col Bambino e santi Caterina d’Alessandria e Giovannino, Tiziano Vecellio, 1532, olio su tela, 
Londra, National Gallery. 

In alto viene mostrato il dipinto originale, organizzato secondo la diagonale ascendente. Sotto, lo stesso dipinto specchiato. 
Possiamo notare come la lettura del dipinto nella versione speculare all’originale risulti diffi coltosa e innaturale. In partico-
lar modo, se concentriamo lo sguardo sul velo della Vergine, nella versione originale esso sembra adagiarsi delicatamente 
sulle spalle, mentre nell’altra immagine il suo movimento appare forzato. Inoltre, l’attenzione si sposta dai protagonisti in 
primo piano al gruppo di pastori sullo sfondo. La loro collocazione a sinistra, infatti, gli fa acquisire un’importanza preponde-
rante rispetto al resto, come se il pittore avesse voluto celarvisi un messaggio.





FIGURA 30 _ Bacco e Arianna, Tiziano Vecellio, 1520-23, olio su tela, Londra, National Gallery. 
Nell’osservare il dipinto il nostro sguardo si sofferma subito sulla parte di sinistra, ragion per cui il pittore ha collocato qui i 
due protagonisti e ha controbilanciato il loro peso ottico articolando maggiormente la composizione di destra.



All’interno dell’Emporio Armani di Hong Kong è il vuoto il vero protagonista, colui che consente all’individuo 

di muoversi liberamente al suo interno, di sentirsi accolto, amato ed esaltato. Come una À gura materna, il vuoto 

cede il proprio primato al suo gradito ospite, per farlo sentire lui stesso il protagonista della scena. 

Il nastro rosso in À berglass, lungo 105 metri, è creatore di spazi, dilatati e portati oltre la struttura architettoni-

CAPITOLO 3
il vuoto, anima ed essenza dell’architettura



ca grazie alla lucidità dell’azzurro del pavimento in resina e del sofÀ tto e alle pareti in vetro incise e illuminate. 

Nel suo moto, il nastro ricrea i Á ussi delle persone, le accompagna e le avvolge, diviene un vortice che le introduce 

al lounge bar e ristorante, si alza, si abbassa, si attorciglia, diviene ora una seduta, ora un bancone, in un incan-

tevole, Á uido e vorticoso percorso, metafora della frenesia della vita di tutti i giorni.

3.1 la percezione dello spazio: utilità, creatività e senti-

mento

Fernando ESPUELAS, Il vuoto. Rifl essioni sullo spazio in architettura, Christian Marinotti Edizioni, Milano, 
2004, p. 9 



M. Merleau Ponty, Fenomenologia della percezione, Il Saggiatore, Milano, 1972 in Massimo MALAGUGINI, Spa-
zio e percezione. Appunti di progetto, Alinea editrice, Firenze, 2007, p. 15





Steven HOLL, Parallax, Postmedia books, Milano, 2004, pp. 25-26

Ibidem, p. 27



3.2 cos’è lo spazio per l’architettura?



Bruno ZEVI, Saper vedere l’architettura, Giulio Einaudi Editore, Torino, 1948, p. 21



Fernando ESPUELAS, Il vuoto. Rifl essioni sullo spazio in architettura, Christian Marinotti Edizioni, Milano, 
2004, p. 89 



Bruno MUNARI, Arte come mestiere www.madoridesign.com



Ibidem















Geoff rey SCOTT, L’architettura dell’umanesimo, Laterza, Bari, 1939, poi Dedalo, Bari, 1978 in Bruno ZEVI, Saper 
vedere l’architettura, Giulio Einaudi Editore, Torino, pp.134-135





Bruno ZEVI, Saper vedere l’architettura, Giulio Einaudi Editore, Torino, pp.148-149



Padiglione Shokintei, Villa imperiale di Katsura, 1590 circa, Kyoto, Giappone, www.dearchitecturaopere.com. La villa si compone di ma-
gnifi ci giardini e padiglioni, un capolavoro di architettura e giardinaggio che impessionò architetti del calibro di Frank Lloyd Wright, 
Le Corbusier e Bruno Taut. Colpisce la semplicità degli interni, quell’elegante sobrietà del legno e degli elementi tipici della casa tradi-
zionale: il pavimento in tatami, i pannelli esterni, il portico e le pareti scorrevoli interne che creano sempre nuovi spazi e incorniciano 
la natura che circonda l’abitazione in una continua compenetrazione tra interno ed esterno. È proprio dallo studio di questa villa che 
è scaturito lo stretto legame tra l’architettura novecentesca occidentale e l’architettura tradizionale giapponese. 



Casa da té Gepparou, Villa imperiale di Katsura, 1590 circa, Kyoto, Giappone, www.wikipedia.it.
Un tradizionale padiglione per la nota cerimonia del té con la tipica sobrietà che contraddistingue anche la casa tradizionale 
giapponese. L’aspetto più caratterizzante e, forse, più ammirevole dell’architettura tradizionale giapponese è la spiritualità 
che soggiace all’architettura, quella rara capacità di comprendere, valorizzare ed esaltare il vuoto che diviene elemento cata-
lizzatore, mentre la natura circostante si fa elemento di contemplazione, fonte di ispirazione e rifl essione, offrendo all’indivi-
duo l’opportunità di ritrovare sè stesso, impresa sempre più diffi cile nella società odierna. 



Vista aerea del Grande Santuario di Ise, prefettura di Mie, Giappone, www.arcworld.org. 
È uno dei luoghi più sacri della religione scintoista, consacrato alla dea Amaterasu Omikami, dea del Sole e antenata della 
famiglia imperiale. È costituito da un gruppo di santuari shintoisti che vengono smantellati e ricostruiti sempre identici ognni 
vent’anni. Quelli attuali rappresentano la sessantaduesima ricostruzione, avvenuta nel 2013. 



Giardino del Daisen-in, complesso templare Zen del Daitoku-ji, 1500 circa, Kyoto, Giappone, immagini dal blog alessandrabolli.com
La città di Kyoto è universalmente nota come la capitale del gusto e dell’eleganza del periodo medievale nipponico e il Daitoku-ji con-
tribuisce a questa fama. Il Daisen-in venne realizzato dal monaco Kogaku Soko come tempio minore del complesso sopra menzionato 
e viene ricordato per la bellezza dei suoi cinque giardini secchi. Le rocce sono distribuite armoniosamente in modo asimmetrico su un 
mare di sabbia rastrellato e una misurata vegetazione atti ad infondere un senso di tranquillità, una sobrietà che sfugge ogni sfarzo, 
un paesaggio contemplativo che vuole essere un piacere per gli occhi ma anche un invito ad uno sforzo intellettivo di comprensione.



Uno dei cinque giardini secchi del Daisen-in, complesso templare Zen del Daitoku-ji, 1500 circa, Kyoto, Giappone.



Uno dei cinque giardini secchi del Daisen-in, complesso templare Zen del Daitoku-ji, 1500 circa, Kyoto, Giappone.



Nel 2011 l’Armani Chater House, nel cuore del Central District di Hong Kong, è stato oggetto di un’importante 

operazione di restyling che ha dato al Á agship store del brand un aspetto completamente rinnovato. Tanto nel-

la prima versione dei coniugi Fuksas, quanto nella seconda, il tema del colore ha sempre rivestito un ruolo di 

preminente importanza nella caratterizzazione del design dell’immenso store. Nel progetto del 2002 il colore 

rimarcava il concetto di Á uidità, di movimento. L’azzurro della resina dei pavimenti, riproposto anche su pareti 

e sofÀ tti aveva l’obiettivo di ricreare l’idea dell’acqua, un parallelismo quindi tra i Á ussi naturali della vita e 

quelli della città, delle persone che la vivono. Le pareti in vetro inciso e illuminato della zona ristorante mutava-

no continuamente cromia e intensità luminosa, mostrando attraverso il colore le continue e repentine mutazioni 

della città. Il restyling del 2011, invece, propone un design soÀ sticato ed elegante tanto nelle linee quanto nella 

CAPITOLO 4
MILLE SFUMATURE DI COLORE

Armani Chater House di Hong Kong. A sinistra dopo il restyling del 2011, a destra il design del 2002. Immagini prese rispet-
tivamente da www.lapromenademag.com e www.archilovers.com 



Facciata dell’Armani Chater House di Hong Kong (Cina) dopo il restlying del 2011. La presenza di led retroilluminanti dà risalto alle 
linee stilizzate del bambù realizzato in metallo dorato. 
È prerogativa di Giorgio Armani la personalizzazione di tutti i suoi punti vendita affi nchè ciascuno di essi possa esprimere l’identità 
del brand e, al contempo, incarnare lo spirito della città ospitante. 

Immagine presa da: www.vogue.it



scelta dei colori,  uno stile forse ancor più vicino a quello della maison Armani, in continua oscillazione tra 

contemporaneità e tradizione. Lo spazio ora assume le sembianze di una stilizzata giungla di bambù che vuole 

recuperare la tradizione cinese reinterpretandola in chiave moderna, riproponendo la soÀ sticata eleganza delle 

linee semplici e pulite e dei colori neutri che caratterizzano la cultura Zen e l’eleganza senza tempo di Giorgio 

Armani. I colori neutri dei pavimenti alternati al granito nero, le pareti in marmorino dalla À nitura argentea 

con inserti in vetro lucido nero che accompagnano i banchi e gli espositori anch’essi in vetro nero lucido e iride-

scente, i sofÀ tti argentei e i led retroilluminati, creano un’atmosfera accogliente e rilassante.

“Da sempre guardo a Oriente, a un paese e a una cultura che per me rappresentano una preziosa fonte di ispi-

razione. E anche se la mia presenza a Hong Kong, che risale al 1992 è stata estesa e consolidata dal successo, 

la vitalità e l’energia di questa città sono tali che ho sentito l’esigenza di dare un nuovo impulso allo spazio di 

Armani/Chater House. Hong Kong è straordinaria con la sua cultura che mescola Oriente e Occidente. E’ una 

delle città più cosmopolite e vitali del mondo, con un’atmosfera vibrante, seducente e ospitale che ha dato vita a 

un linguaggio, un gusto, un comportamento unici. Armani/Chater House, nel cuore del Central District, attra-

versato ogni giorno da decine di migliaia di persone, riÁ ette la vitalità e l’estetica di questa città.”

Giorgio Armani



4.1 IL COLORE FRA SIMBOLOGIA, TEORIE E SCIENZA

Nel mondo romano, ad esempio, il colore degli indumenti serviva per indicare l'appartenenza ad un ordine 
(come una carica pubblica) o il lutto. Il cittadino romano doveva sempre distinguersi dagli stranieri e dagli schiavi, ragione 
per cui indossava una toga bianchissima con rifi niture diverse a seconda della carica rivestita: i generali si ricoprivano di 
porpora con ricami dorati, le matrone avevano il fondo degli abiti tinti in altro colore con un mantello vivacemente colora-
to (poteva essere giallo, verde, azzurro, viola, rosso o nero) e, come le donne di altre civiltà vicine, erano solite schiarirsi  le 
parti visibili della pelle con dei composti preparati con la creta o il carbonato di piombo, si tingevano labbra e gote di rosso, 
e mettevano in risalto lo sguardo con il nero. 

Sempre nel mondo romano, e soprattutto in età imperiale, il colore divenne simbolo di ricchezza e sfarzo e si 
esplicava nell'abbigliamento, nei gioielli ma soprattutto nell'architettura, come testimoniano i ritrovamenti di Pompei, 
Ercolano, Oplontis o Stabia. Il colore invade le ville e i palazzi attraverso i marmi colorati per le colonne, gli aff reschi delle 
pareti e i mosaici. 



In base al tipo di male, sulla persona venivano stesi teli, corde o amuleti di uno specifi co colore al quale veniva 
attribuito un potere guaritivo.



Nell'antico Egitto era usato per raffi  gurare il limo lasciato dal Nilo dopo le sue periodiche esondazioni renden-
do fertili i terreni che venivano poi coltivati.

Il nero poteva trovarsi sottoforma di pigmento, ricavato dal carbone, dalla cenere o dalla combustione dell'a-
vorio, oppure si utilizzavano materiali come il basalto, la diorite, il granito nero,lo scisto, l'ossidiana e altre pietre simili 
che erano naturalmente nere.





















Massimo CORRADI, La teoria dei colori di Johann Wolfgang von Goethe, atti di convegno di Colore e colorime-
tria. Contributi multidisciplinari, X edizione, Genova, 11-12 settembre 2014







Anna MAROTTA, Policroma. Dalle teorie comparate al progetto del colore, Celid, Torino, 1999, p.18



Modello di colori di tipo additivo le cui specifi che sono state descritte nell'ambito della CIE (Commission Inter-
nationale de l'éclairage) del 1936. Per le sue caratteristiche, è particolarmente adatto per la rappresentazione e visualizza-
zione di immagini su dispositi elettronici. 





Josef ALBERS, Interazione del colore, Il Saggiatore, Milano, 2004, p. 13





Rudolf ARNHEIM, op. cit., pp. 270-271



Diversi studiosi sostengono che rispetto alla richiesta di scegliere tra rapporti di forma e rapporti colore, il com-
portamento delle persone è infl uenzato da diversi fattori. Lo psicologo austriaco Heinz Werner, per esempio, sottopose 
all'esperimento alcuni bambini di fasce di età diverse: sotto ai tre anni, dai tre ai sei e oltre i sei anni, osservando che i più 
piccoli sceglievano in base alla forma, quelli di età compresa tra i tre e i sei anni optavano per il colore mentre i più grandi 
sceglievano in base alla forma. Dai risultati dell'esperimento, avanzò l'ipotesi per la quale l'atteggiamento dei più piccoli 
fosse determinato da fattori di tipo motorio legati alla facilità di presa dell'oggetto, mentre i bambini un po' più grandi 
ma ancora non istruiti sono fortemente attratti dal colore. Non appena, però, l'educazione scolastica li forma alle abilità 
di tipo pratico, cominciano a formulare ragionamenti molto più strutturati e dunque sono spinti a scegliere in base alla 
forma e non al colore. Il test della personalità dello psichiatra svizzero Hermann Rorschach, aveva constato che le persone 
ipersensibili, inclini ad esplosioni emotive e facili da manipolare, erano particolarmente sensibili al colore, mentre coloro 
che soff rivano di depressione, al contrario, reagivano prefendo le caratteristiche formali di un oggetto. Lo psichiatra non 
avanzò alcuna teria in merito al legame tra comportamento percettivo e personalità, ma per Ernest Schachtel, il colore 
determina un'esperienza perlopiù emotiva, che non si appella alle facoltà organizzatrici della mente, bensì a quelle più 
passive della percezione. A suo avviso ciò spiegherebbe la preferenza per il colore da parte degli individui sensibili, perchè 
dotati di un'apertura che non appartiene ai soggetti depressi.













Johannes ITTEN, Arte del colore, Il Saggiatore, Milano, 1983, p. 21



Maria Armezzani, Adele Cavedon, Osvaldo da Pos, Mariselda Tessarolo, Gianni Tibaldi, Mario Zanforlin, 
, Imprimitur, Padova, 1999, p. 61

, p. 31



Premio Colore 2018, , coordina-
mento scientifi co Prof. Arch. Ph. D. Anna Marotta, Associazione Italiana del Colore, Conferenza del colore, Firenze, 11-12 



, Roberto Capucci. Contrasto di colori complementari, equilibrio tonale e di peso ottico. 
M. Armezzani, A. Cavedon, O. da Pos, M. Tessarolo, G. Tibaldi, M. Zanforlin, 

, Imprimitur, Padova, 1999, p. 30
https://www.pasqualetarantinopiscitelli.com/2015/07/28/roberto-capucci-lo-scultore-di-tessuti/ 



Abito Farfallone, Roberto Capucci, Berlino, 1992. Lo schema riporta il livello di bianchezza (B), nerezza (N) e cromia (C) 
delle tinte utilizzate che, nel caso specifi co, presentano lo stesso livello di bianchezza pari a 10.
M. Armezzani, A. Cavedon, O. da Pos, M. Tessarolo, G. Tibaldi, M. Zanforlin, 

, Imprimitur, Padova, 1999, p. 35



Vestito Mondrian. Geometria per una donna moderna Roberto Capucci, Roma, Palazzo Venezia, 1997. Già presentato in occa-
sione della Triennale di Erfurt, Turingia 1991. Lo schema a latere mostra le corrispondenze tonali e lo spazio dedicato nella 
composizione a ciascun colore. 



Ricostruzione ideale delle corrispondenze tra i colori e i pianeti. Anna MAROTTA, Policroma. Dalle teorie comparate al progetto 
del colore, Celid, Torino, 1999, p.38. Il modello di colori mostra la corrispondenza di matrice medievale tra i sette colori e i 
sette pianeti. È noto, infatti, che a quell'epoca la medicina e l'alchimia riconoscevano una particolare affi nità tra fenomeni 
celesti, colori, pietre preziose e metalli, conferendo loro proprietà magiche e curative. Così, ad esempio, un Sagittario sotto 
l'infl uenza di Giove avrebbe potuto trarre benefi cio da un amuleto di zaffi ro.



Spettro e ruota dei colori, Isaac Newton, 1672. Anna MAROTTA, Policroma. Dalle teorie comparate al progetto del colore, Celid, 
Torino, 1999, p.48. Il modello cromatico di Newton riporta i sette colori provenienti dalla scomposizione di un raggio di luce 
bianca fatto passare attraverso un prisma di vetro. Essi corrispondono ai colori dell'arcobaleno (rosso, arancio, giallo, verde, 
blu, indaco e violetto) e già il fi sico britannico aveva intuito che la loro saturazione dipende dalla lunghezza d'onda dei raggi 
luminosi. Tra la luminosità più calda (rosso) e quella più fredda (violetto) si confi gura il campo del visibile e, di conseguenza, 
quello della percezione.



Cerchio cromatico, Johann Wolfgang Goethe, acquerello, 1809. www.culturacolectiva.com. Goethe realizza un modello croma-
tico a sei colori corrispondenti ai tre primari e ai tre secondari, accuratamente disposti in circolo affi nchè ciascun colore ab-
bia in posizione diametralmente opposta il suo complementare. Questa organizzazione geometrica costituirà la base di quasi 
tutti i modelli cromatici successivi, a cominciare dal modello di Adolf Holzel (1809-1810) che ampliò il cerchio di Goethe 
facendolo diventare a dodici colori, e quello di Philip Otto Runge (1810) che per primo sviluppò un modello cromatico sferico.



Cerchio cromatico, Michel-Eugène Chevreul, 1839. Anna MAROTTA, Policroma. Dalle teorie comparate al progetto del colore, 
Celid, Torino, 1999, p.41. Riprendendo la teoria dei colori di Goethe, e in particolar modo il tema del contrasto simultaneo, 
Chevreul realizza un modello cromatico circolare a settantadue colori, per creare il quale si avvale di un sitema cromolitogra-
fi co che ha riesto l'impiego un grosso quantitavo di pietre, il più consistente di tutta la storia. Questo modello doveva essere 
utilizzato in abbinamento ad un quadrante circolare sollevabile che consentiva di individuare le variazioni tonali in modo 
univoco mediante dei valori prestabiliti.



Triangolo del colore, Ogden Nicolas Rood, 1879. Anna MAROTTA, Policroma. Dalle teorie comparate al progetto del colore, 
Celid, Torino, 1999, p.43. A Rood si deve la distinzione tra sintesi additiva e sintesi sottrattiva, che si esplica nella discrimi-
nazione tra colori primari della luce e colori primari ottenuti da pigmenti. In questo diagramma egli mostra, riprendendo in 
parte le teorie di Maxwell, le varie tonalità di colore ottenute dalla miscelazione di luci colorate.



Scala di tonalità con miscelazione di pigmenti, Ogden Nicolas Rood, 1879. Anna MAROTTA, Policroma. Dalle teorie comparate 
al progetto del colore, Celid, Torino, 1999, p.43. Per realizzare questo modello cromatico Rood impiega sei pigmenti che ripro-
pongono le tinte dello spettro del visibile (lacca cremisi, vermiglio, giallo cromo, verde blu cobalto e blu oltremare) e dalla 
loro miscelazione ottiene una specifi ca scala di colori.



Il cerchio dei colori, Johannes Itten, 1961. Johannes ITTEN, Arte del colore, Il Saggiatore, Milano, 1983, p. 35. Quello di Itten 
è un modello cromatico circolare a dodici colori. Al centro sono ubicati i tre primari, sistemati all'interno di un trinagolo 
equilatero. Dal cerchio entro in cui è inscritto suddetto triangolo si ricava un esagono, ottenendo altri tre triangoli in cui si 
dispongono i tre secondari, ottenuti dalla combinazione a due a due dei primari. La fascia circolare più esterna è divisa in 
settori uguali tali per cui tra un colore secondario e l'altro sia frapposto un terziario e ciascun colore veda in opposizione il 
proprio complementare.



La sfera dei colori, Johannes Itten, 1961. Johannes ITTEN, Arte del colore, Il Saggiatore, Milano, 1983, p. 116. Il modello sferico 
è ripreso da quello elaborato in precedenza da Runge, rielaborato da Itten perchè considerato la modalità migliore per rap-
presentare i contrasti cromatici e il rapporto di ciascun colore col bianco e col nero. La sfera è divisa in sei paralleli equidi-
stanti e dodici meridiani, lungo la fascia equatoriale sono disposti i dodici colori puri del cerchio a dodici settori, al polo nord 
è ubicato il bianco e a sud il nero. Nelle due fasce comprese tra il polo nord e l'equatore sono disposti i toni progressivamente 
schiariti dei colori puri, mentre nelle fasce interposte tra il polo sud e l'equatore sono collocati i toni sempre più scuri degli 
stessi colori della fascia equatoriale.



La stella dei colori, Johannes Itten, 1961. Johannes ITTEN, Arte del colore, Il Saggiatore, Milano, 1983, p. 115. La stella croma-
tica deriva dallo sviluppo sul piano della sfera. Al centro è ubicato il bianco e lungo i raggi si succedono i due settori di colori 
chiari, i colori puri e i due settori di colori scuri che culminano nel nero delle punte. È opinione di Itten che, attraverso questi 
modelli di colore, si acuisca la percezione cromatica dei valori tonali e chiaroscurali, stimolando così la sensibilità per le 
qualità del colore.



Composizione 1928, Piet Mondrian, collezione privata. Johannes ITTEN, Arte del colore, Il Saggiatore, Milano, 1983, p. 45. L'o-
pera di Mondrian viene citata per mostrare il contrasto fra colori puri, usato sapientemente dall'artista come mezzo espressi-
vo insieme al contrasto di proporzioni. L'insieme appare molto armonico ed equilibrato. Rosso, giallo e blu, i tre primari, sono 
presenti in quantità e proporzioni specifi che, le linee nere di demarcazione li fanno emergere dalla composizione e il grigio, 
nella sua neutralità,  armonizza linsieme. Mediante lo strumento fi gurativo il pittore rifl ette sulla vita dell'uomo moderno, 
sempre più distaccata dalla natura e sempre più astratta perchè lo spirito ha raggiunto una nuovo livello di consapevolezza. 



Il fi occo, George Seurat 1859-1891. Johannes ITTEN, Arte del colore, Il Saggiatore, Milano, 1983, p. 52. L'opera 
di Seurat fornisce un valido esempio di applicazione del contrasto di chiaro e scuro. La delicata fi gura femmi-
le è sagomata mediante progressive gradazioni chiaroscurali, non vi è alcuna linea di contorno ma, nonostan-
te ciò, siamo perfettamente in grado di distinguere la fi gura e riconoscere il fi occo sul retro del vestito, come 
se l'artista avesse studiato preventivamente la posizone di ciascun punto colorato.



Il Parlamento di Londra nella nebbia, Claude Monet, olio su tela, 1904, Musée d'Orsay, Parigi. Johannes ITTEN, Arte del colore, 
Il Saggiatore, Milano, 1983, p. 74. Nel corso dei propri studi sulla luce, Monet, aveva notato che dall'interazione dei raggi 
luminosi con gli oggetti scaturiscono delle ombre colorate che in pittura possono essere rese in modo migliore attraverso il 
contrasto di pigmenti caldi e freddi, invece di ricorrere al contrasto chiaroscurale. Nel dipinto qui proposto, egli si avvale del 
contrasto fra i toni dell'arancio e del blu-viola per raffi gurare il tramonto del sole sulla fredda Londra, cinta nell'abbracio di 
una fi tta e umida nebbia.



Il caffè notturno, Vincent van Gogh, olio su tela, 1888, Yale University Art Gallery, New Haven, Stati Uniti. 
Johannes ITTEN, Arte del colore, Il Saggiatore, Milano, 1983, p. 95. L'opera viene citata come esempio di appli-
cazione del contrasto tra colori complementari, che qui si esplica nell'opposizione dei i toni del giallo-arancio 
del locale illuminato a quelli del blu-viola del cielo notturno.



Contrasto di simultaneità, creazione propria dell'autore. Il contrasto di simultaneità ha a che fare con un fenomeno fi siologi-
co, che era già stato osservato da Goethe, per il quale soffermando lo sguardo su un determinato colore per un certo lasso di 
tempo, nel momento in cui si dstoglie lo sguardo il nostro occhio, in modo immediato, richiama il suo complementare. Questo 
colore non è reale, esiste solo nel nostro occhio. Si può effettuare un esperimento per verifi care il fenomeno prestando atten-
zione ai quadrati sopra raffi fìgurati, prendendone in esame uno alla volta, tinti con colori saturi e con al centro un quadrato 
grigio neutro avente lo stesso livello di luminosità del fondo in cui è inserito.



Giuditta che decapita Oloferne, Artemisia Gentileschi, olio su tela, 1614-1620, Galleria degli Uffi zi, Firenze. Lo stile delle opere 
di Artemisia Gentileschi è molto vicino a quello di Caravaggio, per cui le scene emergono da un'oscurità quasi assoluta per 
mezzo di una luce puntuale e diretta che crea forti chiaroscuri. In dipinti di questo genere è possibile analizzare il cosiddetto 
contrasto di qualità, che si esprime nell'abilità dell'artista di tagliare il colore ora con il bianco, ora con il nero per ottenere 
contrasti cromatici di grande impatto.



Un dimanche à la Grande Jatte, George Seurat, olio su tela, 1883-1885, Art Institute of Art of Chicago, Chicago, Stati Uniti. Johannes ITTEN, 
Arte del colore, Il Saggiatore, Milano, 1983, p. 113. Le correnti artistiche di matrice impressionista rappresentano forse il miglior terreno 
d'indagine del contrasto di quantità. Dall'accostamento di piccoli tratti di colore o, nel caso del puntinismo tipico delle opere di Seurat, di 
piccoli punti, si ricreano le varie sfumature e gamme di colore per un meccanismo di miscelazione che avviene nell'occhio. La distinzione 
netta di un colore dal suo vicino è possibile solo ad un'osservazione ravvicinata del dipinto. Notiamo come la vicinanza di punti verde scuro, 
blu e neri generi la zona d'ombra in primo piano, mentre l'accostamento di verdi più chiari al giallo, controbilanciati dal rosso degli abiti dei 
soggetti, insieme agli azzurri freddi dell'acqua, creino una zona molto vivace e luminosa in secondo piano. 



4.2 LA VISIONE ORIENTALE DEL COLORE TRA CINA E 
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Nell'immaginario cinese, l'espressione Sorgenti Gialle indica il regno dei morti, il sottosuolo dove i corpi si de-
compongono partecipando insieme alle acque sotterranee a rendere la terra feconda. Si spiega così l'uso del giallo anche 
in ambito funerario, probabilmente con una funzione apotropaica, che si esplicava nell'avvolgere il defunto in un sudario 
giallo con un foglio benedetto dello stesso colore, simbolo del denaro off erto perchè la persona cara potesse essere accol-
ta nel mondo degli antenati, ai quali la mentalità sinnica ha riservato per millenni un ossequioso rispetto.







Il Nero è legato all'inverno, alla stagione fredda in cui la natura si ritira in sè stessa ed è più facile ammalarsi, 
dunque si rifà ai disagi provocati dal dolore e dai brividi. Per questo l'elemento che rappresenta questo colore è l'acqua, 
in grado di scorrere industurbata e invisibile nel sottosuolo. 









A sinistra Il poeta Li Tai Po/Li Po Chanting a poem/Li Bai in stroll, a destra Il sesto patriarca taglia il bambù, Liang K'ai, inchio-
stro su carta, XIII secolo, Tokyo National Museum, Giappone. https://terebess.hu/zen/liangkaj.html
Liang K'ai fu un pittore e monaco buddhista cinese vissuto nel XIII secolo, durante il regno della dinastia Song Meridionale. 
Lavorò per un periodo presso la corte imperiale, dove era conosciuto per la maestria con cui era in grado di rappresentare fi -
gure umane e paesaggi con un quantitativo minimo di linee, dando vita ad uno stile di pittura noto come Xie Yi, a volte tradot-
to come stile abbozzato proprio perchè il suo obiettivo è quello di riuscire ad evocare una particolare situazione attraverso 
un numero essenziale di dettagli e pennellate.



, dal gruppo degli , The Shanghai Museum of Art, Cina. https://tere-
bess.hu/zen/liangkaj.html
Tra le opere attribuite a Liang K'ai vi è un gruppo di dipinti, noto come Otto Monaci Eminenti, aventi come soggetto la raffi gu-
razione di alcuni monaci immersi nella natura nell'atto di svolgere diverse attività. La pittura, nella concezione buddhista, era 
considerata un'attività in grado di promuovere la meditazione, in quanto richiede concentrazione e una maestria che viene 
affi nata con pazienza, dedizione e perseveranza. Lo stesso discorso vale anche per la calligrafi a che, in Cina come in Giappone, 
diviene una vera e propria arte che si esplica nell'abilità del calligrafo nel disegnare gli ideogrammi in modo preciso ed armo-
nioso compiendo numerosi e sempre diversi movimenti con la mano. Osservando queste opere si nota come il pittore fosse in 
grado di gestire tanto il contrasto chiaroscurale di base (bianco della carta e nero dell'inchiostro) quanto il colore, anch'esso 
utilizzato sempre in modo delicato ed essenziale.



Alcune decorazioni arabesche del palazzo dell'Alhambra, Granada, Spagna. Fonti: 
https://fr.123rf.com/photo_22316349_palais-de-l-alcazar-%C3%A0-s%C3%A9ville-fond-de-tuile-arabe-espagne.html?fro-
mid=MHNRTmRMUkI2TmxaTmVsenh4R1Zidz09
Manuela PISCITELLI, , atti di convegno di Colore e colorimetria. Contributi 
multidisciplinari, IX edizione, Firenze, 19-20 settembre 2013



Alcune decorazioni arabesche del palazzo di Alcazar, Siviglia, Spagna. Fonti:
https://fr.123rf.com/photo_22316349_palais-de-l-alcazar-%C3%A0-s%C3%A9ville-fond-de-tuile-arabe-espagne.html?fro-
mid=MHNRTmRMUkI2TmxaTmVsenh4R1Zidz09
Manuela PISCITELLI, , atti di convegno di Colore e colorimetria. Contributi 
multidisciplinari, IX edizione, Firenze, 19-20 settembre 2013



4.3 UN NUOVO CONTRIBUTO: LA SEMIOTICA DEI COLORI

Per un approfondimento esauriente sulle teorie del colore si rimanda al testo di Anna MAROTTA, Policroma. 
Dalle teorie comparate al progetto del colore, Celid, Torino.





Marialaura AGNELLO, Semiotica dei colori, Carocci editore, Roma, 2013, p. 11



Ibidem, p. 62









4.4 IL COLORE NELLA CONTEPORANEITÀ









Walter BENJAMIN, , Einaudi, Torino, 1966, p.45 in 
Pietro ZENNARO, Chromoland. Il colore contemporaneo, atti di convegno di Colore e colorimetria. Contributi multidisci-
plinari, X edizione, Genova, 11-12 settembre 2014





Premio Colore 2018, , coordina-
mento scientifi co Prof. Arch. Ph. D. Anna Marotta, Associazione Italiana del Colore, Conferenza del colore, Firenze, 11-12 
settembre 2018









La conversazione aveva luogo all'interno di una sala interamente aff rescata di una delle più famose ville subur-
bane di Pompei, nota come la Villa dei Misteri.







Alcune aule di cartamodello e cucito dell'Istituto di Moda Mara Scalon di Torino. Foto scattate dall'autore.



In alto uno degli spazi dedicati agli studenti di fi gurino, in basso altre aule di cartamodello e cucito dell'Istituto di Moda 
Mara Scalon di Torino. Foto scattate dall'autore.



Quartiere di Balat, Instanbul, Turchia. Fonte: https://istanbulclues.com/istanbul-fener-balat-walking-tour/



Quartiere di Balat, Instanbul, Turchia. 
Fonti: https://istanbulclues.com/istanbul-fener-balat-walking-tour; 
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